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[IEPE/IMOBA

HauanbHo-MeTomnunuii mmocionuk «Aus der Schatzkammer der deutschen
Kultur» ctBopeno Ha gomomory cryiacHTam |V Kypcy MOBHHX CHEIiaIbHOCTEH
BHUIINX HCI[aFOI“i‘{HI/IX HAaBYaJIbHUX 3aKJ'IaI[iB.

OcHoBHAa MeTa IIOCIOHMKA — JOTIOMOITH CTYyJCHTaM IIpH BHBYCHHI
nepe0auyeHUX IMPOrpaMord YETBEPTOro Kypcy Tem: «MmucrenrBo», «My3ukay,
«BunatHi Xy10)KHUKHA HiMedurHN», « CkapOHuIl J[pe3aeHchKkoi KaTUHHOI rajepei»
Ta 1HIII.

«Aus der Schatzkammer der deutschen Kultur» po3paxoBanuii ajst caMOCTiHHOT
poOOTH CTYyAEHTIB HaJ KHUrowo. CTYyJE€HTH CTApUIMX KypCiB IIBHJIKO CXOILIIOIOTH
OCHOBHHMM 3MICT TEKCTY, BMIIOTh JOJATH MOBHI TPYIHOLI, POOUTH MOMITKH Ha
OCHOBI TPOYUTAHOTO TEKCTY, MEpeaaBaTh 3MICT MPOYUTAHOTO (JETaJbHO abo B
KOPOTKii (popMmi), KOMEHTYBaTH KMOro 1 (POPMYIIOBATH OCHOBHI TYMKH TEKCTY Ha
1HOo3eMHI MoOBi. TomMy poOoTa Hag TakMMH TEKCTaMU PO33BUBAEBMIHHS Ta
HABUYKM YUTAHHS 1 BMIHHS peali3yBaTH oOJepKaHy 1H(pOpMaIllil0 B MPOIIEC]
MOBJICHHSI, 31 30UIBIICHHSAM TEMITy YHUTaHHSA 1 OOCSTY MPOYUTAHHUX MPOTITOM
MICBHOTO MPOMIDKKY 4Yacy cTopiHOK. KepiBHM3TBO 31 CTOPOHM BHKJagava BKe HE \
TAaKOK HEOOXIIHICTIO, SIK Ha MOJIOJAIIMX Kypcax, a LEHTpP yBarT MOxe OyTu
NEepEeHECeHUI Ha CaMOCTIHHY pOOOTY CTYJI€HTIB.

HaBuanbHo-MeTOquuHMI MOCIOHUK OyB ampoOOBaHMI YIPOIOBXK YOTHPHOX
POKIB 1 3aCBIIYMB CBOIO MPAKTHUYHICTh Ta €PEKTUBHICTh y MPOLIECI HABYaHHS MOBU
Ha CTaplIMX Kypcax MOBHHMX CHELiaJbHOCTEN. 3a pe3ysbTaTaMu anpooarii KHUra
MOXxe OyTH LIHHOIO 1 JISl YUHIB CTApPIIMX KJIACIB MIKLJ 3 TOTJIMOJIEHUM BUBUYCHHSIM
HIMEIIPKOT MOBH, OCKUIBKM Ja€ MOXJIMBICTh BHUKOPHCTOBYBATH  IIKABUU
HaBYAJIbHUN MaTepial Ha ypoKax Ta y [03aypodyHUi vac.

[TociOHUK MICTUTH 5 PpPO3MOBHHMX TeM, SKi TiepeadadeHi HaBYAIbHOIO
nporpamoro |V Kypcy MOBHHX CHEIIaTbHOCTEH, SIKI OXOIUTIOIOTh 3HAYHUUN
Martepian, MA.Th Mi3HABAIbHUM Ta BUXOBHHM BIUIMB, PO3IIMPIOIOTH 3arajlbHUAN
KyJIbTYpHUU PIBEHb Ta KPYyrosip CTYJEHTIB. 3ampolOHOBAaHWUN HaBUYaJILHO-
METOJAMYHUNA TOCIOHMK NOOYAOBaHUI HAa JOCTYIHOMY JIEKCHKO-TPAMaTUYHOMY
Matepiaii y BIIMOBIIHOCTI 10 JA1F0OYMX HAaBYAJbHUX MporpamM MiHiCTepCcTBa OCBITH
1 HayKu YKpaiHu 1 PEKOMEHAYEThCSI BCIM, XTO Oa)kae MOIVIMOUTH CBO1 3HAHHS 3
HIMEIILKOI MOBH.



Zur deutschen Kultur- und Kunstgeschichte

Kunstgeschichte: Kunst-Epochen und Kunst-Stil
Im Bereich Kunstgeschichte wird die geschichtliche Entwicklung der

bildenden Kunst betrachtet, also die Baukunst/ Architektur, Plastik/
Bildhauerkunst, Malerei (womit auch die Objektkunst, Collagen u. a. erfasst sind)
und die Fotografie. Kunstwerke werden durch formale und inhaltliche
Beschreibung, Deutung und Einordnung zueinander in Beziehung gesetzt, auch in
Beziehung eines bestimmten historischen Zeitabschnittes. Daraus entsteht ein
Zuordungssystem, aus dem die unterschiedlichen Epochen hervorgehen.

Eine Epoche ist trotz weiterer Merkmale, wie religiose, gesellschaftliche und
kulturelle Gemeinsamkeiten in einem Dbestimmten Zeitabschnitt, schwer zu
definieren. Einzelne Epochen kénnen je nach Region unterschiedlich lang, im
historischen Zeitabschnitt unterschiedlich angesiedelt sein und verschiedene
Ausformungen haben: So unterscheidet sich die portugiesische Gotik in ihrer
Ausfiihrung stark von der deutschen Gotik. Die chronologische Zuordnung eines
erstmals erfassten Epochenstils und die Varianz im regionalen Auftreten l&sst sich
an der Renaissance deutlich machen: In Frankreich sieht man den Beginn der
Renaissance um ca. 1450, in Italien (Florenz) um ca. 1400, im italienischen
Umbrien und der sidlichen Toskana um ca. 1440, im deutschen Nurnberg um 1480
und im deutschen Wirzburg um 1490.

Eine solche Datierung wird erschwert durch teilweise langen
Wandlungsphasen die eine Epoche durchlduft, in denen sich die gewohnte Stilform
langsam &ndert, bis sie sich soweit geédndert hat, dass eine Einordnung in den
bisherigen Epochenstil nicht mehr moglich und sinnvoll ist. Wiirden in einer
Epoche zu unterschiedlichen Stilformen zusammengefasst, konnte das dazu fiihren,
dass das Ordnungssystem nicht mehr funktioniert aufgrund zu weit gefasster
Definition. Der gesellschaftliche Zusammenhang, indem ein Kinstler steht, wirkt

sich auf seine Arbeitsweise ebenso aus, wie die ihm zur Verfugung stehen den



technischen Mittel.

Fir die kunstgeschichtliche Betrachtung stellt die Epoche oder der Stil eine
allgemeine Kategorisierung der Vielzahl an kinstlerischen Aktivitaten innerhalb
des zeitlichen Zusammenhanges dar. Der Stil, von “Stilus”, stammt begrifflich aus
dem lateinischen und bedeutet Schreibstift. Ein Schreibstift wird durch den
individuellen Gebrauch zu einem personlichkeitsabhangigen Ausdrucksmittel
durch eine besondere, die individuelle, geistige Auffassung oder Haltung. Ein
deutlicher Unterschied in der Haltung macht sich z.B. in der Nutzung der Can und
der Wand zum Graffiti und der Nutzung des Pinsels und Olfarbe und Leinwand
zum Olbild bemerkbar. Also bedeutet in der Kunst auch der genutzte Stil der
Ausdruck einer personlichen Haltung oder Auffassung. Fiir Kunsthistoriker war
das Ordnungssystem “Epoche” lange Zeit eine Einteilung, bei der Besonderheiten
oft unbeachtet bleiben mussten.

Dieses System wird auch deswegen heute nicht mehr von allen
Kunsthistorikern vertreten. Der gesellschaftliche Zusammenhang (dazu gehort z.B.
die Gesellschaftsform, die Haltung der Gesellschaft) indem ein Kuinstler steht,
wirkt sich auf seine Arbeitsweise ebenso aus, wie die ihm zur Verfligung stehen
den technischen Mittel. Technische Mittel unterliegen dem gleichen
Entwicklungsdruck wie das gesellschaftliche Umfeld eines Kiinstlers.

Epochenbezeichnungen sind haufig abféllige Bewertungen der nicht mehr
aktuellen Kunstrichtung durch die nachfolgenden Generationen, so wurde Gotik
als “Barbarenkunst” der Goten gesehen und im 16. Jhdt. so bezeichnet. Epochen
werden seit dem 19.Jhd. in Friih-, Hoch- Spatphasen unterteilt. Mit den im 20 Jhd.
auftretenden umfangreichen kiinstlerischen Strémungen und der Verdnderung der
Blickweise auf Uberzeitliche Phdnomene tritt die Epocheneinteilung zuriick.

Aufgabe 1.
Sprechen Sie lhre Meinung zu folgenden Thesen aus, versuchen Sie lhre

Meinung zu begrinden.

1) Welche Funktionen hat die Kunst?



2) Wie kann man mit Hilfe der Kunst den Menschen formen?
Aufgabe 2.

Bitte lesen Sie folgende Aussagen und sagen Sie, ob es sich dabei um Kunst

handelt oder nicht.
e Kunst ist...
¢ einen leckeren Kuchen zu backen;
e einen interessanten Vortrag zu halten;
e in Gesprachen gut zu horen;
e mit wenigen Worten viel zu sagen;

¢ mit Olfarben ein Portrat zu malen:

e ¢ein Haus zu bauen.

Die romanische Kunst

Es gibt in Deutschland
Baudenkmaler, die noch von den Romern stammen, so zum Beispiel die Porta
Nigra, die Konstantins-Basilika und die Thermen in Trier, einer der &ltesten
deutschen Stadte neben Kohl und Regensburg, wo gleichfalls noch rémische
Spuren erhalten sind.

Die Baukunst der Romanik, die sich tGber die Zeit von etwa 1000 bis 1250
erstreckt, ist mit der Herausbildung der Feudalordnung, insbesondere mit der
Erstarkung der Kirche entstanden. Der Name deutet auf die Ubernahme
altromischer Baugedanken hin.

Die geistlichen Bauherren bauten, unterstiitzt von feudalen Stiftern, Kirchen,
Kloster und Dome; die weltlichen Bauherren, die Firsten und der Hochadel,
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errichteten kaiserliche Residenzen, sogenannte Pfalzen und Burgen.

Den hochsten Grad der VVollendung erreichte die romanische Architektur im
Kirchenbau. Die Basilika aus frihchristlicher Zeit, eine Kirche mit einem langen,
hohen Mittelschiff, das durch S&ulen und Pfeilerreihen von zwei Seitenschiffen
getrennt ist, wird bereichert durch Querschiffe, Turmpaare. Eine besondere
Eigenart vieler romanischer Kirchen ist die Krypta unter dem Chorraum, die zum
Begrédbnis bischoflicher wie furstlicher Personen diente. Den romanischen
Kirchenraum erhellten grol3e vergoldete Lichtkronen.

Die schonsten Kirchen entstanden in den Zentren des geistlichen Lebens,
meist dort, wo ein Bischof residierte. Eine solche Bischofskirche nennt man in
Nord- und Mitteldeutschland Dom, in Stddeutschland Munster (in Westeuropa
Kathedrale). Meist ist der Dom zweitlirmig.

Der romanische Kirchenbau wurde sehr geférdert. So gibt es noch heute in
Deutschland eine Reihe von schénen romanischen Klosterkirchen wie Maria
Laach, Bischofskirchen wie Munster, Osnabriick, und die Kaiserdome Bamberg,
Worms, Speyer. Die Stiftskirche in Quedlinburg zéhlt wegen ihrer klaren
kubischen Gestalt und ihrer bedeutender Bauornamentik zu den schonsten
Zeugnissen romanischer Architektur in Deutschland. Aus der Hochromanik sind u.
a. erhalten: der Merseburger Dom, die Liebfrauenkirchen in Magdeburg und
Halberstadt.

Unter den nichtkirchlichen Bauten dieser Epoche nimmt die Wartburg eine
besondere Stellung ein. Besonders eindrucksvoll ist ihre Westfassade mit dem
spatromanischen Palas, dem Wohnbau einer Burg mit Rittersaal und Kemenaten.
Drei Laubengénge mit gekoppelten Fenstern lagern (bereinander. Die S&ulen
dieser offenen Bogengalerien tragen vielf*altige Kapitelle. An der hochsten Stelle
der Burg steht der Bergfried, einst Wach- und Riickzugsturm, der eine wundervolle
Sicht ins Thiringer Land gewdahrt. Ober eine Zugbricke gelangt man in die
Vorburg und dann in den Burghof, den Zwinger. Die ungeschiitzten Fronten sind
mit einer SchielRscharten versehenen Burgmauer umgeben.

Vom Papst mit dem Bannfluch belegt und durch den Kaiser geéchtet, fand
;



Martin Luther auf der Wartburg ein sicheres Asyl. 1521/22 schuf er als Junker JOrg
in der Burg die Ubersetzung des Neuen Testaments nach der griechischen Ausgabe
des Erasmus von Rotterdam in die deutsche Sprache.

In der Romanik begann in Deutschland die GroRplastik. Der bronzene Lowe
auf dem Domplatz von Braunschweig ist dem Geddchtnis Heinrich des Ldwen
(1129—1195) gewidmet.

Schon in den Ubergangsstil von der Romanik zur Gotik gehdren die
beriihmten Figuren der Dome von Bamberg und Naumburg. Der Bamberger Reiter
verkorpert ein religios aufgefasstes Rittertum, die Naumburger Stifterfiguren, vor
allem Uta und Ekkehard, sind flrstliche Gestalten mit ausgesprochen
norddeutschem Geprage. Der Naumburger Dom zeigt schon den Ubergang von der
Romanik zur Gotik.

Um 1028 wurde die Errichtung des ersten Naumburger Doms in die Wege
geleitet. Es war ein frihromanischer Dom, an dem vermutlich tiber 150 Jahre keine
Ausbesserungen vorgenommen wurden. Gegen 1170 aber entschloss man sich,
eine Hallenkrypta (hochromanische) unter dem Ostchor einzubauen. Gegen 1210
wurde der Neubau des Doms ins Werk gesetzt. Die spatromanische Bauperiode
fallt in die Regierungszeit von Bischof Engelhard (1207—1242). Damals konnte
der ganze Dom neu errichtet werden. Um die Mitte des 13. Jahrhunderts wurde der
frihgotische Westchor angefigt.

Aufgabe
1. Machen Sie sich mit den Wdortern bekannt.
2. Sehen Sie sich dem Video zum Thema ,,romanische Kunst* an.
3. Geben Sie den Inhalt des gesehenen Videos wieder. Bemuhen Sie

sich die gegebenen Worter zu benutzen.

Wortschatz zum Video ,romanische Kunst*
die Baute — criopyna, OyaiBist
wuchtig — MacuBHUH, rPOMI3IKHIA
die Gemahlin — apy>xxuna



die Anklage — o6BuHYBa4YeHHS
das Gewolbe — cxieninns
das Schiff - med

Die gotische Kunst

In der Kunstentwicklung des Mittelalters folgt dem romanischen der
gotische Stil. Er wurde in besonderer Weise reprasentativ fir alle Lander Europas.
Das Ursprungsland der Gotik war Frankreich. Zeitlich wird die Gotik von
Romanik und Renaissance begrenzt. Die Baukunst der Gotik erstreckt sich iber die
Zeit von etwa 1250 bis 1500. In der Mitte des 12. Jahrhunderts entstand sie in
Frankreich, am Ende des Jahrhunderts drang sie nach England und seit dem
zweiten Viertel des 13. Jahrhunderts bestimmte sie die Baukunst in Deutschland.
Der Name Gotik wurde von italienischen Kunsthistorikern gepragt. Diese
Bezeichnung war zundchst auf die Baukunst vom spaten 12. bis zum 15.
Jahrhundert beschrankt, dann auf die gesamte Kunst dieser Epoche ausgedehnt.

Die Gotik unterscheidet sich von der Romanik architektonisch vor allem
durch den Eindruck der Schwerelosigkeit.

Wichtigstes Stilelement der Gotik ist der Spitzbogen. Er wird moglich durch
die Entlastung der Wand, 16st die wichtigen Mauern der romanischen Kirche in
Fenster und Pfeiler auf und bringt damit eine machtvolle Ausweitung des Schiffes
nach oben-Symbol der Gottessehnsucht der Glaubigen.

Auf die Ausgewogenheit des gotischen Innenraumes legte man groRen Wert.
Die Hohe der Schiffe und die Leichtigkeit der Wande werden unterstrichen durch
lange, schmale Glasfenster. Noch heute sind aus dieser Zeit bedeutende

Glasmalereien erhalten mit Darstellungen aus der Heilsgeschichte sowie dem
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Leben der Heiligen.

Am Aufenbau der gotischen Kirchen féllt besonders die Fassade auf, die
uber drei Portale, das Mittelwerk mit dem Rosettenfenster, bis zum vielfach
durchbrochenen Turmbau reicht.

Als Portalschmuck und auch zur Innenausstattung wurden Steinmetzfiguren
angefertigt. Weltliche Motive in der bildenden Kunst sind meist mit dem Wohltéter
der betreffenden Kirche verknipft.

Die bekanntesten Kathedralen, die im deutschen Raum zwischen dem 13.
und 15. Jahrhundert errichtet wurden, sind die von Kdln, Freiburg, Stralburg, Ulm,
Regensburg, Wien, MeiRen. Gut erhaltene Baudenkmaler aus der frih- und
hochgotischen sakralen Baukunst sind auch die Marienkirchen in Stralsund,
Greifswald, Rostock, die Klosterkirche Doberan, die Severikirche in Erfurt und der
Magdeburger Dom.

Das friihe 13. Jahrhundert ist fur deutsche Kunst und Kultur eine der
klassischen Perioden: die Zeit glanzvoller Dombauten und Hofhaltungen, die
Epoche ritterlicher Kultur, das Zeitalter des Minnesanges und des Heldenepos.

Die Dome von Naumburg, Magdeburg, Halberstadt und Meil3en entstanden
in wesentlichen Bauabschnitten gleichzeitig. Doch trégt jeder deutsche Dom dieser
Zeit seine eigenen Zige. So ist auch der Meiliner Dom eine solche Sonderleistung.

Aufgabe
1. Machen Sie sich mit den Wortern bekannt.
2. Sehen Sie sich dem Video zum Thema ,,Gotik* an.
3. Geben Sie den Inhalt des gesehenen Videos wieder. Bemuhen Sie
sich die gegebenen Woérter zu benutzen.
Wortschatz zum Video ,,Gotik*

die Verachtung - 3ueBara; HeXTyBaHHSI

die Wallfahrt - nimirpumMcTBO; MajoOMHUIITBO (MaHAPIBKA IO CBATHUX MICIISX )
das Glaubensbekenntnis — BipocrioBiganHs

die Verehrung - manyBaHHs; MOBakKaHHS

das Besitztum — BosiogiHHA

der Schrein — xoByer ayis 30epiranHs CBATUX MOIIICH
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verziert — npukpameHui
der Bildhauer —ckxynbnrop
geritzt — Hagpi3zaHuii, BUCIUCHUI

° Kunst der Neuzeit

Die Renaissance: Frithrenaissance, Hochrenaissance, Spatrenaissance
und Manierismus
1420-1490 : Frihrenaissance (davor friherer Beginn in Italien)

1490-1520/1530 : Hochrenaissance
1530-1580/1590 : Spéatrenaissance und ubergehend in Manierismus
Der Ubergang der Gotik zur Renaissance zeigt sich im Verschwinden des
Goldhintergrundes, dem Beginn der getreuen Abbildung des Innenraumes, anhand
des Wechsels der Auftraggeber, welche nun auch birgerlicher Herkunft waren und
dem Sujet, das nun weltlicher wurde.
Die Neuzeit in der Kunst beginnt mit Renaissance in Italien. Der italienische
Kinstlerbiograph Vasari (ca. 1550), welcher auch den Begriff "Renaissance” aus
dem italienischen Wort ‘rinascita” (=Wiedergeburt) wahlte, sieht diese als
uberlegenen Gegensatz zur unmittelbar vorausgehenden Gotik des Mittelalters. Zu
ihrer Zeit sahen sich die Kinstler der Renaissance als Wiedergeburt des romisch-
antiken Geistes. Merkmale: Vereinzelung der Kiinste, Profanierung des Sakralen,
Wiederentdeckung der rémisch-antiken Kunst, Naturbeobachtungen und
wachsende Bedeutung der Mathematik in der Kunst, Geniekult beginnt, Gemélde
werden zum Mikrokosmos, Farbe/Licht & plastische Darstellung werden mehr und
mehr bericksichtigt, das Weltliche wird darstellungswirdig, Literatur Vorbild fir
Malerei und Skulptur;

Frihrenaissance
Die Fruhrenaissance hat ihren Ursprung in Florenz und zeichnet sich aus durch ihr
Bemihen in Naturndhe, anatomischer Genauigkeit, Ausgewogenheit aller

Bildteile,
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plastisch-linearer Malweise und der Schdnheit des menschlichen Korpers. Das
erste bemerkenswerte Gemalde der Frihrenaissance ist wohl das
Dreifaltigkeitsfresko (S.Maria Novella, Florenz) 1426 des Kinstlers Masaccio,
welcher den Bemihungen als Erster am Né&hesten kam. Weitere wichtige Maler
dieser Zeit waren auRerdem Sandro Botticelli (1445-1510) und Piero della
Francesca (1410/20-1492).

Hochrenaissance

&

e
t

&

In der Blite der Renaissance strebt man nun nach Ausgewogenheit, geistiger
Durchdringung des Naturvorbildes, Schoénheit, Beseeltheit, Ebenmall mit
Idealisierung des Dargestellten. Auch aber begann die Mathematik alle
Kunstgebiete zu durchdringen, Grundlagen waren nun Mal, Zahl, Ordnung,
gleichmaRige geometrische Formen. Somit sah man die Kunst als idealisierte
Nachahmung der Natur. Bekannte, wichtige Werke, Kiinstler der Hochrenaissance
waren Leonardo da Vinci (1452-1519): La Giaconda/Mona Lisa 1503;
Michelangelo Buonarroti (1475-1564): Deckengemélde der Sixtinischen Kapelle
im Vatikan 1508-1512; Raffael alias Raffaello Sanzio/Santi (1483-1520):
Madonna Tempi 1505, Sixtinische Madonna ca.1513, bemerkenswert sind hier

Bildaufbau und Wiedergabe des Figirlichen mit beispielshafter Ausgewogenheit;
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Giorgione alias Giorgio Barbarelli (1477-1510): La tempesta 1505, Giorgione
malte das erste reine Landschaftsbild auf welchem Personen nur am Rande zu
sehen sind; Tizian alias Tiziano Vecellio (1488/89-1576): Dornenkrénung; und
nun aus Italien hinaus, Albrecht Direr (1471-1528): Aposteltafeln 1526, allg.
Druckgraphik, bemerkenswert ist seine hochste Ausgewogenheit , seine
Beherrschung das Formale und den menschlichen Charakter im Bild zu zeigen;
Matthias Griinewald (1460-1528): Isenheimer Altar 1515, bemerkenswert war sein
Konnen zur ausdrucksstarken Malerei; Lucas Cranach d.A. (1472-1553): Flucht
nach Agypten 1504, Frauenakte, bemerkenswert war seine Malerwerkstatt in
Wittenberg und seine Freundschaft mit Martin Luther; Albrecht Altdorfer (1480-
1553):  Alexanderschlacht 1528, bemerkenswert ist, dass A.Altdorfer
Landschaftsgemélde ohne mythologischen oder religiosen Gehalt malte; Hans
Hohlbein d.J. (1498-1543). eindringliche Portrats, bemerkenswert war seine
Anstellung am Hof in London.

Aufgabe
Machen Sie sich mit den Wortern bekannt.
Sehen Sie sich dem Video zum Thema ,,Renaissance* an.
Geben Sie den Inhalt des gesehenen Videos wieder. Bemuhen Sie sich die

gegebenen Worter zu benutzen.

Wortschatz zum Video ,,Renaissance*
prachtvoll — poskimauii
namhaft — Bigomuii
der Goldschmied — roBemip
die Grabkapelle — Haarpo6na karmis
maligeblich — xommerenTHUI
die Quelle — mxepeno
der Grundsatz — npunIHI
zerlegen — po3knanatu

die optische Tduschung — ontuynuit pOMaH
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profan - cBiTChKHIA

das Kranzgesims - roioBHUI1/OCHOBHHI KapHU3
die Verzierung — npukpaca

die Séule - xonona

die Gliederung — ctpykrypa, oprasizaiiisi, KOMIOHyBaHHS
das Verhaltnis — nponopiiisi, CriBBIIHOIICHHS
das Hermelin — roprocraii

verschleiern — mpuxoByBaTu

die Abkehr — Bigxin

die Haltung — mocraBa, ocanka, mo3a
fratzenhaft — cmoTBOpeHuit, KapuKaTypHHIA
entbehren — 6ytu noz0aBneHUM

der Hang - cxwibHICTB

Der Manierismus

Der Manierismus ist Ausdruck politischer und gesellschaftlicher Umwélzungen,
die zu einer Verunsicherung des Weltbildes flihrten (z.B.: 1514 Kopernikus- die
Erde bewegt sich um die Sonne, in der Philosophie kommt die Idee der
Unendlichkeit des Raumes auf). Jetzt wendet sich auch der Malstil vom Ideal der
vollkommenen Ausgeglichenheit ab. Malstil: Unruhiger Aufbau des Bildes,

fleckige oder fahle Farbigkeit, figura serpentinata d.h. gestreckte, gedrehte
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Figuren, massige Unterleiber, kleine Kopfe, schmale Gesichter, elegant gehaltene
Hande ( manieriert). Der Kinstler setzt tberlieferte Einzelformen gewollt kiinstlich
und verzehrt nach subjektiven Kriterien ein. Auch verbinden sich Malerei,
Skulptur, Architektur und Ornament wieder, was man an Stuckaturen sehen kann.
Im Gegensatz zur Hochrenaissance spielt die Verbindung zum Realraum, also
keinen Mikrokosmos sondern Raumfluchten und Figuren am Rande, eine
wichtigere Rolle. Bestes Beispiel der Figurendarstellung ist die "Madonna con
collo lungo™ 1540 von Parmigianino alias Girolamo Francesco maria
Mazzola/Mazzuoli (1503-1540). Zwei weitere wichtige Kinstler sind Tintoretto
alias Jacopo Robusti (1518-1594) und El Greco (1541-1614) mit dem Begrabnis
des Grafen von Orgaz 1586.

Die Baudenkmailer des Barock

1600-1630 : Friihbarock

1630-1680 : Hochbarock

1680-1740 : Spéatbarock in Frankreich

1680-1770 : Spatbarock in Italien und Deutschland
1735-1750 : Rokoko in Frankreich

1740-1770 : Rokoko in Deutschland

Frankreich:

1643-1715 Louis XIV. = Spatbarock
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1715-1723 Régence = Spétbarock --- Rokoko

1723-1774 Louis V. = Rokoko 1735

Es gibt verschiedene Deutungen der Herkunft des Wortes "Barock’. Einerseits aus
dem Portugiesischen “barocco™ , was unregelmafig hei3t. Im Italienischen bedeutet
“barocco” absonderlich, narrisch. Genausogut koénnte das Wort von dem
franzosischen “rocaille”, gleich Muscheldekoration, stammen.

Der Barock hat seinen Ursprung 1600 in Rom, wobei er eine sehr grolRe Rolle in
Frankreich spielt (s. Regierung Frankreichs gleich Kunstabschnitt). Der Barock ist
die Kunst der Gegenreformation, des Absolutismus, der Kirchenspaltung und des
30jahrigen Krieges (1618-1645). Es ist eine Reprasentationskunst, welche die
Funktion der Uberredung und der Konsolidierung hatte. Natlrlich verandert sich
auch der Malstil. Es werden nun Lichtquellen in die Bilder eingebaut, um die
Korper mit Licht und Schatten besser modellieren zu kénnen und um die
Imaginierung eines Tiefenraumes zu ermdglichen. Man achtet darauf, Licht, Farbe
und Komposition von Gestik und Bewegung zu kombinieren, damit ein
organisches Ganzes entsteht. Die Gemélde des Barock sollen belehren, riihren,
erfreuen. Auch fanden die Kinstler Wege, Bewegung und Ruhe besser
darzustellen. Helles Licht, Diagonalkompositionen und imaginierte Gebarden
fanden sich, um das Geflhl der Aktivitat der Personen zu geben, gedampftes Licht,
Betonung der Horizontalen und sparsame Gestik standen fiir Ruhe. Vollig neu in
der bisherigen Kunstentwicklung ist das Streben Stimmungswerte (z.B.: Trauer,
Verziickung), die Psyche, das Menschliche in den Gemélden hervorzubringen. Es
wird versucht, die Natur ohne idealisierende Schonheit aufzufassen. Kinstler,
Werke und Bemerkungen dazu dieser Kunstepoche: Peter Paul Rubens (1577-1640
Flame), Sir Anthonis van Dyck (1599-1641 Antwerpen, Schuler Rubens),
Rembrandt Harmensz van Rijn (1606-1669 Hollander); 17.Jhd. speziell in....
Holland: Jan Vermeer van Delft (1632-1675 Sujets héauslich, still), Jacop van
Ruisdael (1628-1682) und Meindert Hobbema (1638-1709 Sujets Landschaften),
..... Frankreich: Nicolas Poussin (1594-1665), Claude Lorrain (1600-1682),

..... Spanien: Diego de Silva y Velazquez (1599-1660) "Die Hofréaulein/Las
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Meninas™ 1656, Bartolomé Esteban Murillo (1618-1682), Jusepe Ribera (1591-
1652), ...... Deutschland: Adam Elsheimer (1578-1610), Rottenhammer (1564-
1625), Sandrart (1606-1688).

Dieser Kunststil entstand am Ende der Renaissance, wurde aber erst viel spéater
anerkannt. Die Bezeichnung Barock wurde am Beginn mit Schwulst, Verfall und
Regelwidrigkeit gleichgesetzt. Unter Barock versteht man die Zeit des
Absolutismus, zwischen Humanismus und Aufklarung.

In dieser Zeit trat das Birgertum seine erlangte Macht wieder an Kirche und
Konigtum ab, da es durch den 30-jéhrigen Krieg (1618-1648) stark geschwacht
war.

Architektur:

Die Kunst des Barocks fand ihren starksten Ausdruck in der bildenden Kunst.
Auftraggeber waren Kirche und

Konigtum.

Merkmale des Barock:

» dynamische Wirkung durch Reichtum des plastischen und malerischen Schmucks
» kithne, leidenschaftliche Bewegung

 gewaltige Ausmalle der Bauten

« unterbrochene Giebel

» schraubenformig gedrehte oder zu Gruppen zusammengefalite Saulen

* Durchbrechung der architektonischen Struktur mit Mitteln der Malerei

Malerei:

In der Malerei galt der Norditaliener Michelangelo da Caravaggio (1573-1610) mit
seiner von einem starken Realismus getragenen Kunst als Wegbereiter der
Barockmalerei. Die Meister dieser Zeit waren jedoch die Niederlander und die
Flamen. Das Gefuihl der Unendlichkeit, das die Architektur durch die Vielfalt ihrer
Formen erweckte, riefen sie durch das malerische Wechselspiel von Licht und
Dunkelheit hervor. Die riesigen Fresken und Gemalde stellen neben religiosen
Szenen Ereignisse aus der antiken Sage und aus der Geschichte dar. Sie zeigen in

kraftigen Farben reichbewegtes Leben. Aber auch die Portrdtmalerei wurde
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gepflegt. Viele Firsten lieBen sich und ihre Familien von beriihmten Kunstlern

malen.

Spabarock und Rokoko

Die Farbgebung wird heller, der Pinselstrich lockerer, fast skizzenhaft, die
Stimmung spielerisch und heiter. Von der Zeit beeinflusst spiegln die Bilder die
Frivolitat der hoheren Klassen wieder. Beste Beispiele fiir diese Malweise sind
"Die Schaukel” 1768 von Jean-Honoreé Fragonard (1732-1806), "Odaliske™ von
Francois Boucher (1703-1770) und "Das Ehepaar Andrews  von Thomas
Gainsborough. Weitere wichtige Maler sind Antoine Watteau (1684-1721
Franzose), Sir Joshua Reynolds (1723-1792 Englander), Canaletto alias Giovanni
Antonio Canal (1697-1768 Italiener) und Francesco Guardi (1712-1793). Zu

beachten sind auch die vielen katholischen Kirchen in Studdeutschland, welche in
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der Zeit des Rokoko entstanden und perfekt diese Architektur und Malerei
aufzeigen.

Das Rokoko (zusammengesetzt aus den beiden franzdsischen Wortern
Rocaille, ,Stein‘ und coquilles, 'Muscheln') hatte sich aus der franzdsischen
Regence (ca. 1710-1730) entwickelt, in dem der Spatbarock (ca. 1700-1720)
endete.

Zunachst muss betont werden, dass die beiden Stilrichtungen Barock und
Rokoko auf verschiedenen historischen VVoraussetzungen basieren. Das Pathos des
Barock konnte sich im Zuge der Gegenreformation bzw. katholischen Reform und
der damit einhergehenden Lehre und Praxis sowie in der Verherrlichung des
absolutistischen Herrschers voll entfalten. Demgegentiber huldigte man in der
nachfolgenden Zeit des Rokoko (1730-1775) dem Schonheitsideal der hofischen
Gesellschaft und brachte es in Gestalt verspielter und eleganter Formen lebhaft
zum Ausdruck.

Charakteristisch in diesem Bau- und Dekorationsstil sind (berbordende
Verzierungen wie an Bauten, Innenrdumen, Mdébeln, Geréten etc. und vor allem
der Verzicht auf jegliche Symmetrie, die im Barock noch als wichtiges Element
verwendet wurde. An die Stelle fester Formen treten leichte, zierliche, gewundene
Linien und hdufig rankenférmige Umrandungen. Diese bewusste Abkehr von
Symmetrie wurde spéater im Jugendstil wieder aufgegriffen.

Das Rokoko ist als eigene Kunstform zu betrachten, obwohl es aus dem
Barock hervorgegangen ist. Viele Kunsthistoriker verwenden fiur das Rokoko auch
den Begriff Spétbarock. Damit wird aber der dem Hochbarock folgende ,,spéite
Barock” am Anfang des 18. Jahrhunderts in Frage gestellt oder iibergangen.
Hofisches Leben

Das Rokoko brachte eine Verfeinerung des gesamten hofischen Lebens mit
sich. Im Barock hatte Ludwig XIV. von Frankreich sein Leben zum offentlichen
Ereignis gemacht, um den Adel am Hofe zu halten und durch Gunstbeweise bzw.
Entzug der Gunst zu lenken. Im Rokoko fand eine Gegenbewegung mit einem

Rickzug ins Private statt. An die Stelle monumentaler Machtentfaltung und
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kraftvoller Dynamik des Barock traten nun kultivierte Lebensfihrung und ein
leichtfliBiges, feinsinniges Lebensgefihl, gepaart mit vornehm-zarter Sinnlichkeit
und galanten Umgangsformen. In der Plastik und vor allem in der Malerei tauchen
h&ufig private oder gar erotische Themen auf.

Architektur

Die Architektur verliert ihren pompdsen Charakter, die Schldsser erscheinen
Kleiner, Hauptgebdude trennen sich teilweise von Dienstgebdauden (z. B. Schloss
Benrath). Neben den offiziellen pompésen Reprasentationsraumen finden sich jetzt
auch kleinere Privatrdume, oder gar Privathauser/-schlosschen (siehe Versailles:
Petit Trianon, sowie das Hameau der Konigin). Das Lebensgeftihl fordert eine
heitere, leichte Architektur, mit eleganten und verspielten Details.

Schloss Benrath liegt im sidlichen Stadtteil Benrath in der nordrhein-
westfalischen Landeshauptstadt Disseldorf.

Erbaut wurde es von 1755 bis 1773 unter der Leitung von Nicolas de Pigage
(1723-1796) im Auftrag des Kurfursten Karl Theodor von der Pfalz. Das
denkmalgeschitzte Ensemble von Lustschloss, Jagdpark, Weihern und
Kanalsystem gilt als bedeutsamstes architektonisches Gesamtkunstwerk von
Disseldorf und wurde von der Stadt zur Aufnahme in die UNESCO-Liste des
Weltkulturerbes vorgeschlagen.

Der Baustil zeigt beispielhaft den Ubergang vom Rokoko zum Klassizismus.
Dieses wird nach aullen dadurch sichtbar, dass die Gestaltung eher schlicht und
zurtickhaltend wirkt. Aufwendige Gestaltungen des barocken Absolutismus findet
man nicht mehr. Noérdlich vor der Frontseite des Corps de Logis, dem mittleren
Wohnbau von Schloss Benrath, liegt ein kiinstlich angelegter, glockenférmiger
Schlossweiher, von dem ein Kanalsystem fir die gesamte Parkanlage ausgeht. Die
gesamte Wasserarchitektur wird von der Itter gespeist.

Zwei Fligelbauten und zwei Torhduser flankieren das Corps de Logis. Die
Fliigelbauten beherbergen zwei Museen: das Museum flr Européische Gartenkunst
im Ostfligel, sowie das Museum fir Naturkunde im Westfliigel. Im Corps de

Logis finden wechselnde Ausstellungen und musikalische Veranstaltungen wie die
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Wandelkonzerte statt. AuBer bei den Wechselausstellungen kann das Schloss nur
mit Fdhrungen (etwa eine Stunde) besichtigt werden. Es gibt auBerdem
Themenfihrungen, bei denen die Teilnehmerzahl begrenzt ist und die nur auf
telefonische oder personliche Voranmeldung an der Museumskasse gebucht
werden konnen. Im Kellergeschoss des Schlosses befindet sich aufl’erdem ein
Lapidarium, das die Originale einiger Figuren und Statuen zeigt.

Die Stadt Dusseldorf hat die gesamte Schlossanlage und den Park im Jahr
1984 unter Denkmalschutz gestelit.

Die Asamkirche in Minchen steht an der Schwelle zum Rokoko, doch tritt
hier die typische Leitform im Ornament, die Rocaille, noch nicht auf. Man findet
sie zuerst in den spaten 1730er Jahren, doch herrschen auch in dieser Zeit noch
florale Ornamentmotive vor, z. B. in der Amalienburg in Miinchen-Nymphenburg.
Das Rokoko und die Rocaille werden aus Frankreich vor allem durch
Ornamentstichvorlagen nach Deutschland importiert, das Zentrum solcher Stiche
ist Augsburg. Man nannte das Rokoko auch den ,,Augsburger Geschmack”. Daher
geht sie in das Formenrepertoire vieler siiddeutscher Stuckateure Uber, bis die
Ausstattungskunst des Rokoko im Werk Dominikus Zimmermanns ihren
Hohepunkt erreicht: Im Chor der Wieskirche erscheinen ,,gebaute Rocaillen”.
Ebenfalls hervorzuheben ist sein Wirken bei der Errichtung und Stuckierung der
Wallfahrtskirche Steinhausen (1727-1733) zwischen Bad Schussenried und
Biberach.

Ein herausragendes Werk des Rokoko in Deutschland stellt das Schloss
Solitude in Stuttgart dar. Das Schloss wurde uber eine vollig geradlinige
Strallenverbindung mit der damaligen Hauptresidenz Woirttembergs, dem
Residenzschloss Ludwigsburg verbunden. Weitere Glanzlichter des Rokokos sind
in der Wirzburger Residenz zu finden. Hier wurde in einem der Hauptwerke
Balthasar Neumanns die Stuckaturen von Antonio Bossi ausgefiihrt. Besonders ist
hier der ,,Weisse Saal” und der ,,Kaisersaal” mit einer prachtigen Ausarbeitung zu

erwidhnen. Durch ihn wurde das ,,Wiirzburger Rokoko” erschaffen.
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Einen eleganten Sonderweg ging das Friderizianische Rokoko in PreuRen,
der nicht so verspielt und Uberbordend ist, sondern die gerade Linie betont,
allerdings dennoch nicht streng und hart wirkt sondern zart und sensibel, luftig und
elegant. Beispielhaft sind daflr die Innenausstattungen von Schloss Sanssouci
(Konzertzimmer).

In Osterreich gibt es einige hervorragende Beispiele fir den Rokoko, etwa
die Inneneinrichtung von Schloss Schonbrunn, Stift Engelszell in Engelhartszell in
Oberdosterreich sowie Schloss Leopoldskron in Salzburg, das dem internationalen
Salzburg Seminar gehort. Hier geht der Barock um 1765 fast ohne Zwischenstufen
in den Klassizismus Gber.

Zu einer eigenstandigen Entwicklung kam es in Bayreuth in den Jahren
1740-1760 unter Markgrafin Wilhelmine: Es entstand das sog. Bayreuther
Rokoko, das sich vor allem der Innenarchitektur widmet. Typische Elemente sind
Spiegelscherbenkabinette — statt symmetrisch geformten Spiegel des Barock
werden unregelmélRig geformte Spiegelstlicke verwendet, die Spalierzimmer — der
Stuck an den Wanden enthélt erhaben gebildete Spaliergeriiste mit sehr
naturalistisch dargestellten Pflanzen, und die Musikzimmer — sie enthalten mit dem
Stuck verbundene Portrats der am Hof wirkenden Schauspieler und Musiker.
Verwirklicht wurden sie im Neuen Schloss Bayreuth und im Alten Schloss der
Eremitage. Dies Stuckarbeiten wurden meist von Jean Baptiste Pedrozzi, dem

Hofstuckateur der Markgrafin durchgefihrt.

Aufgabe
1. Machen Sie sich mit den Wortern bekannt.
2. Sehen Sie sich dem Video zum Thema ,,Barock und Rokoko* an.
3. Geben Sie den Inhalt des gesehenen Videos wieder. Bemthen Sie

sich die gegebenen Worter zu benutzen.

Wortschatz zum Video ,,Barock und Rokoko*

das Vorbild — 3pa3ox
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das Gesims —kapHu3
konkav — yBirayTHii
konvex — Bumykiui
wellenartig — xBunenoniOHumiA
die Ausbuchtung — BucTy1, BUruu
der Untertan — mignanuit
die Seide — moBk
der Samt — 6apxar
das Sinnbild — cumBon
kostbar — mopororinHuMit
die Ausstattung - oOcTaHoBKa
der Wohlstand — 3amoxHicTh, 100po0yT
das Selbstbildnis — aBronoptper
fleischig — ToBcTHiA, OrpsiTHMIA
Uberbordend — Bucrynarounii
die Verzierung - npukpaca

der Riickzug — Biaxin, BigcTym

° Kunst des 19.Jahrhunderts

In der Kunst des 19.Jhd. gab es verschiedene Richtungen, welche teilweise auch
nebeneinander liefen. Man kann somit nicht, wie in der Neuzeit, von einigen
Hauptentwicklungen sprechen, sondern kann nur die einzelnen Richtungen

erklaren, wobei jede eine ungeféhr gleich groRRe Rolle spielt.

23



Der Klassizismus

Der Klassizismus dauerte ca.1770-1840. Vorbild des Klassizismus sind die Wirde

und der Ernst der griechisch-romischen Antike, wobei man zu diesem Zeitpunkt
noch nichts von der eigentlichen Farbenvielfalt antiker Kunstwerke, seien es
Skulpturen oder Geb&dude, wusste und es so interpretierte. Man verzichtete nun
wieder fast auf Lichteffekte, bemihte sich um kuhle Farbgebung, die Zeichnung
war streng, die Darstellungsweise plastisch-linear. Jaques-Louis David (1748-
1825) schuf 1793 mit "Der ermordete Marat™ ein Werk, welches diesen Stil gut
wiedergibt. Auch "Das turkische Bad™ 1808 von seinem Schiiler Jean Auguste
Dominique Ingres (1780-1767) zeigt uns die Schlichtheit und Wirde, die typisch
war.

Der Kilassizismus wird in Deutschland allgemein als gebrduchliche
Bezeichnung fur jene Stilstufe der abendlandischen Kunst bezeichnet, die in der 2.
H. des 18. Jhs. als Gegenbewegung zum Barock und - Rokoko entsteht und in der
I. H. des 19. Jhs. vom Historismus abgel6st wird.

Die im 20. Jh. an diesen Klassizismus anknlpfende Bewegung heif3t in
Deutschland Neoklassizismus. In den westlichen und nérdlichen L&ndern entstand
in Weiterfiihrung der Gedanken der Renaissance im 7. Jh. ein Stil, fir den die
Merkmale des Barock nur bedingt gelten und der in der internationalen
Kunstwissenschaft klass. Stil und bei uns barocker Klassizismus genannt wird. Die
Stilstufe, die hierauf folgt und die man in Deutschland Klassizismus nennt, heif3t

daher in diesen Landern Neuklassizismus.
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Der Ausdruck ,klassisch* bezeichnet ganz allgemein jene Form, die sich an
klassischen Vorbildern der rémisch-griechischen Antike orientiert, d.h. auch die
karolingische und italienische Renaissance. Im Mittelalter umfasste er die gesamte
griechische und rOmische Literatur und bildende Kunst, immer im Sinne von
anerkannter Autoritat.

Die verschiedenen Versuche, zu den Gesetzen und Ordnungen der
romischen Kunst zurtickzukehren, waren fast immer mit der Absicht verbunden,
den Ruhm und den Glanz des antiken Rom zu erneuern oder wiederzugewinnen.
Vom 16. Jh. an gewann die Renaissanceinterpretation der Antike fast ebenso viel
Gewicht wie die Antike selbst. Zur Zeit der Renaissance erschienen die ersten
Schriften, in denen eine klassizistische Architekturtheorie entwickelt wurde. Sie
beruhten in erster Linie auf der wirren und verwirrenden Abhandlung Vitruvs, die
1414 wiederentdeckt worden war. Wéhrend des 17. Jhs. hielt man sich im
Wesentlichen an diese klassizistische Architekturtheorie, obwohl die Werke vieler
Architekten davon nur wenig erkennen lassen. Im Frankreich des spéten 17. Jhs.
kehrte man jedoch sowohl in der Praxis wie in der Theorie zu den Klassizistischen
Regeln zurick, und im England des frihen 18. Jhs. waren Architekten wie
Burlington und Kent Wegbereiter eines Klassizismus, der sich an Jenes und
Palladio orientierte. Manche Forscher sehen in diesem Palladianismus die erste
Phase der klassizistischen Bewegung des spaten 18. Jhs.

Die Bewegung begann in den 50er Jahren des 18.Jhs. als Reaktion auf den
spaten Barock und das Rokoko; in ihr spiegelt sich das allgemeine Verlangen
dieser Zeit nach festen Regeln, die das Ergebnis aus Naturgesetz und rationalen
Uberlegungen sein sollten. Fur Kunst und Architektur bedeuten sie eine Riickkehr
zu »edler Einfalt und stiller GroRe«, die Winckelmann als Grundzug der
griechischen Kunst ansah. So richtete man von neuem die Aufmerksamkeit auf
antike Bauten in Europa und Kleinasien, und Piranesis Stiche, in denen formale
und rdumliche Aspekte so stark betont werden, schufen ein ganz neues Bild der
romischen Architektur. Man lehnte jetzt ,,unrichtige® Motive ab und verwendete

nur die, die sich archdologisch als richtig erwiesen hatten. Dennoch flhrte dies nur
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selten dazu, dass man griech. oder rom. Gebdude einfach kopierte, was auch in den
theoretischen Schriften nie empfohlen wurde. Theoretiker wie Laugier und Lodoli
forderten eine rationale Architektur, beruhend auf Regeln, die auch der rémischen
Architektur zugrunde lagen. Mit diesen neuen Vorstellungen verband sich in
zunehmendem Male ein Hang zum Urspringlichen; man glaubte, Kunst wie
Gesellschaft seien in ihrer einfachsten Form am reinsten und besten gewesen.

So lernte man die Strenge griech.dor. Bauten schétzen, die durch die,
Publikationen von Stuart u. a. wie auch durch die Entdeckung der friihen Tempel
in Sizilien und Papsttum der Offentlichkeit bekannt gemacht wurden. Diese
Sehnsucht nach Einfachheit flihrte auch zur Entwicklung einer Architektur aus rein
geom. Formen Kubus, Pyramide, Zylinder und Kugel, die ihre klarste Auspragung
in den Entwirfen von - Boullee, Ledoux und Gilly und in den Bauten von Soane in
England, von Latrobe in den USA und von Sacharow in Russland fand.

Stilmerkmale: Kilassizistische. Bauten sind in der Regel von strenger
Monumentalitdt. Dekor wird sparsam verwendet, manchmal wird ganz auf ihn
verzichtet. Die Sdulenordnungen sind hdufig konstruktiv bedingt und nicht mehr
reines Dekorationselement, sie tragen Gebélke und dienen nicht nur als
Wandverkleidung. Ungebrochene Konturen betonen und verdeutlichen innen wie
AuBen die raumliche Ordnung. Das zum Gesamtkunstwerk tendierende organische
Bauprinzip des Barock, das durch ein zwangloses Ineinandergreifen der einzelnen
Teile eine Einheit entstehen lieR, wird nun ersetzt durch eine blockhafte
Baugliederung, die die einzelnen geom. konzipierten Bauteile streng umreif3t und
sie additiv, manchmal unvermittelt, nebeneinander anordnet.

Im frihen 19.Jh. wichen diese strengen Prinzipien einer mehr malerischen
und auf Eleganz angelegten Baukunst (Architektur); das Dekor wird reicher, das
Verhéltnis zur Vergangenheit literarischer. In Frankreich orientiert man sich jetzt
am reichen, luxuriésen und ausdrucksstarken Stil der romischen Kaiserzeit; nach
Napoleons Feldzug werden auch dgyptische Motive bernommen. In England
kommt es nach den Meisterwerken Robert Adams zu dem eleganten, gefalligen

Klassizismus von Nash. Im Verlaufe der Entwicklung wird der Klassizismus in
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Europa, den USA und in verschiedenen europdischen Kolonien immer mehr zu
einer reinen  Wiederbelebung von griechischen, romischen  und
Renaissanceelementen. Zwar entstehen weiterhin zahlreiche ausgezeichnete
Bauten, doch es gibt keine Fortentwicklung mehr. Wie sehr der Klassizismus zu
dieser Zeit bereits seine pragende Kraft verloren hat, l&sst sich daran erkennen dass
fuhrende Architekten wie Schinkel oder Nash gleichzeitig Bauwerke in anderen

europaischen Stilarten entwarfen und damit den Historismus einleiten.

Die Romantik

Diese Stilrichtung dauerte ca.1790-1850. Diese in der Nachrevolutionszeit
liegende Stilrichtung kann als Gegensatz zum Klassizismus angesehen werden. Die
Kinstler wollten wieder Stimmungen, Innerlichkeit und Gefiihle zeigen, das
Dargestellte individualisieren und suchten nach der nicht sichtbaren Wirklichkeit.
Sehr wichtig waren Geist und Seele. Zu sehen ist dies bei Eugéne Delacroix (1798-
1863 Franzose), Theodore Gericault (1791-1824 Franzose), Runge (1777-1810
Deutscher) und Caspar David Friedrich (1774-1840 Deutscher). Der Begriff
Romantik bezeichnet eine Geisteshaltung und einen Epochenstil. Mit einiger
Berechtigung liel3e sich die Romantik als die umfassende Bewegung verstehen,
welcher als besondere Stromung der Klassizismus zugehort. Man sieht im

Romantiker den irrationalen Geistestypus uberhaupt. Die Romantische Bewegung
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um 1800 ist nur die besondere Erscheinungsform einer latent stets vorhandenen
Einstellung zur Welt. Vor allem die deutsche Forschung neigte zu antithetischer
Herausarbeitung zweier polar entgegengesetzter Idealtypen und stellte etwa
»Deutsche Klassik und Romantik« als »Vollendung und Unendlichkeit« einander
gegentber (Fritz Strich). In der Kunstgeschichte hat Georg Dehio diese
dualistische These vertreten, das "gotisch”, "barock™ und "romantisch” nur
verschiedene Namen fir dieselbe Geisteshaltung sind.

Der Subjektivismus ist der entscheidende Grundzug der Epoche und
durchdrang sowohl den Klassizismus wie die Romantik. Aber er wirkte sich auf
die Formensprache sehr unterschiedlich aus. Fir den Klassizismus blieben
immerhin die Antike und die »klassischen« Stile vorbildlich, die Romantik
hingegen berief sich auf das eigene Geflhl und wahlte danach frei ihre
Anregungen. Setzte jener den Rationalismus der Aufklarung fort, so lieR diese sich
durch die Kréafte der Phantasie befligeln. lhrem Blick in die Tiefen der
Menschenbrust entsprach der in die Weite der Welt und in die Ferne der
Geschichte.

Die bildnerische Form der Romantik kann daher nicht so leicht definiert
werden wie diejenige des Klassizismus. Je nach der »inneren Notwendigkeit«
benutzte der Romantiker archaisierende und gotisierende Formen, altdeutsche und
durerische, préraffaelische und manieristische, barocke, ja sogar klassizistische.
Neben abstrakten und konstruktiven Elementen finden sich (bersteigernde,
rauschhafte, auflésende. Verschrieb man sich auf der einen Seite der Reinheit der
Linie, so wurde auf der anderen Seite wie nie zuvor die Farbe in ihrem Eigenwert
zum Trager symbolischer Gestaltung. Gerade die Vielfalt kinstlerischer
Moglichkeiten war das Merkmal der Romantik und machte diese zur
Voraussetzung aller modernen Kunst.

Die Romantik befiel das ganze Abendland geradezu wie eine »Epidemie.
Anders als der Klassizismus zeigte sie aber in ihren Erscheinungsformen bei den
einzelnen Nationen sehr verschiedene Symptome. Seit der Mitte des

18.Jahrhunderts verbreitete sich von England aus die VVor- oder Praromantik. Sie
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war in erster Linie literarisch: mit Thomson, Young, Burke, Macpherson in
England, mit Rousseau in Frankreich, mit dem Sturm und Drang in der Schweiz
und in Deutschland: 1797 Wackenroders »Herzensergieungen« und Fr. Schlegels
»Fragmente«, 1798 Tiecks »Sternbald« und die »Fragmente« von Novalis, 1799
Schleiermachers »Reden (ber die Religion«, des Novalis »Die Christenheit oder
Europa« und dessen »Hymnen an die Nacht«, sowie Fr. Schlegels »Gesprach tber
die Poesie«; 1803-1805 folgten Fr. Schlegels Aufsatze in der »Europax.

Das neue Naturgefihl fiihrte zur Schépfung des Landschaftsgartens, der
ebenfalls von der Insel aus seinen Siegeszug durch Europa antrat. Eine
sentimentale Modestromung mit ihrer Vorliebe fir das Mittelalter, fir Ruinen,
Urnen, Grabmale und Ho6hlen Il6éste die Neogothic aus. Die Romantische
Bewegung selbst vollzog sich seit den neunziger Jahren des 18.Jahrhunderts in
mehreren, jeweils von einer Generationsgemeinschaft vorangetragenen Wellen. Je
nach den geistigen und gesellschaftlichen Gegebenheiten ging sie hdchst
verschiedene Wege und konnte sich sowohl mit der Revolution wie mit der
Restauration verbinden.

Die bildende Kunst in Deutschland l&asst drei Phasen erkennen.

Frihromantik: Runge und Friedrich, suchte-Novalis &hnlich - fir ihre neuen
Welterfahrungen eine revolutiondre Form jenseits der Tradition.

Jungere Romantik: »Nazarener« : Pforr, Overbeck, Cornelius, J. Schnorr von
Carolsfeld, wandelte sich - wie Fr. Schlegel - in personlicher Haltung und in der
Formensprache von primitivistisch-revolutionaren Anfangen zu akademischen und
restaurativen Idealen. Dusseldorfer Malerschule: W. Schadow, J.P.Hasenclever, E.
Bendemann, J.W. Schirmer, Carl Sohn, Minchener Malerschule: W. wvon
Kaulbach, Anton von Werner. Piloty, Blechen, Feuerbach,

Spatromantik: Richter und Schwind, benutzte die romantischen Stoffe nur
mehr zu poetischer Uberhdhung des Alltags und endete mit Spitzweg in schrulliger
Abgeschlossenheit von der Wirklichkeit.

Die franzbsische Romantik hingegen entwickelte sich in umgekehrter

Richtung. Sie begann im Zeichen von Chateaubriands »Genie du Christianisme«
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(1802), verherrlichte durch Gros den Imperator Napoleon und seine Kriege, wurde
unter Gericault und Delacroix die Vorkampferin des Subjektivismus und fiihrte
schlieBlich zu Daumier und Courbet und damit zu realistischer Erfassung der
zeitgenossischen Wirklichkeit.

Blieb der Bildbau der deutschen Romantik immer linear und tektonisch, so
entband die franzésische Romantik die Farbe. Die »libre manifestation de ses
impressions personelles«, die Delacroix als das Wesen der Romantik ansah,
bedeutete zugleich den Sieg der liberalen Idee. Victor Hugo konnte - in
Ubereinstimmung mit den bildenden Kiinstlern - die Romantik als »den
Liberalismus in der Literatur... das Prinzip der Freiheit« definieren. Delacroix’
groRes Gemalde »Die Freiheit auf den Barrikaden« (1831) belegt dies.

Gleichwohl bedienen sich die Maler der Romantik neuer kinstlerischer
Mittel bzw. Vorstellungen. Sie betonen das Geflihlsméliige, Wunderbare,
Mérchenhafte, Phantastische, das in der ganz auf Vernunft und Verstand
ausgerichteten Aufklarung des 18.Jahrhunderts geringgeschétzt worden ist. Von
den literarischen Themen und Gedanken der Zeit angeregt, breitet sich die
romantische Malerei insbesondere in England und Deutschland aus. Die Kiinstler
besitzen ein grolRes Einfuhlungsvermdgen in Individuelles, Volkstimliches, Fernes
und Fremdartiges. Sie entdecken die eigene nationale VVergangenheit, vor allem das
als urspriinglich empfundene und idealisierte Mittelalter, mit dem sie sich in
»Wahlverwandtschaften« verbunden fiihlen. Ihr Interesse an der Vergangenheit
schafft die Voraussetzungen fur systematische Denkmalpflege und Museumsarbeit.
Die Entwicklung geht vom Idealismus zu Romantik, Historismus und miindet im
Realismus bzw. Symbolismus.

Charakteristik. Kennzeichnend fir die romantischen Maler ist im
Allgemeinen eine tiefe Religiositat und eine innig erlebte Beziehung zur Natur. Sie
entdecken neue landschaftliche Motive, etwa die Einsamkeit des Hochgebirges.
Verschiedene Stadien im Tages- und Jahresablauf sowie ausgefallene

Naturereignisse finden ihr Interesse: Mondnacht, Nebelstimmung,
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Dammerung, Morgenstille, Neuschnee, Eisgang, tosende Wasserfalle. Dem
romantischen Kiinstler geht es aber nicht so sehr um eine getreue, objektive
Wiedergabe der Naturerscheinungen, als um die Spiegelungen der Natur im
eigenen Innern, in seinem personlichen Empfinden. Die Natur erhalt symbolischen
Charakter; sie weist tiber sich selbst, tiber das sinnlich Erfahrbare hinaus.

C. D. FRIEDRICH meint: »Eine Landschaft ist ein Seelenzustand. Der
Mensch soll nicht blomalen, was er vor sich sieht, sondern auch, was er in sich
sieht. Sollte er nichts in sich sehen, so sollte er darauf verzichten zu malen, was er
vor sich sieht. Sonst werden seine Bilder wie jene spanischen Wande sein, hinter
denen wir nur erwarten, die Kranken oder gar die Toten zu finden.«Auch dort, wo
sich die Maler der Vergangenheit oder fremden Kulturen zuwenden, stehen immer
ihre ganz personlichen (subjektiven) Empfindungen und Stimmungen im
Vordergrund. Neben sorgfaltig ausgefiihrten Einzelheiten trifft man den Mut zur
Vereinfachung. Die Linie wird betont; bisweilen néhern sich pflanzliche
Liniengeflige dem Ornament (Praraffaeliten, s.u.).

Themen und Bildgattungen. Landschaftsbild (auch in Verbindung mit
Einzelpersonen und Gruppen). Stadtidylle. Portrdt und schlichtes Familienbild
(h&ufig als Ausdruck von Freundschaft und Liebe). Volkstimliche Themen aus der
Nationalliteratur wie Fabeln, Sagen, Marchen, Volkslieder, Spuk- und
Gespenstergeschichten. Religioses. Allegorisches. Die Préaraffaeliten (s.u.) tben
zum Teil Kritik an den gesellschaftlichen Zustéanden ihrer Zeit (u. a. Emigration,
Kolonialismus).

Maler in Deutschland

CASPAR DAVID FRIEDRICH (1774- 1840). In seinen Bildern tritt der
Mensch vor der Stille und Weite der Natur bescheiden zurtick. Seine feierlich-
beseelte Haltung ist in die Landschaft eingewoben. Haufig steht er in Riickansicht
gleichsam stellvertretend fiir den Betrachtender Landschaft zugewandt.

PHILIPP OTTO RUNGE (1777-1810) schafft Familienbilder, Portréats und
Zeichnungen mit stark sinnbildlichen Bezligen. Er entwickelt aulerdem Theorien

zur Farbenlehre und zur romantischen Malerei.
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ANSELM FEUERBACH (1829-1880) malt idealistisch hoheitsvolle Bilder,
vorzugsweise nach antiken Themen.

NAZARENER (auch LUKASBRUDER genannt). Ein 1809 in Wien
gegrindeter Kinstlerbund, der im folgenden Jahr nach Rom (bersiedelt. Die
Nazarener streben eine religios gefarbte, auf Gotik und Renaissance
zurlickgreifende Kunst an; sie wollen »unter sich im Stillen der alten heiligen
Kunst nacharbeiten« (F. Overbeck).

Maler in Frankreich

THEODORE GERICAULT (1791-1824). Sein bekanntes Bild >>Das Flof3
der Medusa« im Louvre (Paris) hat die riesigen Ausmalie von 491x716cm. Seine
spateren Arbeiten werden bereits der Romantik zugerechnet.

EUGENE DELACROIX (1799-1863). Von seiner Einbildungskraft zeugen
ungewohnliche Handlungsabldufe, glihende Farben und ein lebhafter Zeichenstil.
Er malt u.a. Bilder, die das Leben nordafrikanischer Nomaden schildern. »Farbe
und Phantasie sind wichtiger als Konnen« (Delacroix).

Mit seiner Kunstauffassung ist Delacroix einer der Bahnbrecher der

modernen Malerei.

Realismus

Ab ca. 1850. Realismus ist, wie der Name schon sagt, der Gegensatz zu jeglichem
Idealismus. Die Kiinstler versuchten also die Realitdt als Anlass der auf eigener
Beobachtung fuBender Darstellung zu nehmen. Auch die Bildthemen waren nun
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weltlicher, d.h. auch die unteren Gesellschaftsklassen waren es wert, abgebildet zu
werden. Ganz gut merkt man das bei "Die Steinklopfer” 1849 von Gustave Courbet
(1818-1877) und bei "Die Ahrenleserinnen” 1857 von Jean-Francois Millet (1814-
1875). In Deutschland einer der Vertreter dieser Richtung war Menzel (1815-
1905).

Der Realismus in der Kunst ist eine Gestaltungsweise in Malerei und Plastik, deren
Ergebnis ein Abbild der sichtbaren Wirklichkeit ist; dariiber hinaus kann
realistische Darstellung zugleich Deutung und Wertung des abzubildenden Sujets
beinhalten. Hier liegt der Unterschied zum Naturalismus, der auf die naturgetreue,
objektive Wiedergabe des Bildmotivs hinzielt. Der Begriff Realismus wird in der
Kunstgeschichte z. B. fur die spatromanische Portratplastik angewandt. Der
Realismus als Kunstrichtung des 19. Jahrhunderts kann auch als Reaktion auf die
idealisierende Romantik aufgefasst werden. Zeitgendssische Kinstler sind hier u.
a.. Jean Francois Millet (1814-1875), Gustave Courbet (1819-1877), Honoré
Daumier (1808-1879), Wilhelm Leibl (1844-1900), Adolph Menzel (1815-1905)
und Ilja Repin (1844-1930)

Eine weitere Form des kinstlerischen Realismus im 20. Jahrhundert wiederum ist
die ,,Neue Sachlichkeit”, Titel einer Ausstellung von 1925 in der Kunsthalle
Mannheim mit Werken von 32 Kdinstlern, die von einer Uberscharfe in der
Darstellung von Gegenstdnden und Figuren gekennzeichnet waren. Ein anderer
Begriff fiir diese Kunstform ist auch der ,,Magische Realismus®. Die bekanntesten
Vertreter der Neuen Sachlichkeit sind Otto Dix (1891-1969), Christian Schad
(1894-1982), Georg Schrimpf (1889-1938), Christian Schad (1894-1982), George
Grosz (1893-1959), Elfriede Lohse-Wachtler (1899-1940), Karl Hubbuch (1891-
1979) und Franz Radziwill (1895-1983).

Nicht vergessen werden darf der sozialistische Realismus, die 1932 in der
Sowjetunion (und damit auch spéter fir die DDR) beschlossene Leitlinie fiir die
Kunst bzw. die im nationalsozialistischen Deutschland vorherrschende
kinstlerische ldeologie, die jegliche Tendenzen expressionistischer Kunstformen

als entartet kennzeichnete und verbot.
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Im Laufe des 20. Jahrhunderts bis heute ist eine immer wieder neu entfachte
Hinwendung zu wirklichkeitsbezogener Darstellung zu verzeichnen, etwa im
Amerikanischen Realismus (z. B. Edward Hopper, 1882-1967) oder im
Fotorealismus (z. B. Chuck Close, geb. 1940, oder Franz Gertsch, geb. 1930) oder
selbstverstidndlich auch in der so genannten ,,Leipziger Schule* der DDR, vertreten
etwa durch Bernhard Heisig (geb. 1925), Wolfgang Mattheuer (geb. 1927), Willi
Sitte (geb. 1921) oder Werner Tubke (1929-2004) bzw. in der Gegenwart die

»Neue Leipziger Schule®, deren Vertreter u. a. Arno Rink (geb. 1940) oder Neo
Rauch (geb 1960) sind.

Historismus verlauft zeitgleich zu den anderen vorher genannten Stilen. Seine
Vertreter greifen zurlick auf geschichtliche Vorbilder, welche sie eklektizistisch
wiedergeben.

Hierbei zu bemerken ist die Gruppe der PRARAFFAELITEN. Dies ist eine
Kinstlervereinigung, die 1848 gegrindet wurde. Teil ihres Ursprunges findet man
beim Historismus, da die Bildthemen literarisch, religiés und historisch sind und
die Maler versuchten die Gesinnung der italienischen Maler der Frihrenaissance
(z.B.: Botticelli, Lippi) wiederzufinden. Das Ziel der Romantik, Schwerpunkte
auch auf die Psyche des Menschen zu legen, verfolgen sie mit Eifer und es
entstanden Bilder in den zwischenmenschliche Beziehungen stark das Auge auf
sich lenken. Jetzt nimmt es sich der Kinstler aber auch heraus sein eigenes

moralisches Kommentar auf soziale Verhéltnisse beizufligen. Gemalt wird reich
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strukturiert mit sehr viel Detailfreude, nicht allzu verwunderlich, da diese Zeit den
Impressionismus noch nicht gesehen hatte. Bewundern kann man auch die perfekte
Ausarbeitung der Blumen und Stoffe und die wichtige Rolle die sie auf manchen
Gemélden spielen. Die Kunst der Praraffaeliten tritt auch spater in Form des
Symbolismus wieder auf. Aber eigentlich ist es die Stilrichtung die neben dem
spateren Impressionismus weiter lauft und dann wieder zur Bliute kommt.
Sehenswert: "Die Lady von Shalott™ 1888 von John William Waterhouse (1849-
1917), "Mariana” 1851 von Sir John Everett Millais (1829-1896), "Tagrtaum™ 1880
von Dante Gabriel Rossettti (1828-1882), "Das erwachende Schamgefuhl” 1853
von William Holman Hunt (1827-1910). Dazu noch Bilder von Ford Madox
Brown (1821-1893) und Sir Edward Burne-Jones (1833-1898).

Impressionismus
S Y &
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Mit einer Ausstellung 1874 in Paris wird der Impressionismus geboren. Die

Pleinairmaler, welche teilnahmen, waren unter anderem Claude Monet (1840-
1926), Camille Pissarro (1830-1903), Pierre-Auguste Renoir (1841-1919), Alfred
Sisley (1839-1899), Edgar Degas (1834-1917), Paul Cézanne (1839-1906), Mary
Cassatt (1845-1926) und Berthe Morisot (1841-1895). Diese Stilrichtung ist der
erste groBe Wandel in der Kunstgeschichte, bei dem sich die Beziehung zur

Malerei, die Maltechniken vollig zu erneuern anfangen. Die Impressionisten waren
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die Ersten, die es als Gruppe wagten die Auffassung und Ausfiihrung der Kunst zu
erneuern und gegen die bis dahin geltenden Normen der Malerei zu verstol3en. Es
ist wohl die spannendste und bis dahin neueste Stilrichtung in der Kunst des
19.Jahrhunderts. Woher der Name “Impressionismus’ ? Auf der spektakuléren
Ausstellung 1874 war das Bild "Impression: soleil levant™ 1872 von C.Monet. Als
ausgefallenstes Bild dort schrieb der Kritiker Louis Levoy einen eher
abschatzenden Artikel namens "Die Ausstellung der Impressionisten” dartiber. Der
Name blieb, vergessen wurde das Abschatzige. Natirlich ist auch die Entwicklung
des Impressionismus relativ langsam gegangen und die Motivwahl hat sich auch
noch sehr geédndert bis zu den “typischen™ Bildern der Zeit, die die Masse kennt.
Ein Anfang waren aber sicher auch die Landschaftsbilder. Charakteristische
Merkmale: kleines Format, informelle Komposition, helle und kontrastreiche
Farbgebung, lockerer und intuitiver Pinselstrich und der Gegenstand war
zweitrangig in der Bildkomposition. Diese Merkmale kann man sich leicht
herleiten, wenn man die Einstellung der Kinstler, die Kunst die sie schaffen
wollten, kennt. Der Impressionismus ist die Kunst des Augenblickes. Das
Wichtigste war wohl, den Augenblick einzufangen und wenn man auf einer Wiese
um 7.00Uhr morgens steht um den Nebel und die ersten Sonnenstrahlen zu fangen,
den Eindruck in Olfarbe umzusetzen, kann man dies kaum, wenn man es wirklich
auf den Eindruck abzielt, mit der Genauigkeit und Vorplanung der
vorausgegangenen Stilrichtungen und Kunstepochen ausfiihren. Selbstverstandlich
ist dies nicht immer die Situation gewesen und es gab auch andere Sujets, aber
dennoch blieb die Grundidee.

Spater entwickelten sich noch zwei kleine Auslaufer in Frankreich. Der "Post-
Impressionismus™ ab 1910 (bernahm die Farbrevolution und die Idee des
Eindruckes und malte nun mit groReren Flachen und variierendem Pinselstrich.
Wunderschone Bilder entstanden von Paul Gaugin (1848-1903), Vincent van Gogh
(1853-1890)

Zeitgleich entstand auch der "Neo-Impressionismus’, da die Kiinstler wahrend

einer Krise sich weiter entwickeln wollten. Somit begann Georges Seurat (1859-
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1891) mit dem Pointillismus/Divisionismus und erregte sehr viel Aufsehen mit
seinem Bild "Sonntagnachmittag auf der Grand Jatte™ 1884-86. Andere Anhanger
waren Paul Signac (1863-1935), Charles Angrand (1854-1926), Henri-Edmond
Cross (1856-1910), Maximilian Luce (1858-1941) und Albert Dubois-Pillet (1846-
1890).

Weitere Impressionisten: Max Liebermann (1847-1935), Max Slevogt

(1868-1932), Lovis Corinth (1858-1925), von Deutschland nach England mit
Philip Wilson Steer (1860-1942), nach Amerika mit Childe Hassam (1859-1935)
und einen Franzosen noch: Edouard Manet (1832-1883).
Die impressionistischen Kunstler sind heute auf der ganzen Welt berihmt. lhre
Gemélde erzielen Hochstpreise bei Kunstauktionen. Dennoch war dem nicht
immer so. "Die Maler des Lichtes" mussten lange auf ihre Anerkennung warten.
Ihre ersten Werke wurden von den Kritikern verrissen und keiner damals
anerkannten Kunstkenner hatte wohl geglaubt, dass diese Bilder den Weg in die
bedeutendsten Museen finden wirden.

Aus heutiger Sicht scheint es selbstverstandlich, dass der Impressionismus
eigentlich nur in Frankreich geboren werden konnte. Die Menschen lieben ihr
Land und flhlen die Seele, die hinter all der Schonheit liegt. Wéhrend italienische
Kinstler nach dem Ideal der Schénheit strebten, lag den Impressionisten daran, die
Seele, die Poesie des Sudens in ihren Bildern zum Ausdruck zu bringen. Die
Landschaft, die in goldenes Licht getaucht, ungeahnte Farbspiele hervorzaubert,
war eine bis dahin nicht gekannte Herausforderung fir die Maler. Die
Impressionisten, die Maler des Lichtes, haben im Siiden Frankreichs ihre Spuren
hinterlassen, von Pissarro iber Cézanne, van Gogh und Renoir bis zu Matisse.

Die Kinstler begannen um die Mitte des 19. Jh. im Freien zu malen. En plen
air - wie es die Franzosen nennen - war eine vollig neue Art, sich mit Licht- und
Farbeffekten auseinander zu setzen. Die Maler Jean-Baptiste Camille Corot und
Gustave Courbert waren in dieser Hinsicht Wegbereiter der Impressionisten. Corot
beschwor die Kinstlerkollegen, nie "den ersten wunderbaren Eindruck zu

verlieren, der uns bewegte."
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Auch wenn es die Landschaften der Provence sind, die mit den Bildern der
Impressionisten verbunden werden, es war die Normandie, der Norden des Landes,
wo die Maler ihre ersten Erfahrungen mit dem Malen von Licht machten. Die
Flusstéler der lle-de-France waren es, die von einem wunderbaren Licht erftllt
schienen, das gleichzeitig keine harten, dunklen Tone zuliel. Das Auge sah
angenehmes und gedampftes Licht. Eine Harmonie, die verschonert worden war
von einer Milde des Lichtes. Nachdem sich die Kinstler erste Sicherheit im Malen
dieser Landschaftseindriicke erworben hatten, unternahmen sie das Wagnis, das
Licht des Slidens einzufangen.

Die politisch unruhige Zeit war fir manchen Kinstler ein Grund mehr, sich
von kiinstlerischen Traditionen zu befreien. Gegen Ende des 19. Jh. wurden die
ersten wissenschaftlichen Theorien der Psychologie und Psychiatrie entwickelt und
blieben sicherlich nicht ohne Einfluss auf die impressionistischen Maler - es war

ein anderer Blickwinkel, aus dem Menschen beobachtet und portratiert wurden.

Aufgabe
1. Machen Sie sich mit den Wortern bekannt.
2. Sehen Sie sich dem Video zum Thema ,Realismus und
Impressionismus* an.
3. Geben Sie den Inhalt des gesehenen Videos wieder. Bemuhen Sie sich

die gegebenen Worter zu benutzen.

Wortschatz zum Video ,,Realismus und
Impressionismus*
tiefgreifend - mbokuii; paguKanbHUR
bestrebt sein — namaraTuch, parHyTH
die Nachbildung — xomitoBanHs
ungeschont — HerpuKpareHui
die Missstdnde — 6e3nax, nmopymeHHs, Oe3naas

der Sonnenaufgang — cxix coHs
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schildern — 300paxxyBatu

fllichtig - mBUAKOTUTMHAWI, KOPOTKOYACHUI; TOOKHUH; TOBEPXOBUI
der Simultankontrast — 3opoBuii KOHTpacT

der Vorl&ufer - monepeanuk, npeareya;

derb — rpyOwuii

Wie vorhin erwahnt, ist der Vorganger des Symbolismus die Bruderschaft der
Préraffaeliten.

Weg von der impressionistischen Kunst, der Kunst des Eindruckes, des Moments
suchten die Symbolisten den schopferischen Traum als Quelle ihrer Inspiration,
betonten die Bedeutung der individuellen Welt der Imagination, entzogen sich mit
ihren Bildern der Realitat und machten aus der Asthetik den Inhalt ihrer Werke.
Sie wollten sinnlich provozieren, ein emotionelles Experiment machen und dies
keinesfalls schlicht oder eindeutig. Ihre Mittel waren dekorative Elemente, um dem
Inhalt expressive Wirkung zu verleihen, eine suggestive Bildsprache, um zum
Ratseln aufzufordern, wobei man die Rétsel nie vollstandig 16sen kann. Man merkt

beim Bildaufbau und manchen Details den Einfluss japanischer Holzschnitte, die
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zu dieser Zeit sehr beliebt waren. Bei der Themenwahl greifen die Symbolisten
auch oft auf die klassische Mythologie zurlick. Perfekt auf die Ideale des
Symbolismus passt der Roman “A Rebours™ von Jorris-Karl Huysman in dem sich
der Kerncharakter Jean Floressas Des Esseintes genau in die Welt zuriickzieht,
welche die Symbolisten immer wieder zu malen suchten. Symbolisten z.B. waren
Gustave Moreau (1826-1898), Odilon Redon (1840-1916), James Abbot McNeill
Whistler (1834-1903 Amerikaner), Sir Edward Burne-Jones (1833-1898) Maler auf
dessen Bildern man schon eindeutig den Jugendsitl spirt sind Jan Toorop (1858-
1928, da: Die drei Braute, 1893), Alfons Mucha (1860-1939), Henri de Toulouse-
Lautrec (1804-1901), Gustav Klimt (1862-1918, Osterreicher) und Delville, Point,
Denis, Thorn-Prikker, Bonnard, Georges de Feaure. Und nun zur Art Nouveau, wie
sie in Frankreich und Belgien getauft wurde, zum Jugendstil, in Mlnchen bzw.
Deutschland, zum Modern Style in England und zu dem Sezessionsstil in
Osterreich. Der Jugendstil beherrschte die Kunstwelt von 1890 bis 1914 und war
eine echte kunstlerische Erneuerungsbewegung in allen Kiinsten. Das typische
Schmuckelement war die ornamental geschwungene, sich rankend verjlingende
Linie, welche tberall, auf Eintrittskarten bis zu Mobeln, zu sehen ist.

Der Jugendstil war eine absolute Gegenbewegung zum Historismus,
gepriesen wurde die Jugend und man wollte von alten Idealen wegkommen. Sehr
wichtig ist da das Theaterstuick "Friihlings Erwachen™ von Frank Wedekind. In der
Architektur: Victor Horta, Hector Guimard, Joseph Hoffmann. In der Malerei:
Franz von Stuck (1863-1928), Arnold Bocklin (1827-1901). Im Kunsthandwerk: J.
Lalique (1860-1945).

Aufgabe
1. Machen Sie sich mit den Wdortern bekannt.
2. Sehen Sie sich dem Video zum Thema ,,Jugendstil* an.
3. Geben Sie den Inhalt des gesehenen Videos wieder. Bemthen Sie
sich die gegebenen Worter zu benutzen.
Wortschatz zum Video ,,Jugendstil*

die Abkehr — Biaxin, BigcTymn
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Sparsam — cky1o,

mafRgeblich — B 3HauHiit mipi

die Aussagekraft — Bupa3sHicThb

der Lorbeer — naBpoBwii JmcT

der Grundsatz — mpuHITUI, OCHOBHE TTOJIOKECHHS

die ZweckmaRigkeit — momiapHICTH

jmdm. am Herzen liegen — OyTtu HeOaiiy>kiM KOMYCh, TTHOOKO XBUJIFOBATH
KOT'OCh

Biedermeier

Als Biedermeier wird die Zeitspanne von 1815 (Wiener Kongress) bis 1848
(Beginn der burgerlichen Revolution) in den L&ndern des Deutschen Bundes
bezeichnet. Mit dem Ausdruck Biedermeier ist in der politischen Geschichte der
Begriff der Restauration verknupft, der sich auf die staatspolitische Entwicklung
nach dem Ende der Napoleonischen Zeit und des Wiener Kongresses bezieht.
Bedeutsam ist der Begriff als Epochenbezeichnung der Kulturgeschichte. Fir die
zum selben Zeitabschnitt gehdrende entgegengesetzte Bewegung zur politischen,
revolutiondren Veranderung, die unter anderem bei Literaten wie Georg Bichner
und Heinrich Heine ihren Niederschlag fand, wird dagegen der Begriff Vormarz
verwendet.

Der Ausdruck Biedermeier bezieht sich zum einen auf die in dieser Zeit
entstehende eigene Kultur und Kunst des Bilrgertums (z. B. in der Hausmusik, der
Innenarchitektur und auch in der Mode), zum anderen auf die Literatur der Zeit,

die beide oft mit dem Etikett ,,hausbacken* und ,.konservativ*“ versehen werden.
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Als typisch gilt die Flucht ins Idyll und ins Private. Schon der Dichter Jean Paul
hatte vom ,,Vollgliick in der Beschriankung® gesprochen, Goethes Sekretir Johann
Peter Eckermann ,eine reine Wirklichkeit im Lichte milder Verkldarung® zu
erkennen geglaubt.

Der Begriff Biedermeier geht zurtick auf die fiktive Figur des treuherzigen,
aber spielRburgerlichen Gottlieb Biedermaier, die der Jurist und Schriftsteller
Ludwig Eichrodt und der Arzt Adolf Kussmaul erfanden und unter dessen Namen
in den Jahren ab 1855 in den Minchner Fliegenden Blattern diverse Gedichte
veroffentlicht wurden, die teilweise Parodien auf die Poesie des realen
Dorfschullehrers Samuel Friedrich Sauter waren.

Entstanden war der Name aus zwei Gedichten mit den Titeln Biedermanns
Abendgemiitlichkeit und Bummelmaiers Klage, die Joseph Victor von Scheffel in
diesem Blatt 1848 veroffentlicht hatte. Bis 1869 wurde Biedermaier geschrieben,
erst danach kam die Schreibweise mit ei auf. Der fiktive Herr Biedermeier war ein
dichtender schwabischer Dorflehrer mit einfachem Gemut, dem laut Eichrodt seine
kleine Stube, sein enger Garten, sein unansehnlicher Flecken und das dirftige Los
eines verachteten Dorfschulmeisters zu irdischer Glickseligkeit verhelfen. In den
Veroffentlichungen werden die Biederkeit, der Kleingeist und die unpolitische
Haltung groRer Teile des Birgertums karikiert und verspottet.

Allerdings hat der revolutiondre Dichter Ludwig Pfau bereits 1847 ein
Gedicht mit dem Titel Herr Biedermeier verfasst, das SpieRigkeit und Doppelmoral
anprangert. Es beginnt mit den Zeilen:

Schau, dort spaziert Herr Biedermeier
und seine Frau, den Sohn am Arm;

sein Tritt ist sachte wie auf Eier,

sein Wahlspruch: Weder kalt noch warm.

Angeblich hat Eichrodt dieses Gedicht erst sehr viel spéter kennengelernt,
nachdem er seine eigene Biedermeier-Poesie langst verdffentlicht hatte.

Nachprifen lasst sich diese Behauptung Eichrodts nicht.
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Nach 1900 wurde der zunéchst negativ konnotierte Begriff Biedermeier eher
wertneutral aufgefasst, er stand fiir eine kleinburgerliche Kultur der Hauslichkeit
und der Betonung des Privaten.

Die Nutzung als Epochenbezeichnung entwickelte sich ab Ende des 19.
Jahrhunderts — zun&chst in der Kunst- und Architekturgeschichte. Die ersten
Buchveroffentlichungen mit dem Begriff im Titel erscheinen dann um die
Jahrhundertwende zum 20. Jahrhundert.

Biedermeier kann heute auch auf die behagliche Wohnkultur und private
Gemiitlichkeit der Zeit reduziert werden, als eine gesellschaftliche Ruhephase vor
den gesellschaftlichen Umwalzungen zur Mitte des 19. Jahrhunderts und als
Reaktion auf staatliche Kontrolle und Zensur.

Aufgabe
1. Machen Sie sich mit den Wortern bekannt.
2. Sehen Sie sich dem Video zum Thema ,Stilpluralismus,
Biedermeier® an.
3. Geben Sie den Inhalt des gesehenen Videos wieder. Bemthen Sie
sich die gegebenen Worter zu benutzen.
Wortschatz zum Video ,,Stilpluralismus, Biedermeier*
auf die Spitze treiben - moxoauTH 10 KPaWHOIIIB, JOXOIUTH 10 KPAHMHOCTI
der Eklektizismus — eknexTuri3m (B apXiTeKTypi Ta )KUBOTHCI — MO THAHHS
PI3HOPIAHUX CTUJIEBUX €JIEMEHTIB, BUKOPUCTAHHS ICTOPUYHUX CTUJIIB B
apXITEKTYpl Ta XyA0KHIA IPOMHCIIOBOCTI)
die Gleichwertigkeit — piBHOLIIHHICTH, PIBHO3HAYHICTh
anmuten — HaraayBaTu
verspotten — BucmitoBaTu
zugunsten — Ha KOpUCTb
pPOMPOS — pO3KIMITHUMA
die Ausdrucksform - ¢popma BupakeHHs; KaHp
die Zusammenkunft — 3yctpiu, 3i0paHHs

die Sehnsucht - nparaeHHs; mOTAT
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die Furore — ¢bypop, Ty4HHI yCITiX, CEHCAIis

Kunst des 20.Jahrhunderts

Fauvismus und Expressmmsmus

1905 stellten im Pariser Herbstsalon die Kinstler Henri Matisse (1869-1954),
André Derain (1880-1954), Henri Charles Manguin (1874-1943), Maurice de
Vlaminck (1876-1958), Georges Rouaoult (1871-1958) aus und wurden von dem
Kritiker Louis Vauxcelles nach ihrer lebendigen Farbgebung und verbliffenden
Formbegung "Les Fauves = Die Wilden™ getauft. Es entstand darauf eine kleine
Gruppe, ein Freundeskreis um Henri Matisse (Schuler Moreaus). Inbegriff diese
Starts ist "Luxe, Calme et Volupté” 1904-05 von H. Matisse. Die Anfange des
Expressionismus: Der Expressionismus bezeichnet eine revoltierende Bewegung in
Kunst, Literatur und Musik dessen HoOhepunkt der 1.Weltkrieg war. Richard
Reiche: ,,.Der Expressionismus strebt nach Vereinfachung und Steigerung der
Ausdrucksformen, einer neuen Rhythmik und Farbigkeit.“ Das Ziel der
expressionistischen Kunst ist, die seelischen VVorgénge auszudriicken und nicht das
kiinstlerische Koénnen zur Schau zu stellen. Der Komponist Arnold Schdénberg
(1874-1951): ,Kunst entsteht aus Notwendigkeit, nicht aus Fahigkeit. Am
Beispiel Oskar Kokoschka (1886-1980) und Wassily Kandinsky (1866-1944),
welche sich in Bildhauerei, Graphiken, Malerei, Theater und auch Draa
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versuchten, merkt man, dass die Unterschiede der verschiedenen Kunstformen an
Bedeutung verlieren. In den Bildern von Ernst Barlach (1870-1938), Kéthe
Kollwitz (1867-1945) und Max Beckmann (1884-1950, Die Nacht 1918-1919)
splrt und sieht man das politische Bewusstsein, entstanden aus der Krisensituation
des 1.Weltkrieges, mit welchem die Kinstler wach auch auf ihre Umwelt
reagierten. Und jetzt stelle ich die zwei Hauptgruppen, Gemeinschaften vor. Die
Bricke. Eine 1905 in Dresden von den Architekturstudenten Ernst Ludwig
Kirchner (1880-1938, hatte auch Malerausbildung), Erich Hekkel (1883-1970),
Karl Schmidt-Rottluff (1884-1976) und Fritz Bleyl. Ein Jahr spater kamen noch
Max Pechstein (1881-1955 Deutscher), Cuno Amiet (1868-1961 Schweizer), Axel
Gallen-Kallela (1865-1931 Finne) und fir nur eine kurze Zeit auch Emil Nolde
(1867-1956). Sehr beeinflusst von Nietzsches und Dostojewskis Gedankenwelt
schrieben sie in ihrem Gruppenmanifest: ,,Mit dem Glauben an Entwicklung, an
eine neue Generation der Schaffenden wie der Genielienden rufen wir alle Jugend
zusammen, und als Jugend, die die Zukunft tragt, wollen wir uns Arm- und
Lebensfreiheit verschaffen gegenliber Wohlangesessenen alteren Kréften. Jeder
gehort zu uns, der unmittelbar und unverfélscht das wiedergibt, was ihn zum
Schaffen drangt. Die Mitglieder interessierten sich sehr fiir primitive Kunst wegen
ihrer Ausdruckskraft und der einfachen sexuellen Metaphorik. Die Themenwabhl
wechselte von naturalistisch zu stadtisch als Pechstein und Kirchner 1911 eine
Malschule namens MUIM-Institut in Berlin eréffnen. Ein neues Mitglied ist der
Tscheche Bokunil Kubista. Wegen Meinungsverschiedenheiten trennt sich die
Gruppe 1913. Verglichen mit dem "Blauen Reiter” blieb der Stil der "Bricke™ im
Wesentlichen gegenstandlich. Der Blaue Reiter. Der Blaue Reiter war ein Buch
uber die Einheit der Kinste 1911 von den Hauptvertretern Wassily Kandinsky
(1866-1944 Russe), Franz Marc (1880-1916 Deutscher) und August Macke,
Arnold Schonberg, Skrjabin, Alban Berg und Anton von Webern. Wassily
Kandinsky: ,,Beide liebten wir Blau, Marc - Pferde, ich - Reiter. So kam der Name
von selbst.“ Der Name hatte iiber diesen Almanach hinaus damals kaum eine

Bedeutung. Die Kinstler, die man zum Blauen Reiter z&hlt, waren im Gegensatz
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zu der Briicke Anhanger der philosophischen Ansichten Schopenhauers und hatten
einen Hang zur Theorie und zur Abstraktion. Die eigentliche Gruppe hiel? "Neue
Kinstlervereinigung Minchen” und bestand aus Kandinsky, Marc, Gabriele
Minter (1877-1962), Alfred Kubin (1877-1959), Alexander Kanoldt (1881-1939),
Adolf Erbsloh (1881-1947), Alexej von Jawlensky (1864-1941) und Campendonk.
Wegen Meinungsverschiedenheiten Gber ihre Ideale steigen Kandinsky und seine
Freunde aus und stellen auf einer eigenen Ausstellung namens "Der Blaue Reiter’
aus. W.Kandinsky: ,,Wir suchen in dieser kleinen Ausstellung nicht eine prézise
und spezielle Form zu propagiere, sondern wir bezwecken in der Verschiedenheit
der vertretenen Formen zu zeigen, wie der innere Wunsche der Kinstler sich
mannigfaltig gestaltet.*

Weitere bemerkenswerte Expressionisten: Egon Schiele (1890-1918 Osterreicher),
Paul Klee (1879-1940), Oskar Kokoschka (1886-1980), Lyonel Feininger (1871-
1956) und Ludwig Meidner. VVorganger, Nachganger: Hieronymus Bosch, Matthias
Grunewald, Jackson Pollok. Das Zentrum des Expressionismus war Berlin und die

Farbe selbststdndiges Sprachmittel.

Kbismus und Futurismus

Kubismus. Der Name entstand aus einer Feindseligen Kritik 1908 in Paris an
einigen eckigen Landschaftsbildern Braques. Die Vorreiter des Kubismus sind
Georges Braques (1882-1963) und Pablo Picasso (1881-1973). Spater auch Robert
Delaunay (1885-1941), Fernand Léger (1881-1955), Juan Gris (1887-1927), Albert
Gleizes (1881-1953), Jean Metzinger (1883- ?), Jaques Villon (1875- ?) und
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Marcel Duchamp (1887-1968). Das meistgebrauchte Stilelement war der Winkel
mit welchem der Maler sich auf eine Neuerung der Malweise von dem
Darstellungsgegenstand konzentrierte. Man mdchte die Einheitlichkeit des
Gegenstandes und nicht den Gegenstand malen, laut Braque, und halt in den
Bildern die Bewegung im Raum, die wahllos wechselnden Beziehungen von
Dingen und Orten, Raum und Zeit, die Anderung des Lichts und die facettenreiche
Widerspiegelung oftmals gleichzeitiger Wahrnehmungen und Umsténde, die
unsere Dingerfahrung bestimmen, fest. Braque: ,,Es gibt in der Natur einen
Gefiihlsraum, ich mochte fast sagen einen greifbaren Raum... dies ist der Raum,
der mich so fasziniert hat- und das wollte friihe kubistische Malerei sein, eine
Erforschung dieses Raums.*“ Sie suchen auf einer zweidimensionalen Bildflache
die Raumlichkeit von Gegenstanden wiederzugeben und die Komplexitat der
Bilder ist oft mit den verschiedenen Blickwinkeln, in denen der Gegenstand
gleichzeitig abgebildet ist, zu erkléren. Die Farbskala wird reduziert auf Grauténe,
Braque: ,,Farbe stort den Raum in unseren Bildern.” Picasso findet Anregung in
den Kiinsten Afrikas wegen ihrer einfachen Schonheit, die nichts mit den
europdischen Idealen gemein hat. Picasso: ,,Ein Kopf: eine Sache von Augen, Nase
und Mund, die man in jeder beliebigen Weise anordnen kann- der Kopf bleibt doch
ein Kopf.“ Der Kubismus ist auch eine Abkehr von Traditionen, ohne jegliche
historische, literarische, symbolische Inhalte. Picasso und Braque waren der
Ansicht, die Kinstlichkeit illusionistischer Malweise entlarven zu missen, ja sogar
die Malerei befreien zu missen von der Hemmung durch traditionelle Malerei und
der illusionistischen Darstellung der Natur. Die Bildwirklichkeit ist das Kunstwerk
als Teil der realen Welt. Wichtig zu bemerken sind auch die 1912 entstandenen
und bei den Kubisten sehr beliebten Collagen, bei denen das Bild nun von Bildidee
und Material bestimmt wird. Der Kubismus entwickelt sich von der Monochromie
und der Geschlossenheit der Oberflachengestaltung zu einem Schwerpunkt auf das
Eigenleben des Gegenstandes. Die Bildwirklichkeit steigt also in der Bedeutung,
die Bedeutung der Erkennbarkeit des Darstellungsgegenstandes sinkt massiv. Dies

nennt man nun die Spatphase des analytischen/hermetischen Kubismus. Es gibt
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zwei Entwicklungen innerhalb des Kubismus, den analytischen und den
synthetischen Kubismus. Die Haupteigenschaft des Analytischen ist die
Gleichzeitigkeit verschiedener Ansichten, verbunden mit geometrisch-kubistischer
Vereinfachung und Auflésung der Formen bis nur noch Bruchstiicke der
Wirklichkeit tbrig waren. Der synthetische Kubismus komponiert aus abstrakten
Flachen und figt real vorgefundenes hinzu, wie z.B. Zeitung, Holz vgl. Gris’
Collagen. 1911 wurde die wichtige Gruppe "Section d'or ~ gegrundet, mit den
Mitgliedern Duchamps, Gleizes, Metzinger, Léger, Le Fauconnier, Gris, de la
Fresnaye, Lhote, Picabia, Delaunay, Archipenko, Architekt Mare, Schriftsteller
Apollinaire, Allard, Mercereau, Salmon. Als diese Gruppe 1912 in Paris ausstellte,
hatte sie sehr grol3en Erfolg und Ruhm. Delaunay erfand den Orphismus wéhrend
er mit dem simultan wahrnehmbaren Kontrast der Farben experimentierte und
Anhénger des Orphismus waren Sonia Delaunay, Bruce, Frost, die amerikanischen
Synchronisten Russell, MacDonald-Wright und sehr verbunden mit dieser
Stilrichtung waren Chagall und Archipenko.

In der Zeit des Kubismus kam Henri Bergsons Realitatsfrage auf, Albert Einstein
arbeitete und es gingen dramatische technologische Veranderungen vonstatten, und
somit setzte der Kubismus vollig neue MaRstabe flr die Wirklichkeit der Kunst,
eine neue, unabhangige Bildwirklichkeit, welche naher an Alltagswirklichkeit
rickt und bringt den endgultigen Bruch mit der Perspektive. Auch zu bemerken
war der Aufschwung in Film und Fotografie. Das Wort kommt von dem
griechischen “kybos'= Wirfel. Die am meisten spirbare Beeinflussung am
Kubismus merkt man von Cézannes Seite und afrikanischer Kulturgegensténde.
Wichtige Kiinstler: Constantin Brancusi (1876-1957), Henry Moore (1898-1986),
Hans Arp (1887-1966), Barbara Hepworth (1903-1975), Alberto Giacometti
(1901-1966), Max Ernst (1891-1976) und Amedeo Modigliani (1884-1920).
Futurismus. Der Futurismus wurde 1909 in Mailand von Fillippo Tommaso
Marinetti (1876-1944) gegriindet. Die Impulse waren soziales und politisches
Anliegen, was man auch an der politischen Aktivitdt der Vertreter dieser

Stilrichtung sieht. Es soll die klassische Vergangenheit (s. Italien) verworfen
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werden und die neuen Ziele, Schlagworter heiBen Dynamismus, Jugend,
Geschwindigkeit, Originalitat, Gefahr, Energie, Konsum und Vernichtung von
Moralvorstellungen und Traditionen. Diese sind naturlich auch auf die plotzliche
Industrialisierung  zurtickzufhren. Der Futurismus ist ein aggressiver,
anarchistischer Modernismus dessen Weltanschauung einen Bruch mit allen Stil-
und Denkformen fordert. Die haufig proklamierte revolutiondre Absicht bracht die
Futuristen um Marinetti zeitweise in bedenkliche Na&ahe der italienischen
Faschisten. Der Futurismus ist abstrakt, eckig und schematisch. Kiinstler: Carlo
Carra (1881-1966), Giacomo Balla (1871-1958), Umberto Boccioni (1882-1916),
Luigi Russolo (1885-1947) und Gino Severini (1883-1966). Eine Uberleitung zur
abstrakten Kunst ist das Gemélde "Die Scheibe’ 1912 von Robert Delaunay,

gerihmt als das erst abstrakte Gemalde.

Abstrakte Kunst

Was ist das eigentlich, abstrakte Kunst? Der Begriff kommt aus dem Lateinischen
abstrahere = ab-, wegziehen. Mit abstrakter Kunst werden alle Werke der Malerei
und Plastik des 20. Jhd. bezeichnet, welche weder gegenstadndliche noch
symbolische Inhalte erkennen lassen, trotzdem aber nicht nur eine Kombination
von Mustern sind. Das erste Auftreten abstrakter Kunst, die ersten Versuche, die
abstrakter Kunst sehr nahe kamen, waren 1912 in Paris von Michel Larionow,
Ferand Leger, Robert Delaunay, Francis Picabia, Franz Marc, Giacomo Balla,
Wyndham Lewis und spater Piet Mondrian, Wassily Kandinsky, Kasimir
Malewitsch, Frantisek Kupka. Wirklich angefangen hat es wahrscheinlich mit dem
Russen Wassily Kandinsky (1866-1944). Er gestaltete erstmals gegenstandslose

Bilder, welche mehr als dekoratives Muster sind. 1910 schrieb er in Murnau:
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,Wenn man iiber die Welt der d&uBBeren Erscheinungen hinausgeht, beriihrt man die
Seele des Betrachters.” Malerei ist gleich visueller Musik. Kandinskys Stil wird
nach dem 1.Weltkrieg hérter und geometrischer. Auch eine voranschreitende
Personlichkeit war Piet Mondrian (1872-1944 Holladnder). Sein Weg zur
Abstraktion flhrt Uber die Notwendigkeit einer geistigen Basis. Seine Kunst ist
intellektueller und nicht so emotionell, geometrischer und nicht so organisch,
klassischer und nicht so romantisch. Mit "Die Scheibe” malte Robert Delaunay
nicht nur das erste Gemalde solcher Art, sondern er brachte auch die Farbe in den
Kubismus. Auch entwickelte er den Simultanismus, welcher eine Komposition
zwischen Farben und Formen ist. In dieser Zeit war die Kunstwelt sehr aktiv.
Morgan Russell (1886-1953) und Stanton McDonald-Wright (1880-1973) erfanden
den Synchronismus, Kasimir Malewitsch (1878-1935) den Suprematismus (um die
Kunst vom Ballast der gegenstandlichen Welt zu befreien) und Michel Larionow
(1881-1964 Russe) mit seiner Frau Natalja Gontscharowa (1881-1962) den
Rayonismus (Gegenstand wird in Strahlendiagramme zerlegt, das Ziel ist die
Flucht vor Zeit und Raum in eine 4. Dimension).

Mit Vladimir Tatlin gibt es den Konstruktivismus, mit Alexander Rodtschenko
(1891-1956) den Non-Objektivismus. Neben dem Konstruktivismus gab es noch
die Kinetik, eine dreidimensionale, abstrakte Kunst, welche raumlich-korperliche
geometrische Kunstobjekte hervorbrachte.

1917 grindeten Mondrian, Oud und van Doesburg die Zeitschrift "De Stijl,
welche bald zu einer Kinstlervereinigung und Stilrichtung wurde. Gepriesen
wurden Klarheit, geometrische Einfachheit, das GesetzméaRige, Funktionelle und
Konstruktive. Mitarbeiter waren Vantongerloo, VVolmos Huszar, Severini, Kok,
Wils und v. d. Leck. Die letzte Ausgabe kam 1928 heraus. Es entstand das
Bauhaus. Das Bauhaus war eine neue Kunstschule (ZusammenschluR von
Hochschule fur Bildende Kiinste und ehemaligen Kunstgewerbsschule) gegriindet
am 1.4.1919 von Walter Gropius (1883-1969) als "Staatliches Bauhaus Weimar".
Sie soll handwerkliche Ausbildung unter Anleitung von Meistern fir jeden

ermoglichen. Diese Meister, Lehrer dort sind: L.Feininger (1919-33), Gerhard
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Marcks (1919-24 Topferei), P.Klee (1920-29 Theorie, Glasmalerei,
Teppichweberei), Oskar Schlemmer (1921-29 Biihne, Ballett, Marionettentheater),
W.Kandinsky (1922-32), Laszlo Moholy-Nagy (1923-28 Metall, Kunststoff,
Fotografie, Typografie), Johannes Itten, Georg Muche, Josef Albers, Herbert
Bayer. Das Ziel des Bauhauses war die Erneuerung des menschlichen
Lebensumkreises, die Wiedervereinigung aller werkkinstlerischen Disziplinen.
Bauhauséasthetik: Entwicklung von Gebrauchsgegenstdnden die aus Form und
funktionaler Gestaltung den praktischen Anforderungen unter Beriicksichtigung
technologischer ~ Prozesse und hoher  Ausnutzung entsprechen. Das
Erscheinungsbild orientiert sich an geometrischen und stereometrischen
Grundformen (Kugel, Zylinder, Kubus, Kegel) und ist profil- und ornamentlos.
1925 missen sie Weimar aus politischen Griinden verlassen und tbersiedeln nach
Dessau 1926. Dort ist die Atmosphére sehr viel schlechter und 1928 muss sogar
Gropius das Bauhaus verlassen. Mit seinem Nachfolger Hannes Meyer bleibt das
Arbeitsniveau gleich gut, er selbst macht seine Arbeit aber unkorrekt und wird
1930 wieder ausgeschlossen. Nach ihm kommt Mies van der Rohe als Leiter und
versucht durch den Umzug nach Berlin 1932 der politischen Reaktion, welche ihre
Entfaltungsmoglichkeiten sehr beschrankt, aus dem Weg zu gehen. 1930 findet die
Werkbundausstellung (Pariser exposition de la société des artistes décorateus).
Hitler lasst am 11.4.1933 das Bauhaus schlielen. Man kann die abstrakte Kunst in
zwei verschiedene Kategorien einteilen:

Kunst, die eher expressiv, spontan, emotional, gestisch ist und die zu organischen
Formen fuhrt: Action-Painting, Art informel, Expressionismus, Fauvismus,
Tachismus

Eine Richtung, die eher konstrutiv bzw. “konkret’, rational und geometrisch
arbeitet und die zu exakten Formen fuhrt: Hard edge, Kinetik, Konstruktivismus,
Op-Art, Pittura Metafisica.
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Dada und Surrealismus

Der Dadaismus entwickelte sich 1915 aus einem Widerstand gegen den
1.Weltkrieg und der sich somit reduzierenden Lebens- und Kunstanschauung. Man
nimmt an, dass Hugo Ball (1886-1927) und Richard Huelsenbeck (1892-1974)
beim Durchbléattern eines franzdsischen Worterbuches auf das Wort "dada’
gestollen sind, was Steckenpferd bedeutet und sie an Kindheit und Freiheit
erinnerte, da es auch etwas unsinnig klingt.

Der Surrealismus entstand in Paris und ist die philosophischere, methodischere und
positivere Stilrichtung. Das Wort stammt von dem Schriftsteller Apollinaire. Der
Surrealismus beschaftigt sich mit der Welt jenseits des Realen und dauerte von
1917 bis 1939. Der Dada. ,,Dada war keine 'gemachte” Bewegung, sondern ein
gewachsener Gedanke, der der Reaktion auf das Vogel-StrauR-Denken der so
genannten "Heiligen Kunst™ entsprach, deren Kritiker tber Kubismus und Gotik
briteten, wahrend die Generale mit Blut malten... das Schiel3en geht weiter, es gibt
weiterhin Profitgier, Hunger und Ligen; warum diese ganze Kunst? War es nicht
der grofite Schwindel vorzugeben, Kunst schaffe geistige Werte?* Georg Grosz
(1893-1959) und Wieland Herzfelde (1896- ?). Der Ursprung waren die
ikonoklastischen Tendenzen des Kubismus und des Futurismus und einer der
Wegbereiter Marcel Duchamp (1887-1946) als er 1913 mit der Olmalerei aufhorte
und sein Kunstwerk "The Bycicle Wheel™ schuf. Als Ausgangsgruppe kénnte man
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das 1916 von Hugo Ball gegriindete Cabaret Voltaire in Zirich mit seinen
Mitgliedern Marcel Janco (1895- ? Rumaéne), Hans Arp (1887-1966 Elsasser),
Hans Richter (1888-1976 Deutscher), Richard Huelsenbeck (Griinder des Berliner
Dada) und Tristan Tzara. Dadamanifest 1918 von T.Tzara: Kunst soll ein
Ungeheuer sein, das unterwurfige Gemiter aufschreckt, kein Bonbon, das die
Esszimmer von Tieren in menschlicher Verkleidung schmiickt... 1918-1922 besteht
der von Huelsenbeck gegriindete Club Dada mit den Mitgliedern Johannes Baader
(1876-1955), Georg Grosz, Raoul Hausmann (1886-1971), Hannah Hoeck (1889-
1978) und Helmut Herzfeld / John Heartfield (1891-1968). An vielen
Kunstwerken, wie z.B. an "Der Geist unserer Zeiten" 1914 von Hausmann, spiirt
man die Aufmerksamkeit und Ironie, mit der die Dadaisten ihre Umwelt
betrachteten. Eine weitere Gruppe war die 1919 von Max Ernst (1891-1976) und
Alfred Grunewald alias Johannes Baargeld (1891-1927) gegriindtete "Die Dada-
Verschworung im Rheinland™. Die Dadaisten erregten grofles Aufsehen mit
Aktionen wie z.B. eine Ausstellung 1920 in Kdoln, bei welcher man nur durch die
Offentliche Toilette eintreten konnte, bei der ein Madchen in ihrem
Erstkommunionskleid obszone Verse vorlas und Max Ernst mit einem Beil zum
Zerstoren eines seiner Kunstwerke aufforderte. Dies spiegelt aber auch ganz klar
den Geist des Dada wieder. Er griff alle nach seiner Meinung hemmenden und
korrupten Faktoren gegen die Kunst an: das Burgertum, die Meinung, Kunst sei
gleich guter Geschmack, Kunsthéndler, Kunstsammler; und sie stellten absichtlich
Kunstwerke her, die auf Grund der Darstellungsweise oder der Materialien
unverkauflich waren. Die Dadaisten wollten ein voélliges Aufrdumen und schufen
auch viele neue Arbeitsweisen fiir die Kunst. lhre Kunst war Antikunst, Kunst
gegen Akademien, Kunst gegen traditionelle Kunst, Kunst gegen Asthetik. Aber
genau damit bliesen die Dadaisten neuen Wind in die Kunst, einen Aufschwung im
Wagemut. Sie feierten Orgien bei denen Bruitismus, Lautgedichte, Kostlime, neue
Manifeste Gang und Gebe waren (z.B. kam 1917 Artur Crowan in NY betrunken
zu einem Dada-Abend, auf welchen er einen Vortrag tber moderne Kunst halten

sollte und fing an, sich vollstandig zu entkleiden). Wichtig zu erwéhnen ist noch
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Kurt Schwitters (1887-1948) Merzkunst, welche eine neue Asthetik, das totale
Kunstwerk anstrebt. Der Dadaismus klang langsam wieder aus. Der Surrealismus
begann 1925 richtig erst als kleine Gruppe in Paris, welche sich 1930 schon weiter
verbreitete. Es entstanden viele Zeitschriften, wie Littérature (1922-24),
Revolution Surréaliste (1924-29), Le Surréalisme au Service de la Revolution
(1930-33) und Minotaure (1933-39). Vertreter waren die Ex-Dadaisten Jean Arp,
Man Ray, Francis Picabia, Max Ernst; auRerdem André Masson, Joan Miro, Yves
Tanguy, René Magritte, Alberto Giacometti, Salvador Dali, Brauner, Bellmer,
Dominguez, Roberto Matta Echaurren, Wilfredo Lam, Paul Delvaux, Pablo
Picasso und teilweise auch Marc Chagall und Paul Klee. Der Surrealismus teilte
zwar dieselbe Kunstauffassung mit dem Dadaismus, hatte aber neue Ziele. Die
Surrealisten lehnten konventionelle Kunstauffassung vollstandig ab und wollten
eine Revolution des Geschmackes herbeifiihren. Daflir verehrten sie als Beispiele
auch alte Meister wie Hieronymus Bosch, Paolo Uccello, Guiseppe Arcimboldi,
Arthur Rimbaud, Lautréamont, Francisco de Goya, Gustave Moreau, Odilon
Redon, Georges Seurat, Paul Gaugin, Henri Rousseau. Beeinflusst waren sie von
S.Freuds Traumdeutung 1899 und 1924 schrieb Breton in seinem Manifest: , ...
reine psychischer Automatismus, durch den man beabsichtigt, sei es miindlich, sei
es schriftlich, sei es auf irgendeine andere Weise, das wirkliche Funktionieren des
Denkens auszudriicken. Vom Gedanken diktiert, ohne jede von der Vernunft
ausgelibte  Kontrolle, auBerhalb jeglicher &sthetischer oder moralischer
Voraussetzungen... Der Surrealismus beruht auf dem Glauben an eine hohere
Realitat gewisser bisher vernachlassigter Assoziationsformen, an die Allmacht des
Traumes, an das unvoreingenommene Spiel des Gedankens.* Sie versuchten mit
Traumzustanden die Umwelt auszuschalten und frei von Vernunft und Realitét in
ein wunderbares Reich hoherer Realitit zu gelangen, mit dem Endziel: ,.diese
beiden Zustande, Traum und Wirklichkeit, die so gegensétzlich scheinen, in einer
absoluten Realitdt, namlich der Surrealitit, aufzulosen. M. Ernst entwickelte 1925
Frottage und Grattage, welche heute jeder Kindergarten sehr gut kennt. 1929

bekennt sich Salvador Dali, 1928 Giacometti, 1932 Brauner zum Surrealismus.
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Man kann den Einfluss des Surrealismus, welcher nach dem 2. Weltkrieg ausklang,
beim abstrakten Expressionismus sehen (Arshile Gorky, Motherwell, de Kooning,
Still, Rothko, Pollock).

Aufgabe 1.
Setzen Sie die folgenden Begriffe in der richtigen Reihenfolge auf die Linien:
Sortieren Sie die Kunstepochen chronologisch!
Realismus - Postmoderne - Renaissance - Klassizismus - Gotik - Antike -
Byzantinische Kunst - Romanik - Moderne - Impressionismus - Barock
Aufgabe 2.

Bestatigen oder verneinen Sie bitte folgpende Aussagen!

1. Fur Barock sind Kombinationen aus den Glas- und Mettalkonstruktionen
typisch.

2. Die Romanik stellt rauhe Einfachheit und massive Konstruktionen dar.

3. Die der Antike nachahmende Kunstrichtung heiflst Modernismus.
4.Charakterziige der Gotik sind hochgerichtete Bauten, Spitzbogengewdlbe,
Glasmalereien, Reichtum an Steinmetzarbeiten und Holzschnitzerei.

5. Die Renaissanceepoche ist durch die Verwendung der modernen Technologien
und industrieller Materialien gekennzeichnet.

6. Die Antike stellt keine Einfachheit und Klarheit der Formen und der
Linienfuhrung dar.

7. Die Renaissanceepoche nennt man die Epoche der Wiedergeburt des Interesses
zur antiken Kunst.

8. Charakterziige der Gotik - Streben nach Rationalismus und geometrischer
Richtigkeit ist fur den Stil bezeichnend.
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II. Kurzer Uberblick der Geschichte der deutschen Malerei
Malerei der Frithgeschichte

Hohlenmalerei
Merkmale:

* vorherrschende Motive sind bestimmt durch die Lebensweise der Menschen

(Bauer, Jager,...)

* mineralische Farbstoffe (Ocker, Mangan, Feldspat,...)

* Blut, Milch, Pflanzensafte,... dienten als Bindemittel flr die zerstoRenen

mineralischen Farbstoffe

Zeit: von ca. 30.000 bis 10.000 v.Chr.
Orte:
* Altamira (Nordspanien)
* Lascaux (Sudfrankreich)
Agyptische Malerei
Merkmale:

* die Aufgaben der Malerei &hnelten denen des Reliefs, das die Taten der

Herrscher verherrlicht

* die dagyptische Malerei beschreibt in den  Grabmalereien

Lebensgewohnheiten,... des Verstorbenen oder stellt Geschehnisse im Totenreich

dar

* die Kunst offenbart das Machtbewulitsein der Kénige

* lebensgroRe Bilder

* in Pyramiden und Tempeln als Wandmalereien, die dem Totenkult dienen
* die Altagyptische Kunst beeinflul3t die spatere Kunst in Europa

Zeit:

* von ca. 3000 bis 30 v.Chr.

Orte:

* Theben, Memphis, Luxor, Abu Simbel

Baukunst dieser Zeit:

* Pyramiden, Tempel
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Altgriechische Malerei

Wandbilder:

* die  Wandbilder waren eine  Malerei  groRer, farbiger
Silhouetten(Umril3bilder) ohne Raumsinn und ohne plastische Wirkung

Vasenbilder:

* geben im Gegensatz zu den Wandbildern eine tiefere Einsicht als
phantasievolle antike Schriftsteller

* in der geometrischen Zeit verzierte der ToOpfer Vasen mit abstraktem
Schmuckmuster (geradlinig)

* es folgte der orientalisierende Stil (lange, geschwungene Formen)

* es wurden die Motive mit dunklen Farben auf hellen Ton der Vasen gemalt
(reichte weit in die archaiche Zeit)

* ab 530 gab es die rotfigurige Vasenmalerei (Figuren wurden auf dunklem
Grund hell ausgespart)

bedeutende Maler: Kilitias, Egotimas, Amasis, Duris, Brygos, Meidias,
Kleophon-Maler

Baukunst in dieser Zeit:

* Tempel mit Saulen und Kapitellen(Kopf der Saule)

* gs gibt verschiedene Sdulenordnungen

Altromische Malerei

Wandbilder:

* der Stil dieser Gemélde ist nicht einheitlich und die Richtungen lésen
einander in rascher Folge ab

* sind gemalte Architekturen (nennt man: Malerei, die Wande zu
durchbrechen scheint)

Mosaikbilder:

* bestehen aus kleinen bunten Steinchen oder Glassttickchen

* bei Griechen und Rémern hauptséchlich als Bodenbelag verwendet

Mumienbildnisse:
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* wurden in der Technik der Erkanstik (antike Maltechnik mit erhitzten
Wachsfarben) ausgefiihrt

* das Bild wird mit Wachsfarben und mittels heiler Spachteln gemalt und
gehértet

Baukunst:

* man unterteilt in kKlassischen Stil und unruhig bewegten Stil

* klassischer Stil: Formen der griech. Klassik werden als Vorbild genommen
(quadratische Formen)

* unruhig bewegter Stil: erscheint wegen seiner Uberladenheit barock
(lebhafte Kurven, Schwiinge)

* Gebdaude dieser Zeit: Tempel

Altchristliche oder Frihchristliche Kunst

geschichtlicher Hintergrund:

* Vertreibung der Christen und Versuchung sie auszurotten

* Flucht der Christen in Katakomben (einzige Zufluchtsorte, Begrébnisorte,
Versammlungsorte, ...)

* Bemalung und Verschénerung durch Bildhauereien in den Katakomben

* bis 319 n. Chr. wurden alle Menschen, die christlich waren verfolgt:
CHRISTENVERFOLGUNG

Merkmale:

* meist nur Wandmalerei (Fresko)

* Bilder wie: Schmuckmotive, Blumenvasen, Girlanden, Delphine,
(heidnisch-romische Motive)

* dann christliche Symbole: Fisch, Weinstock, Lamm, Anker, Kreuz, ...
(geheime Zeichen fiir Jesus)

* Themen: Leben von Jesus, Portrats verstorbener Christen (Orante)

* haben eine Beseelung (Verinnerlichung; Menschen mit sich und der Welt

im einen auf Grund des Glaubens)
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Zeit:

* 3. bis 4. Jahrhundert

Orte:

*Rom

Bildhauerkunst:

* konnte sich zuerst durchsetzen

* zuerst heidnisch-antike Gewohnheiten

* weit ins Mittelalter

Byzantinische Kunst

geschichtlicher Hintergrund:

* Volkerwanderung

* Ravena neuer politischer Hintergrund

Merkmale:

* es gab Mosaiken

* es hat eine Katakombenmalerei stattgefunden

* meist christliche Bilder mit Jesus und Gefolge

* hat sich in Ravena ausgebreitet, dann Balkan, dann RuRBland und im
tirkischen Gebiet

* es entstand auch die Ikonenmalerei

* aus der byzantinischen Malerei entstand das Orthodoxe

Romanik
Zeit: von ca. 950 bis 1250

Wandmalerei:

* war vorherrschend

* in Italien trat zum Teil das von der byzantinischen Kunst {bernommene
Mosaik an die Stelle der Wandmalerei

* Kirchen waren mit biblischen Szenen ausgeschmiickt

* die verwendete Gebardensprache war sehr ausdrucksvoll

Buchmalerei:

* die Buchmalerei war der Hohepunkt der ottonischen Zeit
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* Menschen und Heilige sind vor flachenhaftem Hintergrund angeordnet, und
in starker seelischer Erregung dargestellt

* in den meisten Bildern des berihmten Perikopenbuches (Abschnitte des
Evangeliums, die an verschiedenen Tagen zur Messe gelesen werden) Heinrichs V.
wird als Hintergrund Gold verwendet

* gegenstandliche Dinge werden zum Sinnbild

* Bilder sind ohne rdumliche Tiefe und wurden von der Figur und der
Gebérde beherrscht

Glasmalerei:

* Technik: - durch Einschmelzen versch. Farbstoffe in die Glasmasse, erhalt
man Farbglaser

- ausgewahlte Glaser werden zusammengelegt, und in Blei eingefal3t

- die Einfassung entspricht hauptsachlich Umrissen und Innenlinien

- mit Schwarzlot erganzte Zeichnungen werden gebrannt

* der Kirchenraum erhalt durch farbig gebrochenes Licht besonders feierliche

Stimmung.

Die Romantik
Die Romantik ist eine Kkinstlerische Bewegung, die in den meisten

europdischen Landern ihre Blutezeit im I. Drittel des 19. Jh. erlebte.

Die Romantik bedeutet innerhalb der deutschen Geistesbildung einen neuen
geistigen Aulbruch.

Gegentiber der vorausgehenden Zeit der Aufklarung und Klassik riickt in der
romantischen Malerei das Element der Farbe ganz in den Vordergrund. Zum
Hauptthema wird die Darstellung der Landschaft. Der Kinstler malt die
Landschaft aber nicht im Sinne einer Naturstudie, sondern als subjektive
Seelenstimmung.

In der bildenden Kunst Deutschlands zeigten die Maler in ihren Bildern die
Liebe zur Landschaft, zum einfachen Volk, zum natlrlichen Leben. Durch
Illustrierung von Volksliedern und Sagen leisteten sie einen wesentlich Beitrag zur

Entwiklung der Nationalkultur.
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Caspar David Friedrich (geboren 5.9.1774, gestorben 7.5.1840) war der
bedeutendste  Landschaftsmaler der norddeutschen Frihromantik. Seine
Wirkungsstatte war die Stadt Greifswald.

Die Gemalde von Caspar David Friedrich geben trief empfundene
Naturerlebnisse wieder. Der Kinstler gestaltet die Naturlandschaft gewdhnlich
unter einem weit gespannten Himmel und den Menschen in ihr, oft als
betrachtende Ruckenfigur, in Versunkenheit und Wehmut. In seinen Werken
werden die nordischen Natur und Geschichte verherrlicht, man denke an seine
Eichen und Hinengraber, an die dlsteren Nacht- und Nebelstimmungen oder die
weiten Meereslandschaften. Eines seiner eindrucksvollsten Bilder ist ,,Das Kreuz
im Gebirge®, das sich auf einer liber Tannen emporragenden Felsenspitze als
Silhouette gegen den sonnenbestrahlten Himmel abhebt. Zu seinen bedeutendsten
Gemailden gehoren auch ,,Die Lebensstufen (von 1818) und ,,Das grofle Gehege
bei Dresden (1832).

Den umfassenden Symbolgehalt Friedrichscher Werke kann uns ,,Auf dem
Segler verdeutlichen, in dem sich hinter dem Motiv des Schiffsbuges mit den
beiden Figuren das Gleichnis des menschlichen Lebenslaufes verbirgt, der in der
fernen Stadtsilhouette sehnsuchtsvoll einer religiésen VerheiRung zustrebt.

Weitere Werke : ,Zwei Minner in Betrachtung des Mondes®;
,Mondaufgang am Meer*; ,,Monch am Meer*.

Philipp Otto Runge (geboren 23.7.1777, gestorben 2.12.1810) war neben C.
D. Friedrich bedeutender Maler der Romantik. Ihn zeichnete starkes realistisches
Talent, besonders in der Personen-Darstellung. Runge ist mehr ein Maler des
Kindes und der menschlichen Figuren inmitten einer paradiesisch stilisierten
Natur. Zu seinen bedeutendsten Bildern gehéren ,Wir drei”, ,Die
Hiilsenbeckschen Kinder®, , ,Eltern des Kiinstlers®, ein prachtvolles Elternbildnis;
Selbstbildnisse.

,Die Hiilsenbeckschen Kinder* zeigen das frithe Menschenleben als
urspriinglichen Naturzustand. Die Starre der Figuren und der unkindliche Ernst

forschender Augen verraten aber auch etwas von der Problematik des
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Lebensgefhls.

Neben der marchenartig geschilderten Natur der Romantik erscheinen im
Bilde die spéatmittelalterliche Stadt sowie das kleinblrgerliche Haus- und
Familienleben.

Dies sind die Themenkreise, die besonders von den Malern Carl Spitzweg,
Moritz von Schwind und Ludwig Richter dargestellt wurden.

Im 19. Jahrhundert wurde die romantische Malerei, noch jahrzehntelang von
bedeutenden Malern fortgesetzt. Als Biedermeier bezeichnet man die Kultur und
den Wohnstil des Vormarz (d. h. die Jahrzehnte vor der Méarzrevolution von 1848,
etwa 1815/1848) in Deutschland. Man meint damit eine Kunst, die auch wieder,
wie die Romantik, nicht zuerst Stil, sondern vor allem innere Haltung ist. Vorliebe
fur das kleine Detail und den engen bescheidenen Lebensbezirk zeichnen sie aus.
Sie verkorpert die behagliche, aber auch eng begrenzte Weltsicht des Bilirgers. Am
Klarsten ist der Biedermeierstil in der zweckméRigen und schlichten Mébelkunst
ausgepragt.

Die Kunst des Biedermeier stirbt endgiltig mit der Revolution von 1848.
Schon seit den 30er Jahren jedoch kiindigten sich neue Tendenzen an.

Bedeutender Maler dieser Kunst war Georg Friedrich Kersting (geboren
31.10.1785 Glstrow, gestorben 1.7.1847 Meilien). Kersting studierte in
Kopenhagen, wo wenige Jahre zuvor bereits Friedrich und Runge studiert hatten.
Diese Bildungseinrichtung war damals die fiihrende ihrer Art in Nordeuropa, und
von der hellen und sauberen dénischen Malerei wurde Kerstings gesamtes spateres
Schaffen entscheidend beeinflul3t. Seit 1808 arbeitete er in Dresden und gehorte
bald zum Kern der Dresdener Romantiker um C.DFriedrich.

Seine besten Bilder sind intime Zeugnisse damaligen Lebensgefuhls und
damaliger Lebenshaltung. Immer sind seine R&ume von Menschen bewohnt, belebt
jedoch werden sie durch das Licht, sei es nattirlichen oder kinstlichen Ursprungs.
Sein bekanntestes Bild ist ,,Die Stickerin (Luise Seidler)* (1812). Bekannt ist auch
das Bild ,,Der elegante Leser (1812).
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In der humorvollen Schilderung kleinbirgerlichen deutschen Lebens einer
der bedeutendsten Vertreter der spatromantischen Biedermeierkunst, auch ein
ausgezeichneter Landschaftsmaler und Zeichner war der Minchner Maler Carl
Spitzweg (1808-1885).

Die zahllosen Bildchen des Meisters mit kauzigen Janggesellen, verliebten
Ladenjlinglingen, spazierenden Kileinstadtern sind beschauliche Schilderungen
burgerlichen Lebens.

Da ist ,,Der arme Poet“, der in seiner Dachstube in Zipfelmiitze und
Schlafrock auf der Matratze liegt.

Damit steht Spitzweg nicht allein, er findet Gleichgesinnte in dem
Dusseldorfer Hasenclever der dem Berliner Hosemann.

Wirend beim ,,Armen Poeten‘ die Malerei noch glatt und detailliert bemiiht
ist, wandelt sich des Meisters Stil spater wesentlich. Seine Malweise
(,,Institutsspaziergang®) 146t Spitzweg als einen Vorfahren des deutschen
Impressionismus erscheinen.

Moritz von Schwind (1804-1817), Maler und Zeichner; volkstimlicher
Meister der Spatromantik mit biedermeierlichen Zlgen. Besonders bekannt sind
die Gemalde nach Marchen- und Sagenstoffen, auch zahlreiche Holzschnitt-
Illustrationen.

Ludwig Richter (1803-1884), Maler und Zeichner, bester Vertreter der
Kleinbirgerlichen Kunst des spatromantischen Biedermeiers besonders als
Holzschnittzeichner und Illustrator (Kalender, Kinderblicher, Marchen u. a.),

volkstiimlichster deutschen Meister des 19. Jahrhunderts.

Gotik
Zeit: ca. von 1190 bis 1400

Tafelmalerei:

* hangt mit der Entwicklung des Fliigelaltars zusammen

* Malerei ist nicht mehr flachig, sondern zeigt Tiefe

* Fllgelaltare sind innen und aulRen aus bemalten Tafeln zusammengesetzt,

auf denen Bibelszenen gemalt sind
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* ein landschaftlicher Hintergrund 16st den Goldgrund ab

* neben der Tafelmalerei gibt es auch den Kupferstich und den Holzschnitt

* die Formen sind nicht mehr so einfach, aulerdem einfache Versuche mit
Lichteinfall

* Vertreter: Giotto (beginnt als erster raumliche und stoffliche Darstellung)

Glasmalerei:

* auf den groBen Fenstern der gotischen Kirchen wurden Bibelszenen und
Legenden dargestellt

* Kirchenteile erstrahlen im Glanz der bis an die W6lbung heraufgefiihrten
Glasgemalde

* in der Dammerung verbreiten sie ein Gberirdisches Licht, das dem

Kirchenraum das "mystische Halbdunkel" verleiht

Renaissance
Zeit: von ca. 1490 bis 1600

Merkmale:

* zu deutsch: Wiedergeburt, Auferstehung, Wiederaufleben

* Portratmalerei der Renaissance zeigte ein neues Menschenbild

* lebendige Darstellungsweise der Welt der neuen wissenschaftlichen
Entdeckungen

* Kenntnisse von Perspektive und Proportionen wurden verfeinert

* Verbreitung in ganz Europa

* ein neues Menschenbild wurde dargestellt, ebenso das normale Leben

* durch die Besinnung auf die Menschlichkeit der Birger wird die Macht der
Kirche geschwécht

* der Mensch bzw. die Menschlichkeit wird "wiedergeboren™

* es werden viele kunsttheoretische Schriften verfafdt

* Vertreter: Michelangelo Buonaroti, Leonardo da Vinci, Raffaello Santi
Raffael

Baukunst:

* Bauten waren mit lebhaft geschwungenen Endungen und Zierten versehen
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* waren auf viele Sdulen gestutzt (deshalb entfallt die Sttzkraft der Wande).
Bereits in der ersten Halfte des 15. Jahrhunderts hatten in Deutschland Maler wie
Lukas Moser, Hans Multscher und Konrad Witz den Versuch unternommen, die
mittelalterlichen Gestaltungsweisen zu Uberwinden, wie dies auch in anderen
européaischen Landern damals geschehen war.

Aber erst gegen Ende des Jahrhunderts erfolgte durch Direr und seine
Zeitgenossen der allseitige Aufbruch zu neuen Zielen.

A.Durer wurde 1471 in Nirnberg geboren, als Sohn eines Goldschmiedes,
erlernte anfangs das Handwerk seines Vaters, begann aber schon 1486 eine
Malerlehre bei Michael Wolgemut. Als er 1490 ausgelernt hatte, ging er flr vier
Jahre auf die Wanderschaft, die ihn nach Stddeutschland, ins Elsall und in die
Schweiz fihrte. 1494 kehrte er nach Nurnberg zurlick, heiratete dort, brach aber
schon im gleichen Jahre zu seiner ersten Italienreise auf. Er ging ber Innsbruck,
Klausen und Trient nach Venedig. Auf dieser Reise entstanden, besonders in Tirol,
wunderbare Landschaftsaquarelle, die frihesten Landschaftsdarstellungen in der
deutschen Kunst.

Bei seiner zweiten Italienreise kam Direr 1505 nach Venedig, 1506 nach
Bologna und Ferrara. Er war inzwischen der beriihmteste deutsche Kiinstler seiner
Zeit. Er hatte die Renaissance nach Deutschland gebracht.

Durers schopferische Genialitat tritt bereits im letzten Jahrzehnt des 15.
Jahrhunderts allseitig hervor. In diese Zeit fallen die Handzeichnungen seiner
Wanderjahre, der Beginn seiner Auseinandersetzung mit der italienischen Kunst,
die Landschaft, das Portrat, Holzschnitt und Kupferstich, darunter das bekannte
Selbstbildnis von 1498 zeigte ihn modisch gekleidet und in kithler Beherrschtheit.

Die Jugendzeit Dirers ist erfullt von seinem damals ganz einzigartigen
Interesse fir die Landschaft. Das Bild das ,,GroBe Rasenstiick" ist das beste
Beispiel dafur. Jeder einzelne Halm ist auf genaueste gezeichnet. Unter den
Tierzeichnungen Diirers ist von jeher der ,,Hase* beriihmt.

Seit den 90er Jahren des 15. Jahrhunderts ist im Schaffen Durers sein Ringen

um die kinstlerische Gestaltung des neuen Menschen und seines Weltbildes zu
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verfolgen. Immer mehr wird ihm die Gestaltung des Menschen zur kiinstlerischen
Hauptaufgabe. Das zeigt sich in seinen Selbstbildnissen, in den Portrats seiner
Eltern, in denen der Birger und Bauern, der grolRen Humanisten (Pirkheimer,
Melanchthon, Erasmus) und Flrsten. Seine Gestalten wurden zu einem Inbegriff
fur das Menschenbild ver deutschen Renaissance, die darum auch oft als Diirer-
Zeit bezeichnet wird.

Unter den Zeichnungen der nachsten Jahre ist von erschitternder Gewalt die
Kohlezeichnung, mit der Durer das Bildnis seiner kranken, 63-jahrigen Mutter
zwei Monate vor ihrem Tode der Nachwelt Uberliefert hat.

Wahrhaft bahnbrechend war Dirers Leistung flr die graphische Kiinste
Holzschnitt und Kupferstich. So erreichte in Deutschland die Graphik einen Anteil
am Gesamtschaffen wie damals in keinem anderen Land Europas.

In den Holzschnittfolgen ,,Apokalypse®, ,,.Die grofle Passion* ,,Die kleine
Passion“ und ,Marienleben® erreichte Diurer die hdchste Perfektion des
Holzschnittes.

Die Graphik nahm durch ihre massenhafte Verbreitung den ersten Rang ein
und spiegelte das Leben und die Interessen des VVolkes wider.

Als Eizeldrucke und Illustrationen jener zahlreichen Broschiren und
Streitschriften der Zeit der Reformation und des Bauernkrieges gelangten die
Holzschnitte und Kupferstiche in den Besitz zahlreicher Birger und Bauern und
gewannen so groRe Breitenwirkung (Direr, Holbein, Altdorfer, Cranach, Baidung
usw.).

In Dirers Werk finden wie viele biblische, mythologische und allegorische
Figuren, die aber ebenfalls von schéarfster Beobachtung der Wirklichkeit und der
Suche nach Wahrheit und Schonheit der Menschen seiner Zeit zeugen. So ist z. B.
der Kupferstich des Heiligen Hieronymus als ein Bild des Weisen, seine
Erfahrungen und Erkenntnisse durch seine Schriften verbreitenden Humanisten zu
verstehen. Weitere bekannte Kupferstiche sind ,,Ritter, Tod und Teufel®, ,,Adam
und Eva“, ,,Melancholie®, ,,Passion®.

Die letzten drei Jahre Dirers von der niederlandischen Reise 1520/21 an
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stehen iiberwiegend im Zeichen des Portriats. Da ist ,,Der alte Mann von
Antwerpen®. Zu den gemalten Bildnissen der letzten Jahre gehort das eines
Gelehrten mit kuhngeschwungenem, (berdimensionalem Barett. Aus den
tiefliegenden, scharfblickenden Augen und den festgeschlossenen Lippen spricht
geballte Energie. Wohl das bekannteste Bild dieser Zeit ist das des Ratsherrn
Hieronymus Holzschuher.

Zu seinen letzten groReren Werken — Durer starb im Jahre 1528 — gehdren
die beiden Tafeln der ,,Vier Apostel”. Mit ihnen mahnte er zu Recht und Ordnung
und pragte mit ihnen einen neuen Begriff von menschlicher Grélie, Aktivitat und
Bewulitheit. Er iibergab diese beiden Tafeln dem Rat seiner Vaterstadt, sie ,,zu
einer Gedéchtnis zu behalten”, damit sie seine Mitblrger stets als mahnendes
Vorbild vor Augen haben konnten. Den beiden Hauptgestalten gab er die
portrathaften Zlige zweier historischer Personlichkeiten. Johannes tragt die Zige
des groBen Humanisten unter den Wittenberger Reformatoren Philipp
Melanchthon, dem Paulus gab er die Ziige, des Kaisers Sigismund, der als
Verfasser der biirgerlichprogressiven ,,Reformatio Si-gismundi galt. So bekannte
sich Durer durch sein Bild zu grundlegenden Verénderungen in Staat und Kirche.

Von besonderer Bedeutung sind Dirrers theoretische Schriften
,Unterweisung der Messung®, ,,Von menschlicher Proportion (4 Bénde) und
,Uber den Festungsbau“. Mit der Genauigkeit eines Naturforschers geht er in
diesen Werken den Dingen nach, entdeckt sie fiir sich und durch seine Kunst fir
seine Zeitgenossen. So nahm er teil an der revolutionaren Verénderung des
Weltbildes seiner Zeit, das sich vom mittelalterlichen Autoritatsglauben befreite
und auf naturwissenschaftlichen Kenntnissen aufzubauen begann.

In diesen kunsttheoretischen Schriften weist er auch nochmals auf die
gesellschaftliche Verantwortung des Kiinstlers mit den Worten hin: Denn wenn ich
etwas anzinde und Ihr alle Mehrung mit kiinstlerischer Verbesserung dazutut, so
mag mit der Zeit ein Feuer daraus geschirt werden, das durch die ganze Welt
leuchtet.

Eine der wesentlichsten Errungenschaften der deutschen Malerei und
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Zeichnung der Renaissance war die auRerordentliche Erweiterung der
Maoglichkeiten der Naturschilderung, eingeleitet durch die Leistungen des jungen
Durer. In seiner Nachfolge hat die Darstellung der Landschaft in Deutschland
einen Anteil am Gesamtschaffen erreicht wie in keinem anderen Land; es gehort zu
den Merkwurdigkeiten der Geistesgeschichte, dal} die deutsche Dichtung der Zeit
der Natur gegentiber so gut wie stumm geblieben ist.

Diese Liebe zur Landschaft tritt besonders in der ,,Donauschule‘ hervor mit
threm Hauptmeister Albrecht Altdorfer. So ist in der ,,Waldlandschaft mit hl.
Georg und Drachen“ der Wald das eigentliche Thema. In dem Spitwerk
,2Donaulandschaft hat es Altdorfer dann gewagt als erster deutscher Maler eine
vollig selbststandige Landschaftsdarstellung zu geben. Wie Direr hat Altdorfer auf
seinen Wanderungen Zeichnungen von groRter Unmittelbarkeit des Naturlebens
geschaffen, so z. B. ,,Donau bei Sarmingestein®, ,,Alpenlandschaft mit den beiden
Baumen* u. a.

Hohepunkt von Altdorfers Kunst ist das Spatwerk. ,,Die Alexanderschlacht®,
da tber den wimmelnden Scharen der Kaémpfenden der Blick sich so hoch erhoben
hat, daB er wie in kosmischer Sicht ein Stiick der Erdoberflache mit umfal3t: Meer
und Berge, Insel und Flul3delta, die Weite des bewegten atmosphérischen Raums,
das blutrote Auge der sinkenden Sonne und den Mond der heraufziehenden Nacht.

Lucas Cranach d. A. (der Altere) (geboren 1472 zu Kronach (daher sein
Name), gestorben 1553 in Weimar).

Land der Franken — dazu gehort der Frankenwald. An dessen westlichen
Auslaufern liegt landschaftlich reizvoll das mittelalterliche Kronach. Hier wurde
im Oktober 1472 Lucas Cranach d. A. geboren. Er kam aus der Gilde der Stuben-
und Kunstmaler.

Lucas Cranach der Altere war der groBe Maler der Renaissance. Seine
Werke sind in den groRen Museen und Galerien aller Kontinente zu sehen. Drei
Originalgemalde von ihm konnen in Kronach besichtigt werden. Lucas Cranachs
Werk ist sehr unterschiedlich.

In  seinen Arbeiten mischen sich spatgotische Traditionen mit
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Renaissanceeinflissen: Portrats, Gemalde, Zeichnungen, Radierungen christlichen
oder antiken mythologischen Inhalts (,,Adam und Eva“, ,,Parisurteil ).

Die wichtigsten Lebenssationen des Kinstlers waren Wien, Wittenberg und
Weimar. Am bertihmtesten sind wohl die Gemalde und Graphiken seiner ersten,
der Wiener Schaffensperiode. Der Kunstler stand in Wien dem Humanistenkreis
der Universitat und damit den bedeutenden Vertretern der friihburgerlichen
Bewegung nahe, zu denen auch der Mediziner und Historiker Dr. Johannes
Cuspinian gehorte.

Dieser humanistische Gelehrte, der bereits mit 27 Jahren zum Rektor der
Wiener Universitat aufstieg ist als selbstbewulite Personlichkeit charakterisiert.
Dieser Mann ist von dem BewuBtsein gepragt, in einer grolRen Epoche mit
gesteigerter Energie dem Fortschritt zu dienen.

1503 schafft Cranach die Tafel ,,Christus am Kreuz® die als eine der
groRartigsten Gestaltungen dieses Hauptthemas der christlichen Kunst in der
gesamten Malerei der Durerzeit bleibt.

Seit 1505 war Lucas Cranach Hofmaler des sdchsischen Kurfiirsten in
Wittenberg, dem Brennpunkt der Reformation, tatig. Als Ratsherr und
Birgermeister von Wittenberg genolR Cranach hohes Ansehen und beteiligte sich
als Burgermeister und Kinstler aktiv am gesellschaftlichen Leben der Stadt, er
stand zu den flhrenden Vertretern der Reformation, Luther, Melanchton und
Karlstadt, in enger Beziehung.

Das zeigen seine kraftvolle Lutherbildnisse und die Illustration zu
Lutherschen Bibeln und anderen Lutherschen Schriften die Cranachs Werkstatt seit
1520 anfertigte.

Das Hauptwerk der ersten Wittenberger Jahre ist der ,,Katharinenaltar*
(1506) mit der Hinrichtung der Heiligen im Mittelbild.

Hier entstanden seine zahlreichen Holzschnitte, darunter der hl. Georg, das
Idealbild eines streitbaren und furchtlosen Ritters. Offenbar besonderer Beliebtheit
erfreuten sich die Aktdarstellungen der Cranach-Werkstatt, wie man aus ihrer

groBen Zahl schlieBen mufl3. Das Venusthema blieb lange im Repertoire der
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Werkstatt. 1509 enstand der erste gemalte und gleich etwa lebensgroRe weibliche
Akt Cranachs ,,Venus und Amor*.

Die ,,Ruhende Quellnymphe am Brunnen* malt er 1518.

Zunahme der Portrattatigkeit kennzeichnet Cranachs spéteres Schaffen.

Ein Sonderfall sind die lebensgroflen Bildnisse Herzog Heinrichs des
Frommen und seiner Gemahlin Katharina, die zu den ersten ganzfigurigen
Bildnissen der deutschen Malerei Uberhaupt gehdren, vollkommenste Beispiele des
hofischen Prunk- und Reprasentationsbildnisses der deutschen Renaissance.

Unverminderte Fahigkeit zur Erfassung einer Personlichkeit beweist das
Bildnis des Dr.Schoner von 1529.

1552 folgt Cranach dem Herzog Johann Friedrich in die neue Residenz
Weimar. Hier arbeitet er bis zu seinem Tode. Am 16. Oktober stirbt Cranach im
Alter von 81 Jahren in Weimar. Seine letzte Ruhestétte befindet sich auf dem
Jakobsfriedhof in Weimar.

Lucas Cranach d. J. (der Jingere), 1515— 1586 — Sohn, Schuler und
Gehilfe von Lucas Cranach d. A.

Hans Holbein d. J. (der Jingere) (1497— 1543) gehOrt zu den
bedeutendsten Malern der Renaissance. Er war vor allem in Basel und London
tatig und war besonders als Bildnismaler bekannt.

Hans Holbein d. J. hat als Angehdriger einer jungeren Generation, ferner
durch seine Herkunft aus Ausgsburg und durch natirliche Veranlagung das
spatgotische Erbe miheloser tberwunden als die anderen Grolmeister der
Durerzeit. Dies tritt schon in frihen Werken hervor, wie den Bildnissen des Basler
Birgermeisters Meyer und seiner Gattin.

Das Frihwerk des Kunstlers galt gleichermaRen sakralen wie profanen
Themen. Sakrales und Profanes verbindet die ,,Madonna des Biirgermeisters
Meyer®, ein Hauptwerk Holbeins, hervorragend durch den Zusammenklang der
Farben, die Ausgeglichenheit der Komposition und die hoheitsvolle Erscheinung
der Madonna.

Den Beziehungen des Kunstlers zu Erasmus von Rotterdam verdanken wir
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mehrere Bildnisse dieses fiihrenden Humanisten. Ein originelles Denkmal setzte
Holbein seinem Gonner in dem prachtvollen Titelholzschnitt zu dessen Werken:
unter einem Bogen Uppiger Renaissancearchitektur steht Erasmus im langen,
pelzverbrdmten Mantel, die eine Hand aufsein Wahrzeichen gelegt, die Herme des
Gottes Terminus.

Von Holbein reicher, in die Baseler Zeit fallenden Produktion fur den
Holzschnitt ist der ,,Totentanz* am bekanntesten geworden, eine mannigfaltige
Folge von Variationen Uber das Thema, wie der Tod Menschen jedes Standes
ereilt, lberraschend zustoRRend, in heftigem Kampf oder barmherzigem Geleit.

Eine der ersten Personen, die Holbein nach seiner 1531 erfolgten,
abermaligen Ubersiedlung nach London portratierte, war der deutsche Kaufmann
Georg Gisze, umgeben von einer Vielzahl der verschiedensten zu seinem Milieu
gehdrenden Dinge.

Holbein hat seine Bildnisse durch Zeichnungen vorbereitet. Sehr deutlich
sieht man dies bei einem Vergleich des gezeichneten mit dem gemalten Sieur de
Morette, der jetzt durch Haltung und Gesichtsausdruck etwas Heroisches erhalten
hat, was dem Charakter dieses alten Mannes wohl kaum entsprach.

Als Hofmaler Kénig Heinrich VIII. hatte Holbein die vornehmste Aufgabe
den Konig selbst und die Mitglieder des Hofes zu portrétieren unter Aufbietung
seiner ganzen Meisterschaft, in der subtilen Wiedergabe der kostbaren Gewander,
die den Bildnissen der Jane Seymour und des Konigs selbst ihren hofischen Glanz
verleihen. Als Graphiker gestaltete Hans Holbein d. J. eine Fille von Entwirfen
fur Buchschmuck und kunstgewerbliche Arbeiten.

Hans Holbein d. A. (der Altere) (1465-1524) - Augsburger Maler; in seinem
Werk, auf das z. T. niederlandische und italienische Kunst einwirkte, zeigt sich das
Ringen um biirgerlichen Realismus auf der Grundlage spatgotischer Traditionen.

Hauptwerke ,,Sebastiansaltar* (Miinchen); Bildniszeichnungen.

Mattias Grinewald (eigentlich Mathis Nithart; geboren um 1470, gestorben
1528).

Neben Durer war grofiter deutscher Maler seiner Zeit; verband die
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Ausdruckskraft der Spéatgotik mit den Errungenschaften der Renaissance. Seine
Bilder sind leidenschaftlich ausdrucksstark und von untbertrefflicher
Farbenbeherrschung.

Mattias Griinewald war der Meister riesiger Wandelaltare und tberhaupt des
groBen Formats. Der Reichtum seiner Palette ist in der gesamten altdeutschen
Malerei einmalig (der Graphik stand er ganz fern).

Die ,,Verpottung Christi“ ist als Frithwerk zu erkennen. Die etwa anderthalb
Jahrzehnte spiter entstandene ,,Disputation der heiligen Erasmus und Mauritius*
zeigt den Wandel zu neuer Ordnung des Bildraums, zu feiner Abstimmung
tiefleuchtender Farben. Das Bild war ein Auftrag des dreifachen Bischofs und
Kardinals Albrecht von Brandenburg, der hier als hl. Erasmus verkleidet seine
Person in Glanz und Gloria portrétieren lief3.

Hauptwerk Griinewalds ist der Isenheimer Altar, ein ,,Wandelaltar* der
zweimal gedffnet werden kann und nach der letzten Offnung den geschnitzten
Schrein mit der

Sitzfigur des hl. Antonius freigibt.

In geschlossenem Zustand bietet der Altar als Mittelbild ,,Christus am
Kreuz®, nach mittelalterlicher Weise sind die Personen ihrer Bedeutung
entsprechend proportioniert: Christus am groRten, die kniende Maria Magdalena
am kleinsten.

Die ,Stuppacher Maria® ist wohl das liebenswiirdigste aller Bilder
Grunewalds. In schwerem, rotem Brokat mit blauem Mantel dartber und im
Schmuck tief herabwallender blonder Locken sitzt Maria in einer schénen
Landschaft.

Die anderen Meister der Renaissance:

Hans Burgkmair, Augsburger Maler und Holzschnittzeichner (1473—
1531), etwa gleich altrig mit Griinewald, Durer, Cranach.

Hauptwerke: ,,Maria mit Kind*, ,,Johannes auf Patmos®, ,,Selbstbildnis mit

Gattin‘.
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Hans Baldung Grien (geboren um 1485 — gestorben 1545), Maler,
Kupferstecher, Holzschnittzeichner, zeitweise bischoflicher Hofmaler; von Durer
angeregt, hauptsachlich in Straburg tatig.

Hauptwerke: ,,Ruhe auf der Flucht*; Hochaltar des Freiburger Miinsters.

Der Norden Deutschlands ist in der Malerei andere Wege gegangen als der
Siiden, denn anstelle Italiens waren hier die benachbarten Niederlande, die oft

bestimmend einwirkten.

Barock
Zeit: von ca. 1690 bis ca. 1760/70

Merkmale:

* hei3t soviel wie "schiefrund”

* im Gegensatz zur Renaissance wurde im Barock alles noch differenzierter,
verfremdeter, komplizierter und inhaltsloser dargestellt

* gpater teilte sich der Barock in 2 Richtungen: a) dynamisch-genial:
Steigerung und Ubertreibung der Formen, v. d. Kirche geférdert

b) klassizistisch-akademisch: unmdgliches - moglich

unwirkliches - wirklich

* von nun an wurde nicht mehr der wirklichkeitsgetreue, sondern der
sinberaubende Effekt geschatzt

* das sinnliche Erlebnis wurde betont

* kréftige, bunte Firguren befinden sich in effektvoll ausgeleuchteten
Landschaften und Raumen

* mit grolRen Gesten wurden theatralische Momente beschworen

* mit Prunk, Pracht und Pathos (starke Gefilihlsregung) wurde eine naive
"Einheit der Welt" gemalt

* Kkorperliche Schonheit und Vitalitdat korrespondiert mit religidsem
Uberschwung

* Linien des Bildaufbaus verlaufen ofttmals diagonal

* berauschende Illusion, dynamisch, fromm, weltlich

wichtige Vertreter:
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* Rubens, Rembrandt, Reudel, Bach + Handel (Musik)

Baukunst:

* die Mitte eines Bauwerkes ist das Zentrum (dementsprechend
hervorgehoben: z.B. durch Turme,...)

* Bauwerke grofRartig verziert

* Beispiele: Frauenkirche, Sans Souci,...

Klassizismus

Zeit: von ca. 1770 - 1830

Empire:

* Sonderform in Frankreich von ca. 1804 bis 1830

* prachtige Formen in der Mobelkunst (Kennzeichen ist der mit dem Boden
abschliel3ende Fule bei Schrénken, Betten, Kommoden,...)

* entstand aus der Ablehnung des Spitzbarock und des Rokokko

* Kunstler erstrebten eine Stiltrichtung, bei der moralische Werke wie
Gerechtigkeit, Ehre und Patriotismus (fur etwas eintreten) vermitteln konnte

Klassizismus:

* Stilbegriff zur Bezeichnung fir die Nachahmung klassischer, vor allem
antiker Vorbilder unter Anpassung an den jeweiligen Zeitgeschmack

* letzte einheitliche und umfassende baukinstlerische Leistung des
Blrgertums

* bemihte sich um die Erneuerungder Kunst im Sinne der antiken,
ausgewogenen Gesamtform

* strenge Ordnung, klare Gliederung

* Besinnung auf Moral und Antikes

* Leitspriche: "Edel sei der Mensch und gut!"; "Freiheit, Gleichheit,
Bruderlichkeit"

geschichtliches Umfeld:

* ca. 1770 Beginn der industriellen Revolution

* 1789 Strum auf die Bastille (14. Juli, Beginn der frz. Revolution, bis 1795)
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* 1830 Julirevolution in Frankreich

Stilkennzeichen:

* Formsprache des Klassizismus ist realistischer Art

* bevorzugt klar organisierte Baukorper, streng symmetrisch gegliederte
Fassaden

* Zierformen werden scharf herausgearbeitet und straff eingeordnet

* die einfachen, strengen, klaren Formen bilden einen direkten Gegensatz
zum Barock

Malerei:

* 1llusionismus (idealistische Anschauung, nach der dir Wirklichkeit nur
Schein sei) wird vermieden

* Farbgebung zeichnet sich durch Klarheit und Kiihle aus, wirkt bisweilen
sogar hart

* Linien des Bildaufbaus verlaufen meist parallel

* geistiger Urheber war der Deutsche Joachim Winkelmann (1717 - 1768)

Der Klassizismus ist eigentlich keine Erfindung eines Kiinstlers oder einer

Kunstlergruppierung. Er ist ein Spiegel der emanzipierten Gesellschaft und bringt
eine vollkommen neue Einstellung zum Leben zum Ausdruck. Man kann auch
sagen: Er war der Startpunkt fur die Verselbststandigung der Kinstler und damit
der Kunst.
Bis ins 18. Jahrhundert hinein war das Bilrgertum noch von der Entwicklung der
Kunst ausgeschlossen. Es herrschten schlimme Verhéltnisse: Die reichen Adligen
mit ihren seltsamen Perlicken lagen nur rum und trieben es bunt. Das arme
Birgertum  durfte schuften und wurde als Dank noch von ihnen
herumkommandiert.

Sehr lange konnte sich die Adligen aber nicht mehr an diesem Leben
erfreuen. Denn im Laufe des 18. Jahrhunderts emanzipierte sich das Blrgertum.
Schnell war eine wohlhabende, gebildete Mittelschicht entstanden, die einen
starkeren Anteil am gesellschaftlichen und kulturellen Leben einforderte.

Dieses Birgertum hatte nichts tbrig fur die Selbstverliebtheit, Mal3losigkeit
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und Verspieltheit des Adels. Es sehnte eine Welt herbei, in welcher der Verstand
die Oberhand behélt. Der »kleine« Birger sollte nicht langer seinem Schicksal
ausgeliefert sein, sondern sich bilden, um es selbst zu bestimmen. Diese Bewegung
nennt man Aufklarung.

Aus dieser neuen Birgerschaft erwuchs auch eine neue Generation — man
konnte fast schon sagen eine neue »Spezies« — von Kiinstlern. Denn bis dahin
waren sie eigentlich ener Handwerker, die sich tagaus tagein mit Auftragsarbeiten
beschaftigen mussten. Adelige und lhresgleichen wollten in der Natur, auf dem
Sofa oder sonstwo bei belanglosen Getue abgebildet werden. (So negativ waren
diese Epochen (Barock und Rokoko) im Endeffekt auch nicht; immerhin
verdanken wir ihnen unsere schonen Schlésser und die anliegenden Parkanlagen.)

Diese neuen Kinstler waren aufgeklart, lennten die »hohlen« Auftragswerke
radikal ab. Und eine Sache bewegte alle gleichermalien: Mitte des 18. Jahrhunderts
(also ab 1750) wurden bei Ausgrabungen im alten Griechenland vollig neue
Erkenntnisse Uber das Leben in der Antike zu Tage befordert. 1764 vertffentlichte
Johan Joachim Winckelmann die »Geschichte der Kunst des Altertum« und stellte
damit den Kinstlern und Kunstschilern dieser Zeit so eine Art Leitfaden fiir die
Abkehr von der Barock- und Rokoko-Kunst zur Verfuigung.

Auf einmal war die alten Griechen und Roémer also wieder interessant. Davon
angesteckt unternahmen viele Kinstler Bildungsreisen nach Rom oder sonstwohin
zu antiken Statten. Denn das Streben nach einer vernunftigen, héheren Idealen
folgenden Kunst wurde im wahrsten Sinne des Wortes durch die Kultur des
Altertums ideal erganzt bzw. ausgefiillt.

Um es also zusammenzufassen: Der Klassizismus, der offiziell 1770 begann,
war eine Gegenbewegung zum Barock/Rokoko. Dass die Suche nach einer neuen
Ausdrucksweise schliellich in einer neu aufgelegten Klassik endete — man nennt
den Klassizismus auch »Neo-Klassik« —, ist dem riesigem Interesse an der Antike
zu verdanken.

Besonderheiten

Der Klassizismus war zwar nicht der Wegbereiter, auf jeden Fall aber so
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etwas wie der Wegbegleiter der revolutionaren Bewegung in Frankreich, die in der
Franzosischen Revolution von 1789 ihr groRes »Coming-Out« hatte. Wie bereits
angedeutet stellt er einen wichtigen Einschnitt in der Kunstgeschichte dar:

Die Bildthemen danderten sich radikal. Adelige und religidse Motive
verschwanden von der Bildflache. An ihre Stelle traten Motive aus der Antike
sowie birgerliche Themen.

Die Kunst verschwand aus den Schldssern und Luxusunterklnften der
Adeligen und war ab sofort der Offentlichkeit zuganglich. Erste Museen
entstanden.

Die Kiunstler waren nicht langer nur Handlanger der Adeligen, sondern

verselbstandigten sich, gingen eigenen Gedanken und Ideen nach. Und diese
Kinstler malten nicht mehr das, was sie malen sollten, sondern das, was sie malen
wollten und schufen damit vollkommen neue Bildthemen und -aussagen.
Ab sofort arbeiteten Kinstler zur gleichen Zeit in unterschiedliche Richtungen.
Friher gab es immer nur einen Stil. Ab sofort liefen verschiedene Stile
nebeneinander — und bekriegten sich. Als Gegenpol zum Klassizismus bildete sich
schon bald die Romantik heraus.

Und wie ging es weiter?

Nicht alle Kinstler konnten sich mit der Vorliebe fur das Antike, der
Malweise und der rationalen Weltanschauung anfreunden. So kam es, dass als
Gegenbewegung zum Klassizismus eine andere Stilrichtung entstand und den
Klassizismus schon bekriegte, ndmlich die Romantik. Beide teilten sich ab 1815
den Ruhm.

Es ist flir jeden nachvollziehbar, dass das Malen von Szenen aus der Antike
oder politischer Fuhrer, z.B. Napoleon, nicht viel Potential fir Innovationen birgt.
So anspruchsvoll ist das nicht. Die Malweise der Klassizisten wurde aber lange als
das Nonplusultra angesehen. Jeder, der Malerei studierte, musste in diesem Stil
malen oder Armut und Verachtung erleiden. Schuld daran ist der bedeutenste
Klassizist, Jean-Auguste-Dominique Ingres. Dieser setzte seinen Stil an den

Akademien durch. Nicht mit Gewalt, sondern die Leute waren einfach seinem
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Malstil verfallen. Seine linienbetonte Malweise, hatte Ubrigens durchaus sogar

Einfluss auf den Stil nachfolgender Kiinstler, z.B. Picasso.

Romantik
Zeit: von ca. 1780/90 - 1830

Merkmale:

* entwickelte sich in der selben Epoche wie der Klassizismus

* Gegensatz zum Klassizismus

* durch Emotion (Geflihl, Erregung, Gemutsbewegung) bestimmt

* frz. Bedeutung "poetisch, malerisch, stimmungsvoll™

* Bilder haben machtvolle Bewegtheit

* erst die Farben und das Licht brachten die Formen zum Ausdruck

* Asymmetrie (Gegensatz zur Symmetrie (Spiegligkeit))

* leidenschaftlicher Aufruhr, Flucht aus der Gesellschaft in die Einsamkeit,
Naturstimmung

* Passion (Leidenschaft, VVorliebe, Liebhaberei oder ohne Plural auch Leiden
und Sterben Christi)

* Qual und Lust

* stimmungsvolle Landschaften (Menschen auch oft in inniger Verbindung
mit der Natur)

* nachgestaltete Marchen und Sagen charakterisieren die eine, wesentliche
Richtung der Romantik

* die weltabgewandte, religios beeinfluBte Gruppe der Nazarener trat der dt.

Romantik entgegen

* Vertreter: Runge, Schwindt, Ludwig Richter, Kaspar David Friedrich.
Deutsche Malerei — die zweite Halfte des 19. Jahrhunderts

Sprechen wir von der ,Malerei des neunzehnten Jahrhunderts, so sind
damit nicht einfach die Kunstwerke gemeint, die exakt zwischen 1800 und 1900
entstanden. Man versteht darunter die Kunstentwicklung etwa von den letzten zwei
Jahrzehnten des achtzehnten bis in die ersten zwei Jahrzehnte des zwanzigsten
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Jahrhunderts. Auch mit dieser Grenzziehung darf nichts schematisch verfahren
werden. Die Aufsplitterung und Differenzierung der Gesellschaft in Klassen und
Schichten erzeugte eine breite Vielfalt der KunstduRerungen, die sich nach der
ersten Welle der Industrialisierung um 1830 besonders deutlich abzeichnet.
Okonomischer Aufschwung und birgerlicher Liberalismus sind der Néhrboden
realistischer Kunstbestrebungen.

Adolph Menzel. Eine der (berragenden Malerpersonlichkeiten im
neunzehnten Jahrhundert in Berlin war Adolph Menzel (geboren 8.12.1815 —
gestorben 9.2.1905). Adolph Menzel gehorte zu den Hauptvertretern des
burgerlichen Realismus in Deutschland.

Adolph von Menzel schuf seine Gemélde meist nach genauen historischen
Vorstudien, was dem Bildungsgesetz des 19. Jahrhunderts entsprach. A. Menzel
gilt als Schilderer der preuBlischen Historie. Seine Werke ,,.Die Tafelrunde von
Sanssouci® und ,,Das Flotenkonzert* (1852) lieBen ihn insbesondere zum Maler
der Zeit des groRen PreuRenkonigs werden.

Das Gemilde ,,Aufbahrung der Mérzgefallenen® schuf Menzel im Jahre
1848. Das Gemalde blieb unvollendet. Die Geschichte des Bildes spiegelt
gleichnishaft das Verhdltnis des deutschen Bilrgertums zur Revolution.
Anfangliche Sympathie, ja Begeisterung des Kunstlers, die ihm das Werk zum
inneren Auftrag machten, wichen bald einer Enttduschung.

Schon wenige Monate spéater dufRert er sich skeptisch und voller Resignation
uber die Revolution.

Ende des 19. Jahrhunderts entdeckt Menzel neue Motive aus GroRstadtleben
und Industriearbeit. In seinem Gemaélde ,,Eisenwalzwerk® (1875) schuf der Maler
die erste groRere kunstlerische Darstellung des Industriearbeiters wéhrend der
Produktion, des Arbeitsprozesses. Indem Menzel hier die Gestalt des Proletariers
in den Mittelpunkt eines grolRen Werks stellt, wird er zu einem Wegbereiter des
modernen Industriebildes. Sein unbestechlicher Wirklichkeitssinn beféhigt ihn,
dieses Thema als bedeutenden Antipoden der offizielen Geschichts- und

Ereignisbilder in sein Werk aufzunehmen.
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Bei dem Tode des Neunzigjahrigen im Jahre 1905 finden sich in seinem
Atelier zahlreiche Werke der Jahre um die Jahrhundertmitte, die sein bis dahin
bekanntes malerisches Schaffen als Schilderer der preuf3ischen Historie in neuem
Licht erscheinen lassen. In dem Bilde der ,,Schwester des Kiinstlers® iiberwindet
Menzel das Schema des biedermeierlichen Interieurbildes. Zehn Jahre spater
entsteht das ,,Theatre Gymnase*, Ergebnis eines Parisaufenthalts.

Anekdoten um Menzel

Mal umagekehrt

Ein Maler besuchte Menzel, besah sich fliichtig die Bilder und &uf3erte sich
dann unzufrieden tiber die Verkaufsmoglichkeiten seiner Bilder. ,,Woran mag es
liegen“, meinte er, ,,ich kann mit Leichtigkeit an einem Tag ein Bild malen, aber
zum Verkauf brauche ich ein ganzes Jahr*.

,Machen Sie es doch einmal umgekehrt, mein Lieber*, erwiderte Menzel
trocken, ,,malen Sie mal an einem Bilde ein ganzes Jahr; dann werden Sie es

bestimmt an einem Tage verkaufen .

Herz und Auge

Menzel blieb unverheiratet und nahm dem weiblichen Geschlecht gegeniber
stets eine kritische Stellung ein; eine Schwester betreute den alten Junggesellen
lange Zeit. Einmal fragte ihn jemand. ,, Exzellenz, haben Sie denn niemals ein Herz
fir Damen gehabt?".

., Nein“, antwortete der Alte, ,,allein ein Auge“.

Das Abendessen

Adolf Menzel bestellte eines Abends in seinem Berliner Stammlokal einen
Eierkuchen und eine Flasche Rotwein. Der Kellner nahm den Auftrag entgegen,
stellte zundchst Flasche und Weinglas auf den Tisch und ging. Der 83jahrige
Meister schlief ein...

Leibl Wilhelm (1844-1900) ist einer der bedeutendster Vertreter des
birgerlichen Realismus in der 2. Halfte des 19. Jahrhunderts. Er gehdrte zu den
jingeren Meistern der Grinderzeit (die siebziger Jahre bezeichnen wir als

Grunderzeit). W.Leibl traf mit groRter Meisterschaft in der Maltechnik das herbe,
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wirklichkeitsnahe Wesen der oberbayerischen Bauern (Bauembilder, Bildnisse,
Radierungen). Allgemein bekannt ist sein Bild ,,Bduerinnen in der Kirche®.
Wirdevoll und ernst sind seine Bauerngestalten.

Entscheidende Anregungen und nachdrickliche Bestatigung seiner
klnstlerischen Absichten empfing er durch Courbet, von dem sich 1869 sechs
Bilder auf der Internationalen Minchner Kunstausstellung befanden. Man kann
sprechen bereits von Ubergreifenden Gemeinsamkeiten zwischen den alteren und
den jiingeren Meistern Griinderzeit. Betrachten wir den ,Jdger Leibls aus der
Mitte der siebziger Jahre, so finden wir dafiir mehrfache Bestétigung.

Das beriihmte Bild von Leibl ,,Frauen in der Kirche (1881) — eine andere
Darstellungsweise. Die unerbittliche Harte des Stils, die warmeren Geflihlen kaum
einen Spielraum 1&Rt, wandelt sich im folgenden.

,Die Spinnerin“ von 1892 ist nicht nur in der Malweise weicher und in den
Tonen flieBender, das gibt dem Raum Seele und Stimmung, sondern auch im
Motiv liegt eine gemiditliche Beschaulichkeit, die sich von der Strenge friiherer
Werke absetzt.

Hans Thoma (1839—1924) — bedeutender birgerlicher Realist, anfangs
von Courbet beeinflult, bedeutend in Landschaften, schlichten Bildnissen,
Stilleben. Der Schwarzwalder Hans Thoma malte mit seinem treuherzigen
Wirklichkeitssinn die Landschaften seiner Heimat. Dort, wo er sich einer Welt der
Stille und Abgeschiedenheit zuwandte, gelangen ihm Bilder von volksnaher
Schonheit.

In enger Beziehung zum Leiblkreis ist auch das Bauerngenre Thomas
erwachsen. Hans Thoma, auch seiner Herkunft nach Bauer, hat eine unverkennbare
innere Beziehung zu seinem Motivkreis. Das ,,Bauernhaus in Bernau®, das er 1866
als Siebenundzwanzigjahriger malt, ist sein Elternhaus. In einem reifen Werk, dem
,JFeldblumenstrauB3* vereint sich in gliicklicher Weise die Schlichtheit des Motivs
mit einer andéchtigen ehrlicher Malweise, ohne &uRerliche Effekte.

Spater aber wechselt Thoma in den Bereich allegorisierender und religioser

Figurendarstellung, und er verliert sein inneres Verhéltnis zu seiner friheren
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Malweise.

Zu den stérksten Zentren des malerischen Fortschritts sind seit den frihen
siebziger Jahren zundchst Munchen, dann Berlin geworden. 1871 zur Hauptstadt
des Deutschen Reiches erhoben, wird es durch die 6konomische und politische
Vormachtstellung PreuRens fir die néchsten Jahrzehnte auch zur Kunstmetropole
Deutschlands. Hier etbrennt ein heftiger Kampf zwischen den Vertretern und
Theoretikern der offiziellen Kunst und vorwartsdrdngenden Kréften.

Max Liebermann (geboren 20.7.1847 Berlin, gestorben 2.8.1935 Berlin).

Ihren wichtigsten Opponenten findet die offizielle Kunstausiibung in Max
Liebermann. Der Sprol} einer grol3birgerlichen Familie schockiert die Gesellschaft
mit einer ,,Armeleutemalerei®. Das ist seine erste Schaffensperiode. In seinen
friihen Bildern ,Génserupferinnen®, 1872; ,Die Schusterwerkstatt“ (1881),
,.Kartoffelernte*, 1875, bemiihte er sich um genaue Wirklichkeitsschilderungen.

In Minchen tritt er in Beziehung zu Leibl. Fur die Entwicklung
Liebermanns sind die wiederholten Studienreisen nach Holland seit 1875 hoch zu
bewerten.

Hollandische Kunst des siebzehnten Jahrhunderts und hollandische
Landschaft ziehen ihn fiir Jahrzehnte in ihren Bann. Die ,,Flachsscheuer in Laren*
von 1887 ist eines der frihen Hauptwerke. Schon durch das Motiv wird die
offiziele Forderung nach dem bedeutenden oder doch zumindest gefalligen Thema
bruskiert.

Mit den neunziger Jahren, in denen Liebermanns Auseinandersetzung mit
dem Impressionismus beginnt, tritt das Motiv des arbeitenden Menschen in seinem

Werk zuriick.

Der Impressionismus in Deutschland
Von Frankreich beinnfluBt, ist der Impressionismus zu einer ersten,

wenngleich kurzen Stilepoche in Deutschland geworden.
Im Gegensatz zur realistischen Malerei des 19. Jahrhunderts werden jetzt
Licht und Farbe wichtiger als der Gegenstand selbst. Der Eindruck, den ein

Klnstler etwa von einer Landschaft aufnimmt, wird mit einem HochstmaR an
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Empfindung gestaltet. Die Landschaften und Bildnisse, die die deutschen
Impressionisten malten, faszinierten durch eine lockere Leuchtkraft der Farben.

Max Liebermann gehorte zu den bedeutendsten Vertretern des
Impressionismus in Deutschland.

In das erste Jahrzehnt des 20. Jahrhunderts gehoren seine bekannten Bilder
,Reiter und Reiterin®“ (1908); ,,Das Méidchen auf dem Feld“; ,,Wannseegarten*
(1929) usw.

Liebermanns Kunst und Kunstauffassung geriet immer stéarker in Konflikt
mit der von der Koniglichen Akademie und ihrem Direktor vertretenen
Kunstpolitik.

Erst kurz vor Kriegsende, 1917, wurde Liebermann anlaRilich seines 70.
Geburtstages in der Koniglichen Akademie der Kiinste zu Berlin die Ehre einer
umfangreichen Retrospektive zuteil, und er erhielt den Roten Adlerorden 3. Klasse.
Drei Jahre spéter, 1920, wurde er zum Présidenten der PreuBischen Akademie der
Kihste gewahlt. Am 2. Mai 1933 (Hitler kam an die Macht) wird Liebermann
gezwungen, seinen Austritt aus der PreuBischen Akademie der Kunste zu erkldren
und seine vielen Ehrendamter niederzulegen. Seine Bilder waren aus Museen
verbannt worden.

Max Liebermann starb im Alter von 87 Jahren am 8. Februar 1935.

Der andere Hauptvertreter des deutschen Impressionismus war Max Sievogt
(1868— 1932). Max Sievogt ist wesentlich junger als Liebermann. Neben dem
kiihlen skeptisch distanzierenden Intellekt des Berliners erscheint der Stiddeutsche
(Studium und Tatigkeit in Minchen und Berlin) sensibler und leidenschaftlicher.
Zu Beginn des Jahrhunderts wendet sich Sievogt Themen aus dem Bereich von
Musik und Biihne zu. Die Bilderserie des Sangers Francesco d'Andrade in der
Rolle des mozartschen Don Giovanni entsteht in den Jahren zwischen 1902 und
1912. Zu dem gleichen Motivkreis gehort auch das ,,Bildnis der Tdnzerin Marietta
di Rigardo* (1904).

Robert Hermann Sterl (geboren 23.6.1867 Grof3-Dobritz bei Dresden,

gestorben 10.1.1932 Naundorf; Studium und Tatigkeit in Dresden).
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Robert Sterl, Sohn eines Steinmetzen, besuchte 1881 bis 1889 die Dresdener
Akademie, an der er seit 1904 selber als Lehrer tatig war. Als Portratist, Interieur-,
Genremaler und Landschafter war er in der Dresdener Umgebung und in Hessen
tatig. Von einer Reise nach Paris und vielen Aufenthalten berall in Deutschland
kehrte er immer wieder nach Dresden zur(ck.

1893 war Sterl sum ersten Male in den Elbsteinbriichen bei Schmilka, wo er
Motive fand, die ihn zu einem seiner wichtigsten Themenkreise flihrten: Bilder von
Arbeitern, mit denen er die Malerei der deutschen Impressionisten in ganz eigener
Weise bereichert hat, sei es durch zahlreiche Bilder aus Steinbriichen oder spater
aus dem Industriegebiet an der Ruhr. In Leipzig kann man sein wohl bekanntestes
Gemailde ,,Die Steinbrecher* aus dem Jahre 1911 sehen.

Die Bilder seines zweiten groflen Themenkreises — Darstellungen von
Musikern, seit 1907 vornehmlich aus der Hofoper in Dresden und dem Leipziger
Gewandhaus.

Sterl stellt doch die Musiker nicht anders dar als die Mé&nner in seinen
Arbeitsbildern: im Konzert, auf der Probe, in der Oper, bei einer anderen, oft nicht
minder harten Arbeit. Und so entstanden neben hervorragenden Bildnissen
bedeutender Dirigenten — Ernst von Schuch, Arthur Nikisch — Konzertsaalbilder
und Darstellungen glanzvollen Musiktheaters.

Max Liebermann bewunderte nicht nur ,,die handwerkliche Tiichtigkeit*
seiner Arbeiten, sondern auch die ,,Harmonie von Wollen und Konnen* und die
,Ehrlichkeit der Gesinnung® in ihnen. Diese Worte des Berliner Altmeisters der
impressionistischen Malerei Gber die Werke seines Dresdener Malerkollegen sind
die schonste Anerkennung, die Robert Sterl zu seinen Lebzeiten aus Berlin
erhalten hat. Aber bald wurde es still in Berlin um den am 10. Januar 1932

verstorbenen Sterl, der zwar in der Hauptstadt durchaus kein Unbekannter war.

Die moderne Kunst des 20. Jahrhunderts
Den Begriff der Moderne gab es schon lange; er diente Philosophen und

Kinstlern dazu, sich von der vorhergehenden Epoche abzugrenzen, um so neuen

Entwicklungen Raum zu verschaffen.
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Der Begriff Expressionismus wurde Anfang des 20. Jahrhunderts gepragt. Es
scheint aber, dal dieser Begriff flr die Kunst der ersten Halfte des 20. Jahrhunderts
als Ubergreifende Bezeichnung konstant bleibt. Der Realismus wird abgelehnt.

Die moderne Malerei in Deutschland stand im Austausch mit der
gesamteuropdischen  Entwicklung. Sie hat aber auch eigenstandige,
richtungsweisende Ausdrucksformen gefunden. Mit dem Expressionismus (lat.
,2Ausdruckskunst®) fand die deutsche Malerei ihren eigenen Weg.

Der Expressionismus war eine einfluRreiche Strémung in der birgerlichen
Kunst und Literatur Deutschlands zu Beginn des 20. Jh. Er wollte im Gegensatz
zum Impressionismus nicht den momentanen Eindruck des Gesehenen
wiedergeben, sondern den allgemeingultigen geistigen Ausdruck. Leuchtende
Farben und knappe, flachig zusammengefalite, z.T. verzerrte Formen kennzeichnen
den expressionistischen Stil in der bildenden Kunst. Wichtige Kinstlergruppen
waren 1n Deutschland ,Briicke, ,Blauer Reiter”, ,Sturm“. Man kann
unterscheiden einen abstrakten Expressionismus (,,Blauer Reiter) und einen
naturalistischen Expressionismus (,,Briicke*, Nolde).

Emil Nolde (1867 - 1957), Maler und Graphiker, Hauptvertreter des
deutschen  Expressionismus. Emil Nolde vertrat den naturalistischen
Expressionismus. Er war der bedeutendste unter den norddeutschen
Expressionisten, belebte mit seinen hell leuchtenden und leidenschaftlichen Farben
seine Landschaften und biblische Szenen. Das Nolde-Museum in Seebull
dokumentiert die Ubereinstimmung von Kunstwerk und naturhafter Umgebung.

Die Kiinstlergruppe ,,Die Briicke* wurde 1905 in Dresden gegriindet, spéter
wirkte sie auch in Berlin. Das war die Vereinigung junger Maler, die expressive
Formensprache und dekorative Komposition tber den Bildinhalt stellten und zum
Teil primitivistische Ziige bevorzugten. Sie vertraten den sogenannten
naturalistischen Expressionismus. Zu dieser Gruppe gehorten die Maler Ernst
Ludwig Kirchner, Max Pechstein, Karl Schmidt-Rottluff, Erich Heckel, Otto
Miuller. Diese Maler wollten ihr neues Programm gegen die herkémmlichen

Formen der Malerei durchsetzen.
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Max Pechstein (Zwickau 31.12.1881 — Berlin 29.6.1955), Maler und
Graphiker, Mitglied der ,,Briicke®. Er studierte an der Academie in Dresden, wo er
1906 der ,,Briicke* beitrat. Seit 1908 lebte Max Pechstein in Berlin, dort wurde er
Mitbegriinder der ,,Neuen Sezession* (Sezession (lat.) — Absonderung , Trennung;
in der bildenden Kunst fortschrittliche Kinstlervereinigung, die sich von einer
bestehenden losgeldst hat; z. B. Miinchner (1892), Wiener (1897), Berliner (1899;
unter M. Liebermann) Sezession.). 1914 reiste der Maler nach Palau-Inseln. In
seinen graphischen Arbeiten und starkfarbigen Gemalden entwickelte er die
dekorativen, spater die gefalligen Mdglichkeiten des deutschen Expressionismus.

1922 — Mitglied der Akademie in Berlin, 1933 — wurde er verabschiedet.
Seit 1945 wieder im Lehramt.

Einen entscheidenen Anstol? erhielt die moderne deutsche Malerei duch die
Kiinstlergruppe des ,,Blauen Reiters* in Miinchen kurz vor dem ersten Weltkrieg.
Der Titel eines Bildes von Kandinsky gab den Namen dieser Vereinigung und ihrer
Zeitschrift ab. AuRer Kandinsky z&hlen vor allem Marc, Macke und Klee dazu.

Wassili Kandinsky (1866 — 1944), emigrierter russischer Maler, abstrakter
Expressionist; Schopfer der ,absoluten Malerei”. Mitbegriinder des ,,Blauen
Reiters®. 1922/33 Lehrer am Bauhaus in Dessau, seit 1935 lebte in Paris.

Paul Klee (1879 — 1940), schweizerischer Maler; Mitglied des ,,Blauen
Reiters* und des ,,Sturms*. Er war auch Lehrer am Bauhaus in Dessau. Paul Klee
war einer der ersten Vertreter der Abstrakten Kunst auf der Grundlage des
Primitivismus.

Franz Marc (1880 - 1916), Maler; Mitbegriinder des ,,.Blauen Reiters®. Er
vertrat einen dasthetisierenden Formalismus auf abstrakter Grundlage unter
Verwendung kubistischer Elemente. Das bekannteste Gemaélde ist ,,Turm der
blauen Pferde®.

Paula Modersohn-Becker (1876 — 1907), Malerin, gehorte dem
Kinstlerkreis in Worpswede. lhre Kindergesichter und Menschendarstellungen

sind herb, erdhaft-schwer. Der Themenkreis von Mutter, Kind und Familie lag ihr
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besonders nahe. Sie schuf auch ihre Bildnisse und Stilleben, z.T. symbolisch
gemeinten, von schwermitigen Stimmungen durchsetzt.

Eine weitere Entwicklungsstufe im Expressionismus stellen die drei
bedeutenden Maler Kokoschka, Hofer und Beckmann dar.

Der Osterreicher Oskar Kokoschka (1886 — 1980) wirkte durch seine
frihen Bilder revolutionér. Spater malte er eindrucksvolle Stadtebilder. Er verfiigt
uber eine Vielfalt von Farben und Formen.

Karl Hofer (Karlsruhe 11.10.1878 - Berlin 3.4.1955) kam vom
Expressionismus iiber die Neue Sachlichkeit (Neue Sachlichkeit (,,HoBas
BeniecTBeHHOCTR ) Bezeichnung flr eine Kunstrichtung in Deutschland seit etwa
1925. Das war Reaktion gegen Impressionismus und Expressionismus, jedoch
gleichfalls volksfremd) zu einem besonders formale Elemente betonenden Stil.

Karl Hofer gelangte nach seiner romischen Frihzeit 1903 — 1908 unter dem
Eindruck P Cezannes zu strenger Gestaltung mit suggestivem (suggestiv —
oOJnanaromuii cunoit BHymeHust; cyrrectuBHbiii) Ausdruck der Farbe. Er bevorzugt
dustere, doch im allgemeinen klassisch gestalteten Themen und einfache Stilleben,
auch Landschaften. Fir ihn sind auch typisch figurliche Motive: Madchen,
Tischgesellschaften, Masken u a.

Max Beckmann (1884 — 1950), Maler. Seine Farben sind hart und
entschieden. Er gestaltet die heutige Zeit in Bildern aus dem Grofistadtleben, der
Zirkuswelt, dem Karnevalstreiben.

Unter dem Eindruck des ersten Weltkriegs und des revolutionaren Kampfes
der Arbeiterbewegung fanden viele Kinstler tiber den Expressionismus den Weg
zu einem demokratischen oder sozialistischen Realismus.

Otto Dix (geboren 2 12 1891, gestorben 25 7 1969) war ein Maler und
Graphiker. Er klagte mit krasser Deutlichkeit die Grausamkeit das Krieges sowie
die sozialen Mifstinde der Zeit nach dem ersten Weltkrieg an (Zyklus ,.Der
Krieg®, 1924, Triptychon ,Der Krieg“, 1920/30). In symbolisch verkleideten
Landschafts- und Menschendarstellungen im Stile alter Meister Ubte er Kritik am
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menschenfeindlichen Wesen des Faschismus. Er wurde von ihm als ,entartet™
verfemt.

George Grosz (1893 — 1959). In Berlin geboren, in Pommern
aufgewachsen, in Dresden akademisch ausgebildet, wird George Grosz 1916 mit
Hilfe der Brider John Heartfield und Wieland Herzfelde einem breiten Publikum
bekannt. Bis etwa 1930 schafft er in Berlin die Bléatter, deren Duktus auch dem
fllichtigen Beobachter sogleich als typisch fiir Grosz aufféllt. Er bevorzugt einen
dinnen, harten Strich, er kritzelt gleichsam seinen HaR gegen die bestehende
Gesellschaftsordnung aufs Papier. In der Scharfe der Unerbittlichkeit, dem
Fanatismus mit denen er den verkommenen Représentanten der Nachkriegszeit
geradezu entgegenschreit, dabei Sadismus, Lust am negativen und Obszonitéten als
Gestaltungsmittel nicht auslalit, gibt es unter den Zeichnern dieser zwanziger Jahre
nicht seinesgleichen. Sein erster Biograph Willi Wolfradt, schreibt 1921,
rickblickend in die Kunstgeschichte ,,...der riickhaltloseste Zeichner unter den
Sittenrichtern Hogarth, mutet neben Grosz durchaus liebenswiirdig an*. Mit diesen
Karikaturen, ob schwarzwcil} oder in eigenwilliger Farbgebung, ist Grosz in die
Kunstgeschichte eingegangen. 1933 emigrierte er, wurde von den Nazis, die ihn als
Entarteten einstuften, ausgebirgert. Er lebte in der Folgezeit in den USA, wo man
in ihm nicht den Satiriker, sondern den Maler schatzte.

Thomas Theodor Heine. Im Jahre 1867 wurde ein Mann geboren, dessen
besonderes Talent eine geféhrlich spitze Zeichenfeder war. Und jene lernten
gewisse Zeitgenossen firchten, wie der Teufel das Weihwasser. Thomas Theodor
Heine (1867 — 1948), Karikaturist und Maler, hatten es vor allem soziale und
politische Themen angetan bildatzend machte er den Machtigen und Hofschranzen
des wilhelminischen Kaiserreiches, den GroBbourgeoises, Militars und Spief3ern zu
schaffen. Seinem Satiriker-Hintersinn entsprang nicht zuletzt das legendare
Wahrzeichen der Wochenzeitschrift ,,Simplicissimus® (,,Simplicissimus® (lat.
,Einfaltigster) — Munchener illustrierte satirische Zeitschrift, 1896 — 1942.) die
beriihmte rote Bulldoge. Heine hatte sie 1898 kurz vor der Festungshaft

gezeichnet, die er wegen Majestatsbeleidigung aufbegrumt bekam. Sein knapper
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und klarer Strich, den auch die Berliner und Minchner Theater (er lebte von 1889
an in der bayerischen Hauptstadt) flr ihre Plakate schétzten, hat den Schwung des
Jugendstils. 1933 mufite der von den Nazis Verfolgte emigrieren, seine Zuflucht

war Prag.

Der deutsche Expressionismus
Dresden gilt als Geburtsstatte des Expressionismus in Deutschland. Der

Expressionismus (auf Lateinisch bedeutet expressio “Ausdruck”) war eine
kiinstlerische Bewegung des 20. Jahrhunderts, die in der bildenden Kunst, in der
Literatur, in der Architektur sowie in den darstellenden Kiinsten und der Musik
ihren Ausdruck fand.

Am 7. Juni 1905 wurde in Dresden von den vier Architekturstudenten Ernst
Ludwig Kirchner, Fritz Bleyl, Erich Heckel und Karl Schmidt-Rottluff die
Kinstlergemeinschaft “Briicke” gegriindet. Spater schlossen sich der Vereinigung
auch andere Kinstler an. Ziel der jungen Maler war es, neue Wege kiinstlerischen
Ausdrucks zu finden. Die Kinstler entwickelten dabei einen Kollektivstill, so dass
oft nicht zu erkennen ist, wer das Bild gemalt hat. Mit diesem Stil wollten sie
einerseits ihr Gemeinschaftsgefiihl unterstreichen, andererseits aber auch der
birgerlichen Vorstellung vom Kiinstler als einzigartigem Genie entgegentreten.

Wesentliche Merkmale ihrer Malerei waren intensive und kontrastreiche
Farben sowie Verdnderung der Form und Verzicht auf Details.

Beliebte Motive der Expressionisten waren Landschaften, Stralenziigen,
Portrats.

Die Kunst der deutschen Expressionisten kann man in der Galerie Neue
Meister sehen.

Aufgaben zum Text:
1) Lesen Sie den Text, unterstreichen die Schltsselworter in den einzelnen

Absétzen.

2) Geben Sie mit Hilfe der SchlUsselwoOrter die wichtigsten Aussagen des

Textes mit eigenen Worten wieder.

3) Erflllen Sie die Testaufgabe.
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Test zum Text “Der deutsche Expressionismus”
1. Die Geburtsstitte des Expressionismus in Deutschland ist...

a) Dresden.
b) Duisburg.
c) Bremen.
2. Der Expressionismus verbreitete sich im ...
a) 18.Jahrhundert.
b) 19.Jahrhundert.
¢) 20.Jahrhundert.
3. Die Kiinstlergemeinschaft hatte den Namen ...
a) ,,Bruder*.
b) ,,Briicke*.
C) ,,Brunnen®.
4. Die Maler wollten neue Wege ... finden.
a) der Malerei;
b) kunstlerischen Ausdrucks;
c) der Komposition.
5. Wesentliche Merkmale ihrer Malerei waren ... Farben.
a) intensive;
b) dunkle und matte;
c) helle und lichte.
6. Beliebte Motive der Expressionisten waren ...
a) nur Portrats und Landschaften.
b) Stillleben und Landschaften;

c) Landschaften, Strallenziigen und Portréts.

Maltechniken
Fur die Bemalung von Holz fand die Enkaustik oder die Temperatechnik

Anwendung. Bei der Enkaustik fungierte warmes Wachs als Bindemittel. Die
warme oder erkaltete Emulsion wurde anschlieBend mit Pinseln oder
Metallgerdten aufgetragen. Diese Technik ist zwar aufwéndig, allerdings
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erreicht man durch sie eine langere Haltbarkeit und héheren Glanz der Farben.
Bei der Temperatechnik hingegen werden die Farbpigmente mit einem
wasserloslichen Stoff, beispielsweise mit Ei, Ol bzw. Fett vermengt. Da Holz
sehr leicht verwittert bzw. sich nur unter bestimmten Bedingungen erhalt, gibt
es kaum archédologische Zeugnisse dieser Anwendung.

Die Temperatechnik wird auch bei Stein angewandt. Moderne Versuche haben
gezeigt, dass man auf einer geglatteten Marmorflache den Pinsel sehr leicht
fihren kann und somit ein sehr gutes Malergebnis erzielt. Auf rauhen
Oberflachen anderer Steinsorten, wie beispielsweise Poros oder Kalkstein,
mussten erst eine oder zuweilen auch mehrere Lagen Stuck- oder Kreidegrund
aufgebracht werden, um die Oberflache auszugleichen.

Auf Ton wurde meist mit brennfesten Erdfarben bzw. Tonschlicker gemalt, in
selteneren Féllen auch mit bunten Deckfarben. In diese Materialgruppe fallt die
groRe Menge der bemalten Keramik, auch Vasen genannt, von italienisch: vaso
- das GefaR. Hierbei sind die schwarz- und die rotfigurige VVasenmalerei zu
unterschieden. Die schwarzfigurige Malerei entwickelte sich in archaischer Zeit
und wurde als erste von den Korinthischen Werkstétten verwendet. Erst ab der
Mitte des 6. Jh. v. Chr. wurde Athen das fuhrende Produktionszentrum der
schwarzfigurigen Vasen. Bei dieser Technik werden mit einem Pinsel die
ornamentalen und figtrlichen Darstellungen mit schwarzem Tonschlicker auf
dem Gefal} aufgebracht. Die Binnengliederung wurde mit einem spitzen Gerat
anschliel’end eingeritzt. Erst dann wurde das Gefaly zum Brand in den Ofen
gestellt. Die rotfigurige Technik kommt in Athen etwa um 530 v. Chr. auf und
verdrdngt die schwarzfigurige Technik zunehmend. Hier wird nun das
umgekehrte Prinzip verfolgt. Das GefalR wird mit schwarzem Glanzton
uberzogen, wobei die Ornamente und Figuren ausgespart bleiben. Die
Binnenzeichnung kann somit gemalt werden, anstatt eingeritzt, folglich ist eine
weichere, organischere Korperwiedergabe der Figuren moglich.

Bei der Wandmalerei wurde Kalkmortel in mehreren, immer feiner werdenden

Schichten aufgetragen und bildete den Malgrund fur den anschliefenden
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Farbauftrag. Die Oberflache wurde hierzu geglattet und daraufhin die reine oder
mit Bindemitteln versetzte Farbe auf den feuchten Putz aufgetragen. Als
Bindemittel sind uns Marmormehl, Kasein oder Lehmwasser uberliefert.
Aufgrund der chemischen Reaktionen wahrend der Trocknung wurde eine Art
Versinterung der Oberflache hervorgerufen, was zu einer besonders haltbaren
Verbindung der Farben mit dem Malgrund fuhrte. Diese Version des
Farbauftrags wird al fresco genannt, da feuchter Putz den Untergrund bildet.
Wird hingegen auf trockenem Putz gemalt, wird diese Technik als al secco

bezeichnet.

Farben
Aufgrund der geringen Menge von archédologischen Zeugnissen lasst sich das

Farbenspektrum der Antike nur sehr unzureichend rekonstruieren. AulRerdem ist
zu beobachten, dass sich die Farben Rot und Blau am besten erhalten haben.
Hilfreich sind hier neben antiken Schriftquellen die modernen Techniken, die
durch Materialanalysen, UV- und Streiflichtaufnahmen einen Einblick in die
antike Farbwelt geben konnen. Aus diesen Quellen ist bekannt, dass
Farbpigmente natirlich, sowie auch kinstlich hergestellt werden konnten. Als
Material fungierten Mineral- und Erdfarben, pflanzliche, tierische Substanzen,
aber beispielsweise auch zerstolRenes Glas zur Herstellung der Farbe Blau. Wie
bereits erwahnt, konnten Farben rein, aber auch gemischt aufgetragen werden.

Ebenso konnten mehrere Farbschichten tbereinander aufgebracht werden.

II1. Deutsche Musik

Deutsche Musik ist Hohere Offenbarung alsalle

Weisheit und Philosophie.
Ludwig van Beethoven (1770—1827)

Barockmusik
Hochste kinstlerische Qualitat erreicht das Kunstschaften des Barock auf
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dem Gebiet der Musik.

Die musikalischen Gattungen, die sich bis zum Barock entwickeln, sind
Messen, Kantaten, Motetten, Oratorien, sowie auf dem Gebiet der reinen
Instrumentalmusik die Sonate, die Fuge und das Concerto Grosso. In der Kantate
gewinnt der protestantische Gottesdienst, zu dessen Bestandteil sie sich mehr und
mehr ausbildet, einen Ersatz fiir die strenge Gregorianik. Das Oratorium besitzt
eine Nahe zu der im spaten 16. Jahrhundert in Italien entstandenen Oper, die
jedoch von Anfang an keinen geistlichen Charakter hatte. In der Oper, die Uber
Frankreich nach Deutschland kam und das musische Leben der Firstenhofe
bereicherte, setzte sich nicht die Polyphonie fort, sondern die Monodie, wie man
den Stil einer begleiteten Einstimmigkeit bezeichnet.

Die bedeutendsten deutschen Vertreter der Barockmusik waren Hans Leo
Hassler, Heinrich Schiitz und Michael Praetorius in der Friihzeit, etwas spater der
groRe Orgelmeister Dietrich Buxtehude, Georg Philipp Telemann und schlieRlich
die beiden beriihmten Komponisten des musikalischen Hochbarock, Johann
Sebastian Bach und Georg Friedrich Handel.

Die groRte Erscheinung des Frihbarocks ist Heinrich Schiitz, der die
folgende Entwicklung vorbereitet und ermdéglicht hat.

Zu groRartigem Aufschwung gelangt die Instrumentalmusik. Die deutsche
Oper wird um 1700 in den groRen Residenzen (Wien, Minchen, Dresden) wie in
den reichen Handelsstddten (Hamburg, Leipzig) gefordert, muss aber dann doch
der italienischen Oper vorlaufig wieder weichen.

Im Jahre 1597 fuhrte man in Florenz vor einem Liebhaberkreis eine Oper
nach der antiken Sage um ,,.Daphne* auf, die das Vorbild fiir die erste Oper in
deutscher Sprache werden sollte. Die Musik stammte von Heinrich Schiitz, den
Text schrieb der Dichter Martin Opitz nach der italienischen Vorlage. Diese erste
deutsche Oper blieb flr lange Zeit ein Einzelfall, denn noch lange beherrschte die
italienische Oper die Hoftheater Deutschlands.

Im Gegensatz zur italienischen Oper, die vor allem an den Flrstenhofen

gepflegt wurde, war die protestantische Kirchenmusik in den Stadten Nord- und
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Mitteldeutschlands heimisch. Sie ging auf den vielstimmigen Chorgesang des
Mittelalters zuriick. Die kirchliche deutsche Friihbarockmusik bestimmten vor
allem drei Meister, die drei ,,S*, wie man sie genannt hat: Johann Hermann Schein,
Samuel Scheidt und Heinrich Schitz. Alle drei waren nahezu gleichaltrig, und
jeder von ihnen préagte die weitere Entwicklung eines Zweiges der Barockmusik.
Heinrich Schiitz, Hofkapellmeister in Dresden und Komponist der ersten deutschen
Oper, ,,Daphne®, hat man den ,,Vater der deutschen Musik* genannt, weil er die
Elemente der italienischen Operndramatik mit dem deutschen Wort in Einklang
brachte und beides zu einer neuen Musikform verband, aus der spéter Johann
Sebastian Bachs Schopfungen entstehen konnten. Die wichtigsten Werke von
Schitz sind die vier Passionen — er vertonte die Leidensgeschichte Christi nach
den Evangelisten Lucas, Matthdus, Johannes und Marcus. Schiitz komponierte
aulRerdem zahlreiche Motetten (moreT), die ,,Sieben Worte Jesu Christi am Kreuz®,
deutsche Madrigale usw. Schiitz ging als grofiter deutscher Tonschopfer des 17.
Jahrhunderts in die Musikgeschichte ein. Sein Verdienst ist es, die musikalischen
Mittel der Oper fiir die Ausdeutung des Bibelwortes verwendet zu haben.

Im protestantischen Norden, der fiir die deutsche Barockmusik so grofie
Bedeutung hatte, griindete man das erste Opernhaus, in dem deutsch gesungen
wurde. Die Birgerschaft von Hamburg errichtete sich 1678 ein Theaterhaus am
Gansemarkt, das nur Opern in deutscher Sprache auffuhrte und zu dem alle
Bevolkerungsschichten Zutritt hatten. Hier in Hamburg versuchte man einen
eigenen deutschen Opernstil zu schaffen.

Form

Es war ein Merkmal dieser Zeit, der Form mindestens ebenso viel Gewicht
zuzumessen wie dem Inhalt. Wahrend des Barock emanzipierte sich die — vorher
streng an den Gesang gekoppelte — Instrumentalmusik. Dies zeigt sich im
konzertanten Prinzip, dem bewegten Zusammenwirken und Wetteifern von
Stimmen (vokal wie instrumental). Es entstand das Concerto Grosso, das das
solistische (Concertino) und chorische (Orchester, Tutti) Konzertieren von

Instrumentengruppen bezeichnet. Weitere wichtige musikalische Formen, die sich
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im Barockzeitalter ausbildeten, waren Passacaglia, Chaconne, Fuge, Sonate,
Solokonzert, Kantate und Passion.

Opern waren im Barock Popularmusik. Wenn eine Oper erfolgreich war,
stellte man aus den darin enthaltenen Tanzsatzen Ouvertlren, auch Suiten genannt,
zusammen — man kann hier durchaus von Auskopplungen sprechen. Menuette und
andere Tanzsdtze wurden im Nachhinein auch gern vertextet. So ist etwa
uberliefert, dass es in Paris Anfang des 18. Jahrhunderts einen Interpreten gab, der
Menuette zugleich sang und tanzte.

Ausdruck

Die musikalische Sprache und Melodienbildung beruhte auf einem reichhaltigen
System von Figuren, die einer musikalischen Rhetorik entsprachen und an
,wZAffekte* gekoppelt waren, das heilit, menschliche Gemiitszustinde aufzuzeigen
versuchten. Als nur eines unter vielen méglichen Beispielen sei die chromatisch
absteigende Basslinie (passus duriusculus) genannt, die gerne verwendet wurde,
wenn ein Klagegesang zu komponieren war.

Besonders im Frihbarock wurde die venezianische Mehrchorigkeit — das
Musizieren unter Einbeziehung der raumlichen Verteilung — weitergeftihrt.
Struktur
Die bereits im Mittelalter entstandene und in der Renaissance zu ihrer Vollendung
gefihrte Polyphonie, also das Zusammenklingen selbststandig geflhrter
Melodielinien, fand breite Verwendung im Barock. Oft wurde diese polyphone
Struktur  imitatorisch  komponiert, beispielsweise in Fugen. Zu den
Melodiestimmen trat meist der Generalbass, eine in einer besonderen
Ziffernnotation aufgezeichnete, durchgehende und improvisatorische Begleitung
durch mehrstimmige Instrumente wie Orgel, Cembalo oder Laute, hdufig verstéarkt
durch ein weiteres Bassinstrument wie Cello, Kontrabass oder seltener Fagott.

Der gesamte Konzertsatz wurde durch das Er6ffnungsmotiv melodisch wie
rhythmisch gepragt; Ritornelle des Tutti gliederten den Gesamtablauf. Eine
bestandige Wiederholung rhythmischer und melodischer Kleinmotive (Motorik)

fihrte zu einer festen Betonungsordnung und Akzentgliederung. Als
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charakteristische Schlusswendungen zur formalen Gliederung und Abgrenzung
klarer Tonartenbereiche (Dur- und Moll-Tonarten) dienten Kadenzen.
Klangtheorie

Die Barockmusik wurde durch die Erkundung der Chromatik gepragt. Die friher
gebrauchlichen Kirchentonarten wurden durch Dur und Moll ersetzt. Aus den in
der Renaissance aufgekommenen mitteltonigen Stimmungen wurden spater die
temperierten Stimmungen entwickelt, um das Spiel in vielen Tonarten ohne extrem
scharf klingende Intervalle zu ermdglichen.

Instrumente

Viele der noch heute gebréuchlichen Instrumente wurden in der Barockzeit
entwickelt. Die barocken Formen dieser Instrumente unterscheiden sich jedoch im
Klang betréchtlich von ihren Nachfahren, da ein anderes Klangideal vorlag, bei
dem Instrumente an die menschliche Stimme erinnern sollten. Streichinstrumente
(Barockvioline), aber auch Holzblaser klangen allgemein leiser, weniger strahlend
und tragfahig, dafiir aber weicher und modulationsfahiger in der Klangfarbe.

Der groRe Instrumentenreichtum der Renaissance schwand im Barock. Bei
den Floten konnte sich die Blockflote noch langere Zeit als Soloinstrument in
Diskantlage behaupten, ehe sie von der Querflote verdrangt wurde. Die
Rohrblattinstrumente der Renaissancezeit verschwanden vollstandig. Aus dem
Pommer wurde die wesentlich leisere Oboe entwickelt. Bassdulzian und Rankett,
die noch im Frihbarock eingesetzt wurden, wurden spéter vom aus dem Dulzian
entwickelten Fagott abgeldst. Bei den Blechblasinstrumenten wurden die Posaune
und zundchst auch der Zink Ubernommen. Letzterer wurde spater von der
Barocktrompete, aber auch der Violine verdréangt. Bei den Streichinstrumenten
verschwanden Liren, Rebecs, Fideln und zuletzt auch die Gamben und wurden
durch die Violinenfamilie ersetzt. Bei den Zupfinstrumenten wurden Harfe und
Laute Ubernommen und weiterentwickelt. In Italien kam die aus der Mandora
entwickelte Mandoline auf. Von den Schlaginstrumenten der Renaissance wurde
nur die Pauke tbernommen. Dafiir gab es in dieser Zeit aber einige kuriose

Erscheinungen wie das pantalonische Cymbal in Sachsen und das Salterio in
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Italien, das sogar eine gewisse Breitenwirkung erlangte. Vor allem in der
franzbsischen Barockmusik wurden gelegentlich altere Instrumente wie die
Drehleier oder leise klingende Sackpfeifen eingesetzt.

Das auf Streichinstrumenten aufgebaute und mit Blasinstrumenten erganzte
Orchester, darunter zum Beispiel die berihmte Kurfurstlich-Séchsische und
Koniglich-Polnische Kapelle in Dresden und Warschau, begann sich zu
standardisieren — in schrittweiser Abkehr von den freien und wechselnden

Instrumentalbesetzungen der Renaissance.

Johann Sebastian Bach (1685-1750)

J.S.Bach wurde am 21. Marz 1685 als Sohn eines Stadtpfeifers in Eisenach
in Thiringen geboren.

Er entstammt einer Familie, in der es mehr als 50 bekannte Musiker und
auch bedeutende Komponisten gab. So war es ganz natirlich, dass der junge
Johann Sebastian friihzeitig eine musikalische Ausbildung erhielt. Nach dem
Besuch der Lateinschule in Eisenach und Ohrdruf lernte er noch zwei Jahre an der
Klosterschule in Lineburg. In Lineburg lernte er die norddeutsche Orgelkunst
kennen. Danach finden wir ihn an verschiedenen Orten Deutschlands. In Weimar,
Arnstadt und Muhlhausen war er als Violinist, Cembalist und Organist tatig. In

Kothen bei Dessau fand Bach eine Anstellung als Hofkapellmeister. In den sechs
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Jahren  seines  Aufenthaltes am  Firstenhofe  entstanden  herrliche
Kammermusikwerke, Sonaten fur Violine, die beriihmten Brandenburgischen
Konzerte, Klavierwerke und 1723 die Johannespassion, ein dramatisches
Chorwerk mit Sologesangen.

Im Jahre 1723 kam Bach nach Leipzig, um die frei gewordene Stelle des
Thomaskantors (Leiter des Thomanerchores) zu Gbernehmen. Gleichzeitig wurde
er stadtischer Musikdirektor und leitete ein Collegiummusicum, eine studentische
Musiziervereinigung. Bach war auch als Komponist sehr produktiv. In den 27
Jahren seines Wirkens in Leipzig entstanden so bedeutende Kompositionen wie die
Matthauspassion, ein gewaltiges VVokalwerk, das Weihnachtsoratorium, die Messe
in h-Moll. In Leipzig entstanden die meisten seiner Kantaten, denn der
Thomaskantor hatte immer neue Kirchenmusik zu liefern. Daneben komponierte er
weltliche Vokalmusik, wie die , Kaffekantate®. Um 1744 entstand der zweite Teil
seines ,,Wohltemperierten Klaviers®.

Am 28. Juli 1750 starb J.S.Bach in Leipzig. Mehr als die Halfte seiner
Schaffenszeit hatte er in dieser Stadt verbracht. J.S.Bach war der letzte grofe
Kirchenmusiker des Barocks. VVor allem seine Passionen stellen durch ihre Einheit
von Wort und Ton den Hohepunkt dieser musikalischen Gattung dar.

J.S.Bach hat eine Musik geschaffen, die wegen ihrer emotionalen Wirkung,
ihrer melodischen Intensitat und sinnlichen Schonheit vom Volk verstanden und
geliebt wird.

Leipzig ist heute Zentrum der Bachpflege. Der Thomanerchor bringt standig
Bachs Werke zur Auffiihrung.

Mit Bach erlosch das Zeitalter der Polyphonie, seine Séhne komponierten
bereits in dem neuen, dem homophonen Stil der Frihklassik.

Von Bachs Kindern erlangen vier seiner Stéhne ebenfalls Ruhm als
bedeutende Komponisten. Der &lteste, Wilhelm Friedemann, war Organist an der
Sophienkirche in Dresden und an der Marienkirche in Halle; Carl Philipp Emanuel
wurde Kammercembalist am preuBischen Hofe und spater Kapellmeister in

Hamburg als Nachfolger Telemanns, Johann Christian, der Lieblingssohn Johann
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Sebastians, trat zum Katholizismus tber, war Organist am Maildnder Dom und ab
1763 Musikmeister der englischen Konigin in London; Johann Christoph Friedrich

lebte als Kammermusicus und Konzertmeister in Brikeburg.

Georg Friedrich Handel (23.2.1685-14.4.1759)

Georg Friedrich Handel wurde am 23. Februar 1685 in Halle an der Saale
geboren. Auf Wunsch seines Vaters studierte er anfangs Jura, obwohl sich schon
fruh seine musikalische Begabung zeigte. Bereits als Knabe spielte er
ausgezeichnet Orgel und Cembalo. Deshalb lieR der Herzog von Sachsen —
WeiRenfels, bei dem Héndels Vater als Chirurg tatig war, bereits den achtjahrigen
Jungen von dem Hallenser Organisten und Komponisten Zachow ausbilden. 1703
ging Handel nach Hamburg. Wahrend dieser Zeit schrieb er seine erste Oper
»Almira®, die 1704 mit groBem Erfolg in Hamburg aufgefiihrt wurde. Wahrend
einer Italienreise schuf er die Opern ,,Acis und Galathea* und ,,Agrippina®“, die tihm
in Venedig Ovationen einbrachten. Die Venezianer riefen: ,,Viva il caro Sassone!*
— ,,Es lebe der berithmte Sachse!* Und Italien war das Land, das in jener Zeit auf
allen Gebieten der Kunst und besonders auch der Musik fiihrend war.

1710 reiste Handel zu einem kurzen Aufenthalt nach London. Die
Urauffithrung seines ,,Rinaldo* wurde ein groBer Triumph. Hatte er bisher die

italienische Oper nur kopiert, so schuf er mit diesem Werk etwas Neues und
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Eigenes.

In Venedig erhielt er das Angebot, als Hofmusiker nach Hannover zu
kommen. Nach seiner Rickkehr aus Italien nahm Handel die Stelle eines
Hofkapellmeisters an. Als der Kurfiirst von Hannover englischer Konig wurde,
folgte ihm sein Kapellmeister nach London.

Mit dem ,Radamisto“ von 1720 — inzwischen war Héandel
Hofkapellmeister in London — begann eine Reihe von Meisteropern. Er schuf in
rund 30 Jahren dber 40 Opern. ,Radamisto®, ,Julius Caesar”, ,,Tamerlan®,
,Rodelinde* und andere Opern fanden begeisterte Aufnahme, besonders auch bei
der Hofgesellschaft. Mit diesen Werken schlug er die italienische Konkurrenz in
London.

Als Folge aller Aufregungen und tbermaRiger Anstrengungen erlitt er 1737
einen Schlaganfall. In seiner deutschen Heimat, an den Quellen von Aachen, fand
er wieder Heilung. Alle Welt staunte, wie Handel nach dieser Kur wieder gesund
und mit neuem Schaffensdrang nach London zuriickkehrte.

1738 entstand ,,Xerxes", eine der letzten Opern des Meisters.

In seinen spaten Lebensjahrzehnten wandte sich Handel der Komposition
von Oratorien zu, die in ihrer groBen Zahl von Chorsétzen das tatige und leidende
Volk darstellten. Sie begriindeten schliel3lich seinen Weltrum. In den Jahren 1738-
1745 entstanden 11 groBBe Oratorien, von denen das Chorwerk ,,Messias® sein
beriihmtestes Werk wurde.

Georg Friedrich Handel starb am 14. April 1759 und wurde in der
Westminsterabtei in London beigesetzt.

Beethoven, der Handel sehr verehrte, fand fur ihn die schonen Worte:
,,Hadndel 1st der unerreichte Meister. Gehet hin und lernet, mit so einfachen Mitteln
so Grof3es hervorzubringen®.

Mit Héandel begann, was spédter die Vertreter der ,,Wiener Klassik® Haydn,
Mozart und Beethoven fortfuhrten: Die Herausbildung einer burgerlich-
demokratischen Musikkultur und die allmé&hliche Zurlickdrdngung der hofisch-

aristokratischen Kultur.
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Bach und Handel, beide 1685 geboren, die groRten der zahlreichen
berihmten Barockmusiker, haben sich nie im Leben gesehen, obwohl jeder das
Wirken des anderen mit Anteilnahme verfolgte.

GrolR waren die Gemeinsamkeiten in ihrem Leben und Schaffen. Beide
wurden im gleichen Jahr, 1685, geboren. Beide erblindeten im Alter und beide
gingen als Schopfer groRer Chorwerke in die Musikgeschichte ein.

Die deutsche Barockmusik gipfelt im alles zusammenfassenden
Riesenschaffen von Bach und Handel, deren berihmter Zeitgenosse Telemann
(Georg Paul Telemann 1681-1767) schon den Ubergang zum galanten und
empfindsamen Stil des Rokokos bildet, dem auch die Bachs6hne Wilhelm
Friedemann, Philipp Emanuel und Johann Christian angehdren.

Telemann war Uber 4 Jahrzehnte als Musik-Direktor in Hamburg tatig, zu
seiner Zeit berihmter als J. S. Bach. Er schrieb 56 Opern, an 600

Instrumentalwerke, 19 Passionen, dazu Kantaten, Oratorien, Arien.

Anekdoten um Johann Sebastian Bach und Georg Friedrich Handel

(Anekdote, die kurze, meist witzige Geschichte, die eine Personlichkeit, eine
soziale Schicht, eine Epoche treffend charakterisiert.)

Der Thomaskantor Johann Sebastian Bach leitete eine 6ffentliche Probe in
der Leipziger Thomaskirche. An einer bestimmten Stelle setzte der Chor mehrmals
zu spdt ein. Bach wurde drgerlich und rief mit donnernder Stimmte: ,,Der Chor
fallt ein! Der Chor fallt ein!

Die Wirkung war ungeahnt. Panikartig stlrzten Sanger und Publikum zu den
Ausgangen, so dalR der Thomaskantor allein zurtickblieb. Er war zunéchst
verdutzt, bis er verstand und schallend lachte.

* % %

Wahrend einer Reise kam Bach nach Altenburg. Es war Sonntag, und er

ging zur Kirche, um mdoglichst unerkannt seinen ehemaligen Orgelschiler Ludwig

Krebs zu horen.
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Die Uberraschung war auf seiner Seite, als er eine meisterhaft improvisierte
Fuge mit dem Thema B-A-C-H horte. Er soll spater gesagt haben, er habe nur
einen einzigen Krebs in seinem Bache gefangen.

* % %

Man bat Ludwig van Beethoven, ein fachmannisches Urteil ber Johann
Sebastian Bach abzugeben. Der groRe Meister antwortete, indem er seine Stimmte
erhob: ,,Johann Sebastian Bach — kein Bach, sondern ein Meer!

Uber sich selbst sagte Beethoven, ,,Alle meine Noten bringen mich nicht aus
den Noten, und ich schreibe Noten iiberhaupt nur aus Noten. *

* % %

Der Dirigent Georg Szell klopfte wahrend einer Handelfeier in England ab
und wandte sich an das Publikum: ,,Meine Damen und Herren, ich mochte Sie
darauf aufmerksam machen, dass Handel dieses Werk fiir Streicher, Blaser und

Sdnger geschrieben hat, aber nicht fiir Huster Nieser und Rdusperer. “

Klassizismus und die Musik
Der dem Barock und Rokoko folgende Klassizismus ist geistig vorbereitet

durch die Bewegung der Aufklarung, er nahm seine Anregungen aus der Literatur.
Der Kilassizismus erfullt kein Jahrhundert, sondern bestimmt nur ein paar
Jahrzehnte lang die Form der europdischen Kunst und Mode.

Auch fiir den Bereich der Musik wendet man den Begriff der Klassik an, vor
allem fir Haydn und Mozart, wéahrend Beethoven schon mehr der Romantik
angehort, soweit man ihn Gberhaupt einer bestimmten Epoche zu ordnen will.

Das Klassische an dieser Musik liegt in dem Bestreben nach einer einfachen,
klaren musikalischen Linienfihrung. Vorbildlich wird die strenge Homophonie der
Italiener, deren Ergebnis auf dem Gebiete der Instrumentalmusik die klassische
Sonatenform ist.

In der Ubergangszeit zwischen Barock und Klassik verlagert sich das
Schwergewicht von der Kirchenmusik zur Kammermusik. Es gibt nach wie vor
Oratorien und Messen, aber vorrangig wird bei den Meistern der Wiener Klassik

das Konzertschaffen.
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Der Begriff klassische Musik wird als Synonym fir Kunstmusik
beziehungsweise ernste Musik (E-Musik) und als Gegenbegriff zu Popularmusik
(U-Musik, Unterhaltungsmusik) sowie Volksmusik — die regionaltypische
Musiktradition — verwendet. Die Grenze verschiebt sich naturgemal, noch im
spaten 20. Jahrhundert nahm man die Musik der Moderne von der klassischen
Musik aus, waéhrend Unterhaltungsmusik des 19. und beginnenden 20.
Jahrhunderts zunehmend zur klassischen Musik gerechnet wird. Leicht zu hérende
und modern aufbereitete Musik des 18. und 19. Jahrhunderts wird oft Populdre
Klassik genannt. Daneben reagieren die Musiktradition und die modernen
Musikformen, im besonderen etwa Jazz und elektronische Musik, aber auch Pop
und Rock und andere zeitgendssische Stile, sowie die Volksmusik und die
Filmmusik, aufeinander, und produzieren zahlreiche Mischformen, die sich nicht
mehr in das Schema E/U-Musik sortieren lassen. Im Sinne einer qualitativen
Klassifizierung wird der Begriff heute nicht mehr gebraucht — auch klassische
Musik war zu ihrer Zeit durchaus nicht nur ,,ernste”, sondern auch reine
Gebrauchsmusik, wie Unterhaltungsmusik fiir Veranstaltungen, Tanzmusik oder
populédres Musiktheater.

Man spricht auch bei nicht-westlichen Musikkulturen von klassischer Musik,
um &ltere Traditionen von der modernen Popularmusik abzugrenzen, etwa fiir den
islamischen Kulturraum (klassische arabische Musik und klassische tirkische
Musik), den indischen Kulturraum (klassische indische Musik) oder China
(klassische chinesische Musik). Die Reaktion der weltweiten klassischen
Traditionen untereinander und mit der Popularmusik wird unter dem Begriff

Weltmusik zusammengefasst.
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Christoph Willibald Gliick

In die friihe deutsche Klassik gehort Christoph Willibald Gluck (2.7.1714 -
15.11.1787), dramatischer Komponist, Reformator der spaten Barockoper.

In der 2. Halfte des 18. Jahrhunderts findet das neue Lebensgefiihl des
emporstrebenden Blrgertums seinen Ausdruck in der Reform der Opernform, des
Tragischen Operntheaters, wonach Gluck strebte.

Gluck verbrachte seine Lehrjahre in Italien, aber die entscheidenden Erfolge
errang er in Paris. Gluck riihrte die Oper zu einer neuen naturwahren, in Gefiihlen,
Charakteren und Situationen dem vorrevolutiondren Humanitdtsideal des
aufkommenden Buirgertums entsprechenden Darstellung.

Mit seinen Werken kampfte er darum, die AuBerlichkeit und Starrheit der
damaligen hofischen Oper zu Gberwinden.

Musikalisch ist Gluck der Frihklassik zuzurechnen, seine Opern sind auf
italienische oder franzdsische Texte komponiert. Den Plan zu einer deutschen
nationalen Oper konnte er nicht mehr ausfthren.

Seine Hauptwerke: die Opern ,,Orpheus und Eurydike* (1762), ,,Alceste*
(1767), ,Iphigenie in Aulis*“ (1772), ,,Armida*“ (1777), ,Iphigenie in Tauris*
(1779). Auch dem dramatischen Ballet ,,Don Juan®) und der komischen Oper
(,,Pilger von Mekka®) hat er sich zugewandt.

Von seinen verschiedenen Opernwerken gehort bis heute ,,Orpheus und

Euridike* zum allgemeinen Opernrepertoire.
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Franz Joseph Haydn

Franz Joseph Haydn (1732 Rohrau — 31.05.1809 Wien) — der beriihmte
Osterreichische Komponist, der &lteste der drei Wiener Klassiker, erster
GrolBmeister der Sinfonie. Haydns Leben wund Schaffen spiegelt die
gesellschaftliche Wandlung von Musik und Musiker im Ubergang von der
feudalistisch-aristokratischen zur freiheitlich gesinnten birgerlich-demokratischen
Epoche.

Im Burgenlande, dem Grenzgebiet zwischen Osterreich und Ungarn, liegt
am Donau-NebenfluR Leitha der kleine Ort Rohrau, in dem Haydns bescheidenes
Geburtshaus steht. Hier kam er 1732 zur Welt. Seine Vorfahren waren Bauern und
Handwerker gewesen, kraftstrotzend und gesund. Vieles wvon dieser
Naturverbundenheit ist auf ihn Gbergegangen.

Sein Vater, Matthias Haydn (in der Familie waren zwolf Kinder), hatte
nichts gegen die musikalische Betétigung seines &ltesten Sohnes einzuwenden. .

Seit 1738 war Haydn Séngerknabe im Chor am Wiener Stephansdom. Wie
bei vielen seiner Zunftgenossen ging sein Weg zunéchst tber die anstrengende
Tatigkeit eines Kapellknaben.
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Haydn verdankte der Tatigkeit als Chorsanger eine umfangreiche Kenntnis
im sogenannten neapolitanischen Stil, der nicht nur die weltliche, sondern auch die
geistliche Musik ganz Europas beeinflusste.

Zu Beginn des Winters 1749 plotzlich mittellos auf die StralRe gesetzt zu
werden, bedeutet das fir den 18 jahrigen Haydn eine gewaltige Umwalzung in
seinem Dasein. Doch er hatte das Glick, dass sich ein selbst bitter armer
Kirchensénger, Johann Michael Spangler, seiner erbarmte und sein winziges
Dachzimmer mit ihm teilte. Als schlecht bezahlter Geiger in Kirchenorchestern, als
Organist bei graflichen Privatgottesdiensten und durch Stundengeben schlug er
sich kiimmerlich durchs Leben.

1759 ging nunmehr 27 Jahre alt gewordene Kiinstler als Musikdirektor und
Komponist zum Grafen Karl Joseph Franz von Morzin. Noch im Jahre seines
Dienstantritts entstand Haydns erste Sinfonie. Auch sie lasst noch wenig von der
groRartigen Kunst der spateren Sinfonien ahnen, die zur wichtigsten
Ausdrucksform des européischen Birgertums geworden sind, der die
aristokratische Musikpflege nach und nach ihren Platz rdumen musste.

Haydns Tatigkeit beim Grafen Morzin dauerte nur wenige Jahre. Am |. Mai
1761 unterschrieb er eine ,Convention und Verhaltungs Norma*“ als
Vizekapellmeister des Fursten Paul Anton von Esterhazy.

Haydns Anstellungsvertrag als Vizekapellmeister spiegelt die soziale
Stellung eines Musikers seiner Zeit unverhillt wider.

Der neue Kapellmeister entfaltete eine unerhorte Betriebsamkeit. Sein
Werkverzeichnis allein fur die ersten finf Jahre seiner Tatigkeit, also vor der
Ubersiedlung in das neue Schloss Estrerhaz, umfasst etwa 30 Sinfonien und andere
Kleinere Werke.

Sein Ruhm drang bald auch nach drauf3en, und es dauerte nicht lange, bis
namhafte Kinster Europas, sobald sie nach Wien kamen, einen Abstecher nach
Eisenstadt oder Esterhdz machten, um jenen Mann kennenzulernen, der, wie es
immer deutlicher wurde, in seinen Orchester- und Kammermusikwerken in

musikalischer Sprache das aussagte, was die Menschheit seiner Epoche bewegte.
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Er erscheinen die Druckausgaben von Werken Haydns.

1765 sprach man auch in englischen Zeitungen von dem neuen Stern am
europaischen Komponistenhimmel.

Um 1765 begann Haydn erstmals einen Katalog anzulegen, in den er die
Themenanfange seiner Werke eintrug.

Den vollstandigsten der Haydn-Kataloge hat der Meister in hohen Jahren
durch seinen Sekretar ElRler d. J. fiihren lassen. ElRlers Katalog verzeichnet nicht
weniger als 118 Sinfonien, 125 Bariton-trios, 20 Divertimenti, 2 Marsche, 21
Streichtrios, 3 Fl6tentrios, 14 Messen, 14 italienische Opern, 4 Oratorien usw.
Dazu kommen noch 365 englische und schottische Volkslieder, die Haydn
wéhrend seiner Aufenthalte in London mit Triobegleitung setzte.

Haydn selbst pflegte sich dariiber zu wundern und zu sagen, er wisse keine
passendere Grabschrift, als die drei Worte: Vixi, schripsi, dixi! (Ich lebte, ich
schrieb, ich verkiindete) zu setzen.

Im Gegensatz zu Mozart hétte Haydn niemals daran gedacht, seinen
Furstendienst aufzugeben. Trotzdem lassen auch seine wahrend der siebziger und
achtziger Jahre des 18. Jahrhunderts entstandene Sinfonien und
Kammermusikwerke die Abwendung von der hofischen Unterhaltungskunst
spuren.

In der Literaturgeschichte bezeichnet man diesen Abschnitt des deutschen
Kulturschaffens als ,,Sturm und Drang“. Auch Haydn hat dieser Stromung seinen
Tribut in einer Reihe von Werken gezollt, doch in mal3voller Weise.

VVon Haydns Sinfonien tragen etliche besondere Namen, das ist angesichts
ihrer grof3en Zahl verstandlich. So heif3t die Sinfonie N 8 nicht nur ,,Le soir” (,,Der
Abend*), sondern wegen ihrer Tonmalerei auch ,,La tampesta® (,,Der Sturm*), die
Sinfonie N 22 heifit ,,Der Philosoph®, N 44 | Trauersinfonie“, N 45
,,Abschiedssinfonie®.

First Esterhdzy bezahlte Haydns Musiker nicht allzu gut. Um den hohen
Herrn  darauf aufmerksam zu machen, komponierte Haydn die

,,Abschiedssinfonie®, in der ein Musiker nach dem andren das Pult verlaf3t, sobald
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er seinen Part gespielt hat. Als die neue Sinfonie dem Firsten vorgespielt wurde,
stand jedes Orchestermitglied auf, loschte die Kerze an seinem Pult und
verschwand. Zum Schluf3 blieb nur ein Musiker tbrig, der die letzten Takte spielte,
das Licht an seinem Pult I6schte und ebenfalls ging. Der First verstand diesen
Scherz und erhohte das Gehalt der Musiker.

Haydn und Mozart

Selten hat es ein innigeres Verstehen zwischen groRen Kunstlern gegeben
als zwischen diesen beiden Meistern. Trotz des Altersunterschiedes von 24 Jahren
entstand ein echter Freundschaftsbund, nachdem Mozart den Hofdienst in Salzburg
verlassen und sich standig in Wien niedergelassen hatte.

Nach dem Tod des Firsten Nikolaus von Esterhdzy im Jahre 1790 wurde
Haydn pensioniert. Er wollte jetzt stdndig in Wien leben. Aber dem Geiger Johann
Peter Salomon, der schon einige Jahre in London als Konzertunternehmer war,
gelang es doch Haydn zu einer ausgedehnten Konzertreise nach London zu
verpflichten.

Kurz vor Weihnachten des Jahres 1790 begann Haydn seine Reise. Er
verabschiedete sich von den Wiener Freunden, von dem untrostlichen Mozart, der
ahnte, daR er ihn nicht wiedersehen wiirde. Uber Miinchen, Bonn, wo man ihm den
jungen Hoforganisten Ludwig van Beethoven vorstellte. Briissel und Calais ging
die Fahrt nach England.

Schon das erste Konzert von Haydn wurde fir ihn zum kinstlerischen
Triumph. Zum ersten Male hatte er ganz bewul3t fur ein birgerliches Publikum
komponiert (seine sechs ,Londoner Sinfonien), bei dem er ein ganz anderes
Verstandnis fiir seine musikalischen Gedanken fand.

Keinen Erfolg hatte Haydn in London dagegen als Opernkomponist.

Im Sommer 1790 reiste Haydn heim.

Haydn hatte 1793 eine neue Einladung Salomons erhalten, nochmals nach
England zu kommen, und im August des Jahres 1795 war Haydn wieder in Wien.

Aus Haydns letztem Schaffensabschnitt wurden besonders bekannt die beiden
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groflen Chorwerke: ,,Die Schopfung® (,,CorBopenme mmpa*) (1798) und ,,Die
Jahreszeiten® (,,Bpemena roga“) (1801), die beriihmten Haydns Oratorien.

Die Urauffiithrung der ,,Schopfung® war im April 1798 unter Haydns Leitung
im Palais Schwarzenberg in Wien, und etwa ein Jahr danach fand die erste
offentliche Auffuhrung im Burgtheater statt. Mit unglaublicher Geschwindigkeit
verbreitete sich das Werk nicht nur innerhalb des deutschen Sprachgebietes,
sondern in der gesamten musikalischen Welt.

Inzwischen hatte das neue Jahrhundert begonnen.

Joseph Haydn starb am 31. Mai 1809 in Wien. Er wurde auf dem
Hundsthurmer Friedhof beigesetzt. Die Gedenkfeier fand am 15. Juni 1809 in der
Schottenkirche. Das Requiem seines Freundes Mozart wurde auch Haydns
Totenmesse.

Im Mérz des Jahres war ihm noch eine groRe Ehrung zuteil geworden, als
man im Festsaal der alten Wiener Universitit seine ,,Schopfung® auffiihrte. Alles,
was zum Musikalischen Wien gehorte, war anwesend, darunter Beethoven,
Hofkapellmeister Salieri, die Komponisten Adalbert Gyrowetz und Johann
Nepomuk Hummel. Nach dem ersten Teil war es mit Haydns Kréften zu Ende. ,,Er
nahm geriihrt fiir immer Abschied, segnete alle. Es war eine feierliche Stille®, trug
der Sekretér des Fursten Esterhazy in sein Tagebuch ein.

Im Zeitalter der Franzosischen Revolution hatten auch viele einen grofl3en
Anteil an der Befreiung des dritten Standes, die nicht mit der Waffe in der Hand
kampften. Mozart und vor allem Haydn sind Beispiele dafr.

Haydn war einer der produktivsten Komponisten und hat ein umfangreiches
Werk hinterlassen: 144 Sinfonien, 83 Streichquartette, 15 Messen, Klavier und
Kammermusik. Opern (heute vergessen) und als Spatwerke die Oratorien ,,Die
Schopfung* und ,,Die Jahreszeiten®.

In Wien steht vor der Mariahilferkirche sein Denkmal.

Anekdoten um Franz Joseph Haydn
Als der englische Musikverleger Bland zu Haydn kam, um ihn nach London

einzuladen, rasierte sich der Meister gerade. Haydn beklagte sich Uber das
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schlechte Rasiermesser und sagte: ,,Wenn ich ein gutes englisches Messer
bekommen konnte, so wollte ich eine meiner besten Kompositionen dafiir geben. *

Bland ibergab ihm sein eigenes Messer und erhielt dafiir das Manuskript
eines Quartetts, das er spdter unter dem Titel , Rasiermesser-Quartett
veroffentlichte.

* % *

Haydn, der sehr bescheiden war, wusste nicht, dass er in London sehr
bekannt war, und war sehr berrascht, als er im Triumph empfangen wurde. Als er
am Dirigentenpult erschien, um die Auffiihrung einer seiner Symphonien zu leiten,
drangten die Londoner an die Orchesterbriistung, um ihn aus der Néahe zu sehen.
Dadurch leerte sich die Mitte des Saales. In diesem Augenblick l6ste sich der
grolRe Kronleuchter, sturzte herab und zersplitterte. Als der erste Schreck voriber
war, sagte der Komponist zum Orchester: ,, Meine Musik muss doch etwas wert
sein; jetzt hat sie mindestens dreiffig Menschen das Leben gerettet. *

* % *

Nach einer Opernauffihrung setzte sich Haydn mit den Sangern und
Musikern zu einem Essen zusammen. Es wurden auch gebratene Hahnchen, in
Wien Backhendel genannt, aufgetragen. Als Haydn das erste knusprige Stiick zum

Munde riihrte, erkldrte er vergniigt seiner Gesellschaft: ,,Seht, meine Lieben, sonst

geht Hiindel iiber den Haydn, jetzt aber kommt der Haydn iiber Hdindel. “

Wolfgang Amadeus Mozart

110



Wolfgang Amadeus Mozart (27.01.1756 Salzburg — 05.12.1791 Wien ),
Komponist der Wiener Klassik, eines der grof3ten Genies der Musik-Geschichte.

In seiner Jugend in ganz Europa als musikalisches Wunderkind bekannt,
erhielt Wolfgang durch seinen Vater eine strenge musikalische Ausbildung. Er
wurde von seinem Vater, dem Violinspieler und Komponisten Leopold Mozart
(1719-1787), schon frih in der Musik unterwiesen. Mit 6 Jahren trat er als
Klavier,— und Geigenvirtuose sowie als Komponist auf. Zusammen mit seinem
Vater und seiner Schwester musizierte er in vielen Stadten Europas. Als 10 jéhriger
komponierte er in London seine erste Sinfonie. 13 jahrig wurde er Konzertmeister
am Salzburger Hof und hatte schon seine ersten Opern geschaffen. Auf seinen
Reisen nach Italien lernte er und konzertierte er und schrieb weitere Opern.
Gereifter und erfahrener kehrte er wieder zu seinem bischoflichen Auftraggeber
nach Salzburg zuriick. Als Kinstler von Weltruf musste er sich von Bischof wie
ein Diener behandeln lassen. Mozart ertrotzte sich 1781 die Entlassung aus den
Diensten des Erzbischofs von Salzburg. Er verliel den Hof, und versuchte als
erster Musiker in Wien eine von firstlicher Bevormundung unabhéngige Existenz
zu schaffen. Nach der Ubersiedlung nach Wien fiihrte er ein bedrangtes Dasein, die
materielle Notlage war groR.

In Wien verband ihn enge Freundschaft mit Haydn. Wirtschaftliche Not und
Krankheit lieBen Mozarts Kraft im rastlosen Schaffen erlahmen; er starb, 35 jahrig,
vollig verarmt.

Mozart schuf Gber 600 Werke, u. a. 23 Blhnenwerke. 40 Sinfonien, 25
Klavier-, 8 Violinkonzerte, Sonaten, Kammermusik aller Art, Requiem, 15 Messen
u. a. Kirchenmusik, Lieder.

Auf dem Gebiet der Opernkomposition ging Mozart von der italienischen
auf die groBe deutsche Oper {iiber, deren Tradition er mit seiner ,,Zauberflote*
(1791) begriindete. Mit dieser Oper legte er den Grund zur deutschen Oper des 19.
Jahrhunderts.

Meisterwerke seiner letzten Lebensjahre sind die Opern: ,,Entfiihrung aus

dem Serail* (1782), ,,Figaros Hochzeit™ (,,Die Hochzeit des Figaro®) (1786), ,,Don
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Juan* (1787).

Innerhalb der Instrumentalmusik hat er die Gattung der Sonate besonders
gepflegt (die ,,Jupiter — Sinfonie* 1788). Nicht unerwihnt bleiben diirfen seine
zahlreichen Serenaden, Quartette und Quintette (,,Eine kleine Nachtmusik® —
Serenade, 1787).

An Kirchenmusik hat Mozart zahlreiche Messen geschaffen; sein
unvollendet gebliebenes Requiem ist sein letztes Werk.

In seinen Liedkompositionen wird schon das Kunstlied der Romantik
angebahnt (,,Das Veilchen®, ,,Komm, lieber Mai*).

Die jahrlichen Salzburger Festspielwochen stehen im Zeichen der Schonheit
der Musik Mozarts.

Die Romantik

Die romantische Musik hat aus Achtung vor den grollen Meistern der
Klassik trotz eines neuen Formverstandnisses die bisherige Instrumentalmusik
nicht aufgegeben, sondern um verschiedene Elemente bereichert. Hinzu kommen
einsdtzige Musikstiicke wie Impromptu (3xcnpomt) und Moment Musical (das
kurzes lyrisches Kilavierstiick, eigentl. Musikalischer Augenblick), die der
Phantasie des Komponisten ein offenes Feld bieten. Auch die Improvisation ohne
noten maRige Fixierung findet im romantischen Musikvortrag einen festen Ort.
Neue Ausdrucksmoglichkeiten bringt fir alle romantischen Komponisten und auch
noch fir das spatere 19. Jahrhundert das Kunstlied als eine Gattung:
Anspruchsvolle Gedichte aus der romantischen und Goetheschen Lyrik erhalten
eine kunstvolle, in den einzelnen Strophen wechselnde Melodie und eine die
Thematik des Textes unterstreichende Klavierbegleitung. Das Kunstlied der
Romantik bildet den Gegenpol zu dem in der literarischen Romantik
wiederentdeckten Volkslied.

In der Epoche der Romantik sind zwei Begriffe von elementarer Bedeutung:
Gefuhl und Individualitadt. In der Musik ricken die klassischen Formen in den
Hintergrund und die Kompositionen werden freier und ungebundener, beschreiben

oft Stimmungen, Bilder oder Situationen in einer bildhaften, tonmalerischen
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Sprache. Gleichzeitig wird Individualitat als wesentliche Forderung an Kiinstler

und ihre Werke formuliert, was zur Ausbildung des Virtuosentums fiihrt.

Carl Maria von Weber

(18.11.1786 Eutin — 5.7.1826 London)

Carl Maria von Weber war groRter dramatischer Komponist der deutschen
Frihromantik.

Weber entstammt einer Musiker- und Schauspielerfamilie. Sein Vater zog
mit Familie und eigener Schauspielertruppe durch die Lande. Aus dem Sohn wollte
er einen zweiten Mozart machen — mit der Familie Mozart war er verschwégert!
— und gab ihm deshalb die beste Ausbildung, die ihm unterwegs und fir sein Geld
moglich war. Schon als sechsjahriger muf3te Carl Maria komponieren lernen und
sein grofRer Bruder quélte ihn mit Klaviertibungen. Als zwdlfjahriger schrieb er
seine erste Oper. Nach vielen Zwischenstationen gelang dem jungen Meister in
Mannheim ein Uberzeugender Opernerfolg. Nun konnte Carl Maria von Weber
auch mehrere Konzertreisen unternehmen und wurde als ausgezeichneter Pianist
bekannt. Fir sich und andere Virtuosen schrieb er Klarinettenkonzerte.

Es spricht fir Weber, dal? er ohne eine regelmaRige Schulausbildung den

Anschlul3 an die progressive nationale Intelligenz fand. Zeugnis dafir sind seine
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Lieder aus ,,Leyer und Schwert“. Er vertonte Gedichte des 1813 gefallenen jungen
Dichters Theodor Korner.

Am volkstimlichsten wurde daraus ,,Liitzows wilde, verwegene Jagd®,
dessen Melodie die patriotischen Verse an Durchschlagskraft Gbertraf und ihre Zeit
uberlebte, zum Volkslied wurde. So erging es vielen Melodien, die Weber ersann.

Seine Gitarrenlieder allerdings wurden weniger volkstumlich, unser
Jahrhundert hat sie fast vergessen.

Carl Maria schrieb brillante Klavierwerke, zu denen auch das Werk
,ydAufforderung zum Tanz*“ gehort, der erste kompositorisch ausgearbeitete
Schnellwalzer. Er wurde zuerst fir Klaviersolo herausgebracht und dann
meisterhaft instrumentiert. Damit steht er am Beginn einer ganzen Gattung von
Tanzen, in denen sich die jungen européischen birgerlichen Nationen
manifestierten, denken wir nur an Brahms, Dvotak, Moniuszko, Grieg...

Auch Kammermusik hat Weber geschrieben z. B. ein Klarinettenquintett;
aber sein Element blieb die Biihne. Dort wurde er grof3. Dort schopfte er alle
Madoglichkeiten aus. Seine Orchestermusiker, sagt man, haben ihn so respektiert,
dal} er sie gelegentlich nur mit Blicken dirigierte.

EIf Opern hat er komponiert. Eine davon ist verschollen, zwei blieben
unvollendet, sechs wurden nur wenig bekannt und meist nur konzertant aufgefihrt.
Eine aber brachte ihm den groRen nationalen Erfolg — ,,Der Freischiitz*. Mit dem
,Freischutz (,,Bomsusbiii crpemok®. Omepa mocraBieHa B bepnuue B 1821 r.; B
Poccun mo ueH3ypHbIM cooOpaxkeHUsIM Oblia nepeuMeHoBaHa B «BoumeOHoro
crpenkay) schuf er 1820 die erste nationale VVolksoper.

Der Freischitz. Dieses Wort, wie auch der ganze Inhalt der Oper, ist Typisch
fur die deutsche Romantik: Der jagerbursche Max liebt Agathe, die Tochter des
Forsters. Sie liebt ihn auch. Er kdnnte sie heiraten und damit die Forsterei erhalten.
Bedingung ist dass er mit einem schwierigen Probeschul® beweist, dass er der beste
Schutze ist. Da wird er unsicher und trifft immer schlechter. Die Bauern verspotten
ihn. Sein falscher Freund Kaspar weil3 ein Zaubermittel. Er verflhrt ihn, in der

Wolfsschlucht Freikugeln zu grieRen. Der Sage nach treffen sechs davon todsicher,
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die siebente jedoch wird vom Teufel gelenkt. Max schiefst wieder sehr gut. Die
letzte Kugel bleibt fir die Prifung. Der Teufel lenkt sie auf Agathe. Aber deren
Liebe ist so rein und fromm, dass nicht sie, sondern der falsche Freund selbst das
Opfer des Bosen wird. Max besteht die Prifung zwar nicht, wird aber nach einen
Jahr der Bewahrung seine Agathe bekommen. (Gute und Liebe gewinnen.)

Die Musik der Oper ist nicht nur schon, sondern hochdramatisch, spannend,
kiihn in Harmonie und Rhythmus, Heinrich Heine beschrieb in ,,Reisenbriefe aus
Berlin“, wie volkstimlich Webers Melodien waren, insbesondere der
,Jungfernkranz®.

,Weber wurde geboren, um den Freischiitz zu schreiben®, hat spiter ein
Journalist gesagt.

Weber wurde Kapellmeister der deutschen Oper in Dresden auf Lebenszeit.
Er konnte sich eine schone Wohnung leisten und eine stille Zuflucht auf dem
Lande suchen — sein Sommersitz in Dresden-Hosterwitz. Hier, in Hosterwitz,
verbrachte er die schonsten Jahre seines Lebens. Um seine Gesundheit jedoch
stand es schlecht — Kehlkopfschwindsucht. Eine Kur half nicht.

Hier komponierte er wesentliche Teile seiner Opern. Aus London kam ein
chrenvoller Auftrag. ,,Oberen* sollte die Oper heillen, nach einem Gedicht von
Wieland. Nun war auch Weber im bargerlichen englischen Konzertbetrieb
engagiert und hatte Erfolg. Acht Wochen nach der Urauffihrung starb Carl Maria
Weber. ,,Oberon®, die letzte Oper Webers, ist noch heute auf dem Spielplan. Man
hort sie nicht nur in Englisch, sondern auch in Deutsch oder Polnisch.

Der 16 jahrige Felix Mendelssohn setzte Weber ein erstes Denkmal, indem
er ein volkstiimliches Motiv aus dem ,,Lied der Meermddchen* (Oberon) in seine
Schauspiel-Ouvertiire zu Shakespeares ,,Ein Sommernachtstraum® einfiigte.

Der junge Richard Wagner war ein glihender Verehrer Webers. Nachdem
Wagner die Kapellmeisterstelle Webers in Dresden errungen hatte, lie er dessen
sterbliche Hille nach Dresden uberfiihren und hielt eine beriihmte Gedenkrede.
Sein Freund Gottfried Semper schuf das Grabmal.

Oft erklingen die Ouvertiiren zu ,,Oberon®, ,Preziosa®, , Turandot* im
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Konzertsaal, Webers glédnzender Orchesterstil hat das weitere europdische
Instrumentalschaffen beeinflusst.

Aber es gilt auch unerschlossene Schatze zu neuem musikalischem Leben zu
erwecken, so zum Beispiel die Kantate ,,Kampfund Sieg®. 1815 ,,der Verniechtung
des Feindes bei Waterloo...“ gewidmet, die mit dem gewaltigen SchluB3chor: ,,Gib
und erhalte den Frieden der Welt!* endet.

In den Raumen des einstigen Winzerhauses erinnern ein Hammerklavier,
Medaillonbilder, ein Taktstock Webers und sein Siegelring sowie andere
Leihgaben aus dem Besitz seines Urenkels Hans-Jirgen von Weber an den grolRen
birgerlich — humanistischen Komponisten.

In Carl Maria von Weber besitzt die deutsche Romantik einen hé&ufig
aufgefiihrten Opernkomponisten, dessen ,Freischiitz“ eine der populdrsten
deutschen Opern geworden ist.

C.M. v. Weber hat in Dresden sein Denkmal. Zwischen Gemaldegalerie und
Zwingerwall steht das schonste von Ernst Rietschel geschaffene Standbild, das
Denkmal C.M. v. Webers.

Franz Schubert (31.01.1797 Wien —19.11.1828)

!
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Franz Schubert, einer der groRten Komponisten der deutschen Frihromantik
neben Weber, fast sein ganzes Leben und Schaffen spielte sich in unmittelbarer
Nédhe Beethovens ab, den er tief bewunderte, gegen dessen (berméchtige
Erscheinung er sich aber auch selbstandig zu behaupten wusste.

Am 31. Januar 1797 wurde in der NulRdorferstraBe 54 im 9. Wiener Bezirk
Franz Peter Schubert als zwoélftes von vierzehn Kindern geboren. Er wurde
Séngerknabe in der Hofkapelle, war zeitweise Hilfslehrer an der Schule seines
Vaters und komponierte rund tausend Werke — mehr als Mozart. Die Oper hat ihn
zeitlebens gelockt, er schrieb 19 Opern, aber seiner lyrischen Begabung lag das
musikdramatische Moment fern.

Schubert war zwanzig und komponierte zwar schon unsterbliche
Meisterwerke, aber er hatte noch immer keine geordnete Existenzgrundlage, kein
geregeltes Einkommen.

Erst im Jahr 1817 ergatterte er eine gute Stellung. Er wurde Musiklehrer im
Hause des Grafen Johann Esterhazy. Diese Familie wollte die beiden Téchter von
Schubert in Gesang und Klavierspiel unterrichten lassen. Das Gehalt, das Franz
Schubert auf dem LandschloR des Grafen bekommen sollte, betrug 75 Gulden im
Monat, also ganze 5 Gulden weniger als zwei Jahresgehdalter eines Schulhelfers.
Schubert konnte bei Esterhazy in einem Monat fast so viel verdienen wie in zwei
Jahren als Schulhelfer bei seinem Vater. Schubert weigerte sich, als die grafliche
Familie nach Wien zurtickkam, wieder in den Schuldienst zuriickzukehren, worauf
ihm der Vater neuerlich das Haus verbot. Der Bruch mit dem Vater traf Schubert
schwer.

Franz Schubert ist besonders als der groRte sterreichische Liederkomponist
bekannt. Das schonste, was Schubert geschaffen hat, sind seine Lieder. Er hat
Gedichte von 85 Dichtern vertont, dabei zog er Goethes Gedichte vor und vertonte
72 von ihnen. VVon Schiller sind es 46 Gedichte. Als das Buch der Lieder von
H.Heine im Jahre 1827 erschien, machte es auf Schubert einen groRen Eindruck.

Er vertonte sechs Gedichte aus diesem Buch.
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Von Goethe vertonte er ,,Wanderers Nachtlied“, ,,An den Mond",
,Brlkonig®, ,,Heidenrdslein. Er vertonte auch das Lied Gretchens ,,Meine Ruh’ ist
hin, mein Herz i1st schwer, ich finde sie nimmer und nimmermehr®. Dieses Lied
war ihm gelungen und wurde bald sehr popular.

Als das ,,Buch der Lieder” von H.Heine im Jahre 1827 erschien, machte es
auf F.Schubert einen groRen Eindruck. Er vertonte sechs Gedichte aus diesem
Buch. Das ,,Fischermddchen® hat er in Form einer reizenden Barkarole vertont. Im
Lied ,,Am Meer* beschreibt Schubert in Tonen das Meer am Abend.

Seine Freunde organisierten Musikabende, die sie ,,Schubertiaden* nannten.

Einmal las Schubert bei seinem Freund ein Gedichtband. Er waren die
Gedichte eines wenig bekannten Dichters Wilhelm Miuller. Es war der
Gedichtzyklus ,,.Die schone Miillerin“. Die Gedichte gefielen Schubert so, daR er
sie sofort vertonen wollte. In kurzer Zeit vertonte er 20 Gedichte aus diesem Buch.
Es entstand eine Liederreihe, die mit dem Lied ,,Das Wandern ist des Miillers
Lust® beginnt (1823) (,,Die schone Miillerin“ — “TIpexpacHass MenbHHYMXA“
(1823), nukn neced Ha cnoBa b.Mrosepa).

Der zweite Zyklus der Gedichte von Wilhelm Miiller ist ,,Die Winterreise*
(1827). Das letzte Lied ist ,,Der Leiermann® — von einem alten armen Leiermann.
Das Lied ist traurig und widerspiegelt sein eigenes schweres Schicksal.

Hier, in der kleinen Form, schuf er auf der Grundlage des Volksliedes das
Vorbild fur die weitere Entwicklung des deutschen Kunstliedes (Schumann,
Brahms).

Er schuf neben ausgesprochen romantischen Kompositionen wie die Messe
in Es-Dur und seine letzte Symphonie, die Unvollendete, Werke, die noch zur
klassischen Musik zu rechnen sind.

Durch seine Leistungen wurde Schubert zunehmend bekannter, und so
vergroRerte sich auch der Kreis seiner Freunde. Er lebte im Kreise von freisinnigen
Freunden, bei denen er sich geborgen und verstanden fuhlte.

Zu den Verehrern seiner Kunst gehorten Musiker Anselm Huttenbrenner,

auch Anselms Bruder Josef Hiitterbrenner zahlte zu den allertreuesten in Schuberts
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Freundeskreis. Einen besonderen Stellenwert im Schubertschen Freundeskreis
nahm der Hofopersanger Johann Michael VVogel ein.

Auch der Dichter Franz Grillparzer war mit groRer Liebe zur Musik erftllt.
Zu den Verehrern der Kunst von Schubert gesellte sich auch der Maler Leopold
Kupelwieser hinzu. Thm sind eine Reihe lebensnaher Darstellung der Schubertianer
zu verdanken, doch der wichtigste unter Schuberts Maler-Freunden wurde Moritz
von Schwind.

Zu den Stammlokalen der Schubertianer zdhlten das ,,Gasthaus zur
ungarischen Krone®“, das ,,Gasthaus zum Anker®, und schlieRlich das Kaffeehaus
Bogner in der Singerstrale. Im ,,Hotel zum Romischen Kaiser®, es hatte ein
eigenes Konzertlokal, wurden Werke von Schubert 1818 =zuerst o6ffentlich
aufgefiihrt, dabei ist der Komponist selbst als Klavierspieler aufgetreten. So fand er
immer mehr 6ffentliche Beachtung.

Schubert ging seinen Weg unbeirrt, still, bescheiden, er dréangte sich niemals
vor, er wurde nie gefordert und schon gar nicht von den Kreisen des Adels, die
seine Bedeutung kaum verstanden haben. In seinen letzten Jahren studierte Ludwig
van Beethoven mit wachsendem Erstaunen die Schopfungen Franz Schuberts, der
ihn tief verehrte, sich ihm aber kaum zu nahen gewagt und ihm ehrfurchtsvoll
schon 1822 ein Variationswerk gewidmet hatte.

Franz Schubert starb am 19. November 1828 und wurde ganz in der Néhe
von Ludwin van Beethoven auf dem Wahringer Friedhof begraben.

Franz Schubert ist ein beriihmter Komponist, der der Menschheit viele
Musikwerke geschenkt hat. Er starb im Alter von 31 Jahren und innerhalb von 18
Jahren schuf an die 1000 Kompositionen.

Eines der schonsten Schuberts-Lieder ist ,,.Die Forelle*. Schubert hat von
diesem Lied mehrere Fassungen geschrieben, zu einer Fassung gibt es folgende
handschriftliche Notiz des Komponisten an Vogel (Hofopersidnger): ,,Es freut mich
aullerordentlich, daf® lhnen meine Lieder gefallen. Als einen Beweis meiner
innigsten Freundschaft schicke ich Ihnen hier eines, welches ich gerade jetzt bei

Anselm Huttenbrenner nachts um 12.00 Uhr geschrieben habe. Ich wiinschte, dal}
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ich bei einem Glas Punsch ndher Freundschaft mit Thnen schlieBen konnte*.

Die Forelle

In einem Bachlein belle,

Da schoss in froher Eil
Die launische Forelle
Vortber wie ein Pfeil.
Ich stand an dem Gestade
Und sah in siiBer Ruh
Des muntern Fisches Bade
Im klaren Bachlein zu.

*

Ein Fischer mit der Rute
Wohl an dem Ufer stand
Und sah's mit kaltem Blute
Wie sich das Fischlein wand.
So lang dem Wasser Helle,
So dacht ich, nicht gebricht,
So fangt er die Forelle
Mit seiner Angel nicht.

*

Doch plétzlich ward dem Diebe
Die Zeit zu lang. Er macht

Das Bachlein ttickisch tribe,
Und eh ich es gedacht,
So zuckte seine Rute,
Das Fischlein zappelt dran,
Und ich mit regem Blute
Sah die Betrogne an.

*
Die ihr am goldnen Quelle
Der sichern Jugend weilt,
Denkt doch an die Forelle;
Seht ihr Gefahr, so eilt!
Meist fehlt ihr nur aus Mangel
Der Klugheit, Madchen, seht
Verruhrer mit der Angel!
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Sonst blutet ihr zu spét.

Robert Schumann (1810—1856)

R.Schumann ist der bedeutendste Komponist der deutschen Hochromantik.
Er ist in erster Linie bekannt durch seine Klaviermusik und Liedvertonung.

Als Komponist ging er aus klassisch-romantischer Tradition hervor.
Schumanns Klangsinn und Beethovens Formbewul3tsein fihrten bald zu einem
unverwechselnder Werkstill von tiefer Innerlichkeit, verhaltener Leidenschaft und
oft intimer Stille; er pragte sich in den Gestaltungsbereichen der Symphonie,
Kammermusik, Klaviermusik und des Liedes in schopferischer Vielfalt aus.

R.Schumann wurde am 8. Juni 1810 in der Stadt Zwickau an der Mulde
geboren. Zwickau an der Mulde war eine kleine Stadt. Roberts Vater hatte eine
Buchhandlung und interessierte sich sehr fir Literatur. Robert wollte
Klaviervirtuose werden, aber sein Wunsch konnte nicht in. Erfillung gehen. Durch
tibermaRiges Uben auf dem Klavier hatte er seine Hand verletzt. Die Folge davon
war eine Ldhmung, erst des Mittelfingers, dann der ganzen rechten Hand. Da war
es nun aus mit allen Hoffnungen, ein grofRer Klaviervirtuose zu werden.

Doch von dieser Zeit an begann er mehr und mehr zu komponieren. Seine
Meisterschaft entfaltet sich am reinsten in den Formen des romantischen, oft von
poetischen Vorstellungen befruchteten Klavierstiicks (,,Caneval®, , Kreisleriana®,
,Kinderszenen* u. a.), der Kammermusik und des Liedes.

Schumann ist wegen der klaren Naturstimmung seiner Lieder dem Dichter
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Eichendorff verwandt, dessen ,Mondnacht“ zu den schonsten seiner
Liedkompositionen z&hit.

Viele seiner Klavierwerke erklangen, von seiner Frau Clara (geb. Wieck
1819-1896) gespielt, auf Konzertreisen, die bis nach Russland riihrten. Seine Frau
wirkte als bedeutendste Interpretin seiner Klavierwerke, aber auch der von
Beethoven, Chopin, Brahms.

Auch mit den GroRformen der Musik hat er sich auseinandergesetzt: 4
Sinfonien, die Beethovens Vorbild verspiiren lassen, ein Klavierkonzert, Oratorien
(,,Paradies und die Peri* Faustszenen), die Oper ,,Genoveva“.

R.Schumann wirkte als Lehrer am Konservatorium in Leipzig, als
Chordirigent in Dresden und als Musikdirektor in Diisseldorf.

R.Schumann starb am 29.07.1856 in Endenich bei Bonn in geistiger
Umnachtung.

In seiner Geburtsstadt Zwickau pflegt man das Erbe des bedeutenden

Musikers. Hier befindet sich eine Schumann-Gedenkstatte, regelméliig findet ein
internationaler Wettbewerb fiir Sénger und Pianisten statt.
Robert Schumann versucht in seinen Kompositionen bewusst, diesen Teufelskreis
des reinen Virtuosentums zu durchbrechen. Insbesondere seine Klavierwerke sind
poetische Kurzgeschichten, die weniger fir den virtuosen Pianisten als fir den
sensiblen Kiinstler geschrieben sind. Dartiber hinaus ist Robert Schumanns Musik
zutiefst  autobiographisch und ein  Mittel, die Krisensituationen und
Schicksalsschldge seines Lebens zu verarbeiten.

Kunst als autobiographisches Medium
Ahnlich wie bei Franz Schubert stellt auch bei Robert Schumann die Musik die
einzige Mdglichkeit dar, um die eigene Biografie zu verarbeiten und eine eigene
Identitat zu entwickeln.

150 Werken die Klavier- und Vokalwerke bilden bei Schumann einen deutlichen
Schwerpunkt. In den ersten zehn Jahren komponiert Schumann vor allem
Klaviermusik; hier sind vor allem die Kinderszenen op. 15 und das Album fur die

Jugend op. 68 zu nennen, die bis heute zum Standard-Repertoire eines jeden
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Klavierschilers zahlen. In das Jahr der EheschlieBung mit Clara fallen Lieder und
Chore. Die Stimme ist in diesen Monaten das Medium, durch das er das, was "in
(thm) wogt und tobt™ am besten auszudriicken vermag. Das folgende Jahr 1841
steht vor allem im Zeichen der symphonischen Komposition, 1842 entstehen
zahlreiche kammermusikalische Werke und 1843 widmet sich Schumann dem
Oratorium. Nach einer ruhigeren Schaffensphase sind die Jahre zwischen 1849 und
1853 noch einmal von fruchtbarer Kreativitdt gekennzeichnet, in denen die
Vokalwerke deutlich im VVordergrund stehen.

Pianist oder Komponist?

Daraufhin macht sich Robert in den folgenden Monaten mit Feuereifer an die
musikalische Arbeit und Ubt zeitweilig wie ein Besessener. Doch die ersehnte
Karriere als Konzertpianist sollte ihm versagt bleiben, denn die gesundheitlichen
Folgen aus diesem Fanatismus lassen nicht lange auf sich warten. Robert leidet
manche Tage unter grenzenlosen Schmerzen, das pianistische Aus bedeutet jedoch
1832 die Versteifung des rechten Mittel- und Zeigefingers.

Auf der Suche nach neuen kinstlerischen Ausdrucksmdglichkeiten kommt
nun der Komponist Schumann mehr und mehr an die Oberfldche. Aufbauend auf
der bei Friedrich Wieck erworbenen musiktheoretischen Basis erhélt Robert eine
profunde Ausbildung bei Heinrich Dorn (1800-1892), dem Musikdirektor des

Leipziger Hoftheaters. Doch aufgrund kontroverser kiinstlerischer Vorstellungen

wird dieses Unterrichtsverhaltnis seitens des Lehrers schon bald wieder beendet.
Dennoch sollte das erworbene Wissen fur den zuklnftigen Komponisten von
bleibendem Wert sein.
Schriftsteller oder Komponist?

Zu dieser Zeit regt sich in Robert Schumann auch wieder das literarische Interesse.
Eine Vereinigung der beiden Kinste Literatur und Musik sieht der Komponist in
der Herausgabe einer neuen musikalischen Zeitschrift, in der er nicht nur der
Musikkritik wieder zu echtem Stellenwert verhelfen will, sondern durch die er

auch die musikalische Bildung auf breiter Ebene verbessern méchte. Die "Neue
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Leipziger Zeitschrift fir Musik" (spater. "Neue Zeitschrift fir Musik") erscheint
am 3. April 1834,

Ludwig van Beethoven (16.02.1770 - 26.3.1827)

Ludwig van Beethoven in Bonn geboren, wahlte VVien als standigen Wohnsitz.

Die biirgerliche Musikkulture in Deutschland und Osterreich an der Wende
vom 18. zum 19. Jahrhundert ist ohne Beethovens Wirken und Schaffen nicht
denkbar. Die Beziehungen zwischen dem Kiunstler und der Gesellschaft wurden
gerade in jener Epoche augenscheinlich. Am Leben und Scharfen der nur durch
wenige Jahrzehnte getrennten Meister Joseph Haydn, Wolfgang Amadeus Mozart
und Ludwig van Beethoven lassen sich die zwischen dem Kunstler und den
politisch-6konomischen Verhaltnissen bestehenden Wechselwirkungen
beispielhaft verfolgen.

Der junge Ludwig van Beethoven war Mitte Dezember des Jahres 1770 in
dem kleinen Riickgebaude des Hauses Bonngasse Ne 515 geboren worden.

Der Vater, Johann van Beethoven, hatte bald die musikalischen Anlagen
seines dltesten Sohnes erkannt. Und er verstand seinen Sohn beim Klavierspiel und
auch schon in den Anfangen der Kompositionslehre zu unterrichten. Auch im
Orgelspiel zeigte sich der junge Beethoven friihzeitig bewandert. Der Hoftenorist
Johann van Beethoven hat frihzeitig versucht, Geld aus der Begabung seines
Sohnes zu schlagen. Im Marz 1778 kindigte er ein Konzert zweier seiner
»Scholaren an, wobei er das Alter seines Sohnes mit sechs Jahren angab. 1773
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kam nach Bonn Christian Gottlob Neefe. Als Musikdirektor des Theaters und
Hoforganist sorgte er in der rheinischen Residenzstadt fir ein reges musikalisches
Leben. Mit ihm bekam Ludwig van Beethoven, dessen Genie Neefe sofort
erkannte, den ersten methodisch vorgehenden Lehrer. Bald durfte der Kleine
Ludwig den Hoforganisten Neefe an der Orgel vertreten.

In den ersten Novembertagen des Jahres 1792 trat Beethoven seine Reise
nach Wien an, die ihn fir immer der rheinischen Heimat entfiihren sollte. Mit einer
Zahl fertiger und halbfertiger Kompositionen, vor allem kammer-musikalischer
Art, traf der 22 jahrige Beethoven Ende November 1792 in Wien ein.

Schnell fand er an Wien und der Wiener Umgebung Gefallen. Gegenlber
dem bescheidenen, Kkleinstadtischen Bonn wirkte Wien grof3stadtisch und
anregend. Hier war das Kunstleben des habsburgischen Kaiserstaates konzentriert.

Ein o6ffentliches Konzertleben, wie wir es heute kennen, war damals in Wien
erst im Entstehen. Junge Kinstler mussten fiir ihre Darbietungen aristokratische
Gonner suchen. Der Unterricht bei Joseph Haydn trug Friichte, obgleich Beethoven
spater ungerechterweise behauptete, niemals etwas von dem alten Meister gelernt
zu haben, obwohl er seine kiinstlerische Bedeutung neidlos anerkannte.

Unter Verleugnung der zahlreichen in Bonn geschriebenen Werke begann
Beethoven in Wien seine Kompositionen wieder von op. | an zu zéhlen.

1795 sah man Beethovens erstes Auftreten in einem 6ffentlichen Konzert,
nachdem er sich zuvor schon in aristokratischen und burgerlichen Salons als
hervorragender Pianist und phantasievoller Improvisator bekannt gemacht hatte.

Als sich der greise Haydn aus der Offentlichkeit und vom musikalischen
Schaffen zurtickzog, richteten sich die Blicke der Musiker und Musikfreunde auf
Beethoven. Mit dreiig Jahren war Beethoven der fiuhrende Musiker Wiens
geworden.

Sechsundzwanzigjahrig erkrankt Ludwig van Beethoven an einem
Gehorleiden, dass in seinem vierzigsten bis flnfundvierzigsten Lebensjahr zur
volligen Gehdrlosigkeit fuhrt. Gegen das unabanderliche Geschick baumt sich sein

starker Wille auf. 1801 schreibt er an seinen Jungendfreund Wegeier: ,,Ich will
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dem Schicksal in den Rachen greifen. Ganz niederbeugen soll es mich gewiss
nicht.*

Diese Haltung bestimmt auch seine Kontakte zur Umwelt. Als Horrohre
versagen, greift er zur schriftlichen Verstandigung. Wachstafeln und Notizbtcher
halten den Kontakt zu Freunden und Besuchern aufrecht. Die Freunde tragen ihren
Gesprachsteil in die ,,Konversationshefte“ ein. Beethoven antwortet ihnen
mundlich.

Diese Hefte wurden fur die Nachwelt eine unschétzbare Quelle fur die
Erforschung von Beethovens Character und Lebensgewohnheiten.

Nach Beethovens Tod finden sich etwa 400 Konversationshefte in seinem
Nachlal.

Die Mehrzahl dieser Hefte hat sein Sekretar Schindler nach dem Tode des
Meisters vernichtet, so dal} es heute nur noch 138 gibt.

Beethovens Werke sind Widerspiegelung seiner Epoche und der
Gesellschaft seiner Zeit; seine Werke sind Ausdruck seines Lebens, sind
Bekenntnisse seiner groRen Seele. Nur so konnte die helle und freundliche 2.
Sinfonie entstehen.

In seinen Werken, ganz besonders in Schopfungen wie dem 3.
Klavierkonzert, der 3., 5. und 7. Sinfonie und natiirlich in der Oper ,,Fidelio* sind
die ganz Europa umwaélzenden geschichtlichen Ereignisse zu spiren. In seiner 3.
Sinfonie gab Beethoven den Gedanken der Freiheit und der Wirde des Menschen
deutlicher Ausdruck als je zuvor.

Das erste Jahrzehnt des neuen Jahrhunderts wurde fiir Beethoven das
fruchtbarste seines Lebens. In unermidlicher Arbeit entstanden die Werke voll
ungestimer Lebensfreude und musikalisch reicher Phantasie. Es entstanden einmal
vor allem zahlreiche Klaviersonaten, darunter die As-Dur-Sonate op. 26., die
,,JFantasie“-Sonaten op. 27, die ,,Waldstein“-Sonate op. 53 und die von einer
spdteren Zeit ,,Appassionata* genannte Sonate op. 57.

Zum anderen schrieb Beethoven auch bedeutende

Kammermusikschopfungen wie die im Auftrag des russischen Botschafters Graf
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Rasumowski komponierten drei Streichquartette op. 59.

In diese Schaffenszeit des Komponisten fallen ferner das Oratorium
,,Christus am Olberge*, die Ouvertiire zu Collins Drama ,,Coriolan®, die Musik zu
Goethes ,,Egmont®, die 5. und die 6. Sinfonie, das 3. und das 4. Klavierkonzert.

Die von Beethoven selbst als ,,Pastoralsinfonie‘ bezeichnete 6. Sinfonie ist
ein Bekenntnis des Meisters zur Natur. Als Goethe und Beethoven sich beide in
Teplitz und Karlsbad personlich begegneten, konnte eine gewisse Enttduschung
nicht ausbleiben. Der Weimarische Staatsminister, Exzellenz von Goethe, und
Beethoven, der in Schillers Sinn die republikanischen Tugenden verkorperte,
waren allzu verschiedene Naturen. Eine ,ungebindigte Personlichkeit” nannte
Goethe den Musiker.

Fir Goethe hat Beethoven 1812 in Teplitz noch Klavier gespielt. Sonst trat
er als Pianist kaum mehr an die Offentlichkeit. Beethoven griff durch seine Kunst
in jenen Jahren unmittelbar in das Zeitgeschehen ein. Mit einem Konzert vor
samtlichen Furstlichkeiten des Wiener Kongresses und insgesamt 6000 Zuhdrern
am 29. November 1814 war er der Held des Tages.

Die eigens zu Ehren des Kongresses komponierte Kantate ,,Der glorreiche
Augenblick®, die 7. Sinfonie und die Schlachtensinfonie ,,Wellingtons Sieg bei
Vittoria“ standen auf dem Programm.

Was Beethoven der groRen Offentlichkeit in seiner letzten Schaffensperiode
zu sagen hatte, sprach er in so gewaltigen Werken wie in der 9. Sinfonie und der
,,Missa solemnis* aus.

Am 7. Mai 1824 fand das Konzert statt. Es enthielt die 9. Sinfonie und drei
Teile der ,,Missa solemnis®. Trotz seiner Taubheit stand Beethoven wenigstens
zum Schein am Dirigentenpult.

Die Hofloge war leer geblieben, obwohl Beethoven die Kaiserfamilie
personlich eingeladen hatte.

Beethoven liebte die Menschen, liebte die Natur. Was er verabscheute, war
die Metternichsche Reaktion. Schon in seiner Jugend hat er sich mit den Ideen der

Franzosischen Revolution vertraut gemacht. Sie legten den Grund zu seiner
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revolutionéar-demokratischen Gesinnung, die bestimmend fur sein Werk und Leben
wurde. Und je mehr die Reaktion in Osterreich fortschritt, desto leidenschaftlicher
vertrat Beethoven die Ideen der Franzdsischen Revolution, des damals
aufsteigenden Burgertums.

In der Oper ,,Fidelio* setzt er nicht nur der ehelichen Liebe und Treue ein
Denkmal, sondern er kdmpft mit diesem Werk fir die Menschenrechte, die er so
oft verteidigt hat. Der berihmte Trompetenruf ist eine Fanfare gegen Tyrannei und
Despotismus, der Gefangenenchor eine bittere Anklage gegen Unterdrtickung und
Klassenjustiz.

Diesen fortschrittlichen Ideen widmete er auch seine Neunte Sinfonie (,,die
Neunte®), die er mit dem gewaltigen SchluBBchor iiber Schillers Ode ,,An die
Freude* enden 14Bt. Das Reich der Freude ist fiir Dichter und Komponist das Reich
der Bruder-, der Menschenliebe.

Ludwig van Beethoven starb am 26. Mai 1827 in Wien.

Beethovens Leichenbegangnis gestaltete sich zu einer Trauer des ganzen
Volkes. Die Schulen waren geschlossen. Acht Kapellmeister schritten mit
umflorten Kerzen neben dem Sarg, die Freunde und Verehrer, unter ihnen Franz
Schubert, Carl Czerny und andere, 200 Wagen folgten ihm. Nachdem eine von
Franz Grillparzer verfalste Grabrede vom Schauspieler Anschiitz am Eingang des
Friedhofes gesprochen worden war, da auf dem Geldnde selbst kein
Nichtgeistlicher reden durfte, wurde Beethoven auf dem Wahringer Friedhof
beigesetzt, wo wenig als ein Jahr danach auch Franz Schubert ganz in seiner Nahe
begraben wurde. Seit 1888 ruhen seine Gebeine wie die Zahlreicher anderer
Kinstler und Wissenschaftler auf dem Wiener Zentralfriedhof.

Beethovens GroRe besteht darin, dafll er es verstand, dem erhabenen
Gedanken des Kampfes um Freiheit, Fortschritt und Frieden in seiner Musik

mitreiBenden Ausdruck zu verleihen.
Die deutsche Musik des 19. Jahrhunderts

Deutschland hat nicht mehr wie in der vorhergehenden Epoche einen

absoluten Vorrang im kompositorischen Schaffen. Der Osten mit Ungarn, Polen
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und RuBland leistet einen erheblichen Beitrag, aber auch Skandinavien und auf
neue Art wiederum Frankreich und Italien.

Einen Neuanfang setzte Richard Wagner, der einfluf3reichste Komponist der
Hochromantik. Als Worttondichter wie auch als musiktheoretischer Schriftsteller
bemihte er sich um des Musikdrama als Gesamtkunstwerk. Mit seinen
Musikdramen, ze denen er selbst die Texte schrieb, strebte et das
,Gesamtkunstwerk® an, in dem die Einheit von Dichtung, Musik, Darstellung,
Gesang und Bild erreicht ist.

Wagners Werk gehdrt zum deutschen nationalen Kulturerbe.
Richard Wagner (1813-1883)

""""""

R.Wagner wurde am 22. Mai 1813 in Leipzig geboren, aber er hat es nicht
leicht gehabt mit seiner Vaterstadt. Die Nikolaischule verlie} er Ostern 1830
vorzeitig, in den Akten steht zur Begriindung der lakonische Vermerk: ,will
Musicus werden®. Weihnachten 1830 erklang 6ffentlich zum ersten Male ein Werk
Richard Wagners. Im Februar des folgenden Jahres liel sich Wagner als ,,stud.
mus.* inskriebieren, und ein Jahr spiter, wiederum im Februar, erklingt zum
erstenmal Musik von ihm im Gewandhaus.

Wagner hatte eine gute theoretische Grundausbildung beim Thomaskanter
Weinlig, einem Bach-Nachfolger, in Leipzig erhalten, und zwar als Student der

Leipziger Universitat. Schon seine Kindheit war gepragt durch das Theater. Mutter
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und Schwestern waren Schauspielerinnen und Sangerinnen. Sein Vater starb frih,
aber sein Stiefvater war Theaterdichter, Schauspieler und ein begabter Portrétist.
Kein Wunder also, dal} der begabte junge Richard regen Anteil an allen Kiinsten
nahm.

Auch in den kommenden Jahren hat er Erfolg mit seiner Musik, aber ein
auskdmmliches Einkommen hingegen findet Wagner in Leipzig nicht. Dem eher
konservativ eingestellten Konzertpublikum ist der ,,Neutoner* unsymphatisch.

Mit Begeisterung verfolgte er in jungen Jahren die Entwicklung einer
burgerlichen deutschen Nation. Als 1849 in Dresden ein revolutionarer Aufstand
ausbrach, stellte er sich an die Seite von Bakunin und Herwegh rief yom
Rathausbalkon die neue Regierung aus. Sein Freund, der bekannte Architekt
Gottfried Semper, baute die Barrikaden. Preuf3isches Militar schlug den Aufstand
nieder. Wagner konnte in die Schweiz fliehen, wurde aber steckbrieflich gesucht
und durfte deshalb 14 Jahre lang Deutschland nicht betreten. Erst im Marz 1862
wird die Fahndung, auf sein Gnadengesuch hin, aufgehoben. Er war von der
Revolution enttiuscht, er flieht vor seinen Glaubigern von Land zu Land.

Da kommt Rettung: Konig Ludwig Il von Bayern findet Gefallen an seiner
Musik, beschenkt ihn reich und bewilligt ihm ein hohes Gehalt. Wagner siedelte
1872 nach Bayreuth tber, wo er 1876 die ersten Festspiele veranstaltete.

Am bekanntesten wurde Richard Wagner als Komponist von 13 Opern. Er
schuf einen neuen Typ des Oper, und manche bezeichnen ihn sogar als den
Schopfer der deutschen Nationaloper. Schon in seinem dritten Werk, Rienzi, 143t
er mit méchtigen Bleuch-blaser- und zarten Frauenchorsétzen aufhorchen.

Der fliegende Hollander bringt wieder Neues: einen befliigelnden Rhythmus
besonders in den Chorszenen und schon im Vorspiel fir Musiker anspuchsvolle,
schwierige, ja gefurchtete Stellen. Jede Hauptfigur wird mit einem musikalischen
Motiv begleitet, dem Leitmotiv. Duster und damonisch wird der unselige
Holldnder gekennzeichnet, lieblich und leuchtend Senta, die ihn schlief3lich durch
ihre Liebe und ihr Opfer erlost.

Stoffe aus der mittelalterlichen Literatur werden von Wagner neu gesehen
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und frei bearbeitet: Tannhdusers Konflikt mit der reinen wie teuflischen Liebe,
seine Sinde, Verurteilung und fehlende Erldsung. Berihmt wurden viele Partien
der Oper: der Pilgerchor, die Arien der Elisabeth und des Wolfram von
Eschenbach (0 du mein holder Abendstern). Es folgt die Lohengrin-Geschichte, die
germanische Variante der antiken Sage von Amor und Psyche. Die
schutzbedurftige Elsa wird von Lohengrin gerettet, geliebt, aber nach seinem
Namen soll sie nicht fragen. Als sie dies doch tut, mul er sie verlassen. Geradezu
sprichwortlich wurden die Wendungen ,,Nie sollst du mich befragen™ oder ,,Nun
sei bedankt, mein lieber Schwan* (Lohengrin wird im Kahn von einem Schwan auf
die Buhne gezogen).

Es folgt die Sage von Tristan und Isolde, die sich durch einen Zaubertrunk
unsterblich verlieben, aber schlief}lich nicht einmal durch Zauber erl6st und
gerettet werden konnen. Endlich, in der achten Oper, eine Liebesgeschichte, die
Losung und Erlésung bringt: Der junge Walther von Stolzing bewirbt sich um des
Goldschmieds Tochterlein Eva, und ein literarisch beschlagener und ehrenwerter
Schumacher (Hans Sachs) hilft ihm, Meistersinger von Nirnberg zu werden und
sie heimzufthren. Die Oper zeigt Birger, die dem alten Minnesang neue, feste
Regeln und ihr eigenes Gesicht geben. Wagner hat hierbei eine Gestalt erfunden,
die noch heute im Sprachgebrauch lebendig ist, den ,Beckmesser®, einen
mildgunstigen Kritiker. Es heil’t, die Rolle des Hans Sachs sei ihrer kdrperlichen
Anstrengung nach wie zwei Schichten eines Bergarbeiters. Am gewaltigsten und
beliebtesten ist der ,,Wach-auf“-Chor, die Glanznummer jedes groRen Ensembles,
das auf sich halt.

Dann wendet sich Wagner wieder den alten deutschen Sagen zu, die vor 850
Jahren literarische Gestalt fanden. Die Nibelungensage gibt ihm gar Stoff fir vier
Opern, die eng verknipft sind und an vier aufeinanderfolgenden Abenden
aufgefuhrt werden sollen: Das Rheingold, Die Walkire, Siegfried (eine zentrale
deutsche Heldengestalt) und Gotterdammerung. Symbolgehalt, Anforderungen an
die Kunstler, Aufwand an Ausstattung und freilich auch musikalische

Meisterschaft sind aufs hochste gesteigert, sogar neue Instrumente, z.B. die
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,Wagner-Tuba“ werden konstruiert, um Gefiihle und Ideen zum Klingen zu
bringen. Am Ende seines Schaffens steht das Buihnenweihfestspiel Parsifal.
Hauptwerke von R.Wagner: ,, Rienzi* (1842), ,, Der fliegende Hollinder* (1843),
,, Tannhduser (1845), , Lohengrin“ (1847), , Der Ring der Nibelungen"
(1852/74), ,,Tristan und Isolda* (1859), ,,Die Meistersinger von Niirnberg*
(1868), ,, Parsifal “ (1882).

Er schrieb nicht nur Lieder und sinfonische und Opernwerke, sondern auch
eine grolRe Zahl von Gedichten sowie Aufsatze tber die Kunst, ihre Theorie und
Praxis, aber auch iiber Politik (,,Kunst und Volk*), ,Die Kunst und die
Revolution®, 1849 u. a.).

R.Wagner heiratete 1870 Cosima (1887-1970), die Tochter Liszts. Sie rihrte
nach 1883 die Bayreuther Festspiele weiter.

Bayreuther Festspiele — das waren mustergiltige Festauffuhrungen
Wagnerschen Musikdramen, von R.Wagner 1876 begrindet (1951 wiederer6ffnet).

Am 13. Februar 1883 starb Wagner in Venedig, beigesetzt wurde er in
Bayreuth.

Bis zum Jahre 1983 gab es kein Wagner-Denkmal in Leipzig. Das
Wagnerdenkmal wurde im Jahre 1983 aufgestellt.

Es gibt auch Richard-Wagner-Tafel am Kaufhaus “konsument*: ,,An dieser
Stelle stand bis zum Jahre 1886 das Geburtshaus von Richard Wagner: 22. Mai
1813-23. Februar 1883.“

Richard-Wagner-Museum Eisenach

Im Jahre 1983 zog der 100. Todestag Richard Wagners viele Verehrer seiner
Musik in die westhiringische Kreisstadt Eisenach. Als Wagner-Museum der DDR
war die am FuBe der Wartburg im Fritz — Reuter-Haus aufbewahrte Sammlung
jetzt neue gestaltet worden. Kernstick der umfangreichen Bestande ist die
Bibliothek mit rund 6000 Titeln. Hinzu kommen (ber 200 Briefe und
Handschriften Wagners, die Originalpartitur des ,Rienzi“, eine der funf
existierenden Originalabgulsse seiner Totenmaske, Kostime und Figurinen mit

personlichen  Anmerkungen des Komponisten, Theaterzettel, Plakateund
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Programmhefte sowie die nahezu vollstdndige Sekundérliteratur Gber Werk und
Leben des Meisters. Obwohl sich die Kontakte des Schopfers der ,,Meistersinger*
mit der Wartburgstadt auf wenige Besuche beschrankten, beherbergt sie und nicht
sein Geburtsort Leipzig diese repréasentativste Wagner-Sammlung. Die von einem
Wiener Wagner-Liebhaber begriindete Sammlung gelangte 1895 nach Eisenach,

wo sie seit dieser Zeit der Offentlichkeit zugénglich ist.

Anekdoten um R. Wagner

Richard Wagner war nicht immer der Hoflichste, zumal, wenn jemand ihm
nicht gefiel, war er recht unangenehm. So sal’ er einmal bei einem Souper neben
einer alten Dame, die ihm ihre Lebensgeschichte mit allen Krankheiten ausfuhrlich
erzdhlte. ,,Stellen Sie sich vor, Meister, damals wdre ich beinahe erstickt! “ sagte
sie. ,, Und das hat man verhindert? *“ meinte Wagner.

* * *

Bei der Premiere der Oper , Tannhduser in Paris wurde an der
Ausstattung nicht gespart. Es gab im ersten Akt zahllose Jager, prachtige Pferde
und sogar sechs Jagdhunde. Dazu schrieb der Kritiker einer Zeitung: ,, Es ist eben
leichter, sechs Jagdhunde zu finden als eine Melodie *“.

* * *

Zu Richard Wagner kam ein junger Mann, der ihm seine eigenen
Kompositionen vorlegen wollte, darunter eine Sinfonie mit der Widmung ,,An die
Nachwelt“. Er spielte dem Meister einen Teil daraus vor. Nach dem Vortrag um
seine Meinung befragt, bemerkte Wagner: ,, Ganz nett, aber ob die Nachwelt nicht
die Annahme verweigern wird? *

* * *

Wagner war ein groRRer Freund von Rossinis Musik. Er gestand, daf3 er sich
bei der Komposition des ,,Lohengrin® nur miihsam von dem Einfluf3 Rossinis
befreien konnte. Einmal sagte er zu einer Dame: ,,Ich muf3 Ihnen gestehen, dafs ich
Rossinis Musik sehr liebe: aber sagen Sie das ja nicht den Wagnerianern, sie

wiirden es mir nie vergeben “.
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Johannes Brahms

¢ JOHANNES

BRAHMS, .

J.Brahms erhielt von seinen Vater, einem Kontrabassisten, ersten
Musikunterricht. Schon mit 10 Jahren trat er als pianistisches Wunderkind auf. In
Armut aufgewachsen, musste er als Junge in Hafenschenken Hamburgs Klavier
spielen, um Geld zu verdienen. Aber schon 1848 gab er sein erstes eigenes
Konzert.

Entscheidend gefordert wurde Brahms von dem Geiger Joseph Joachim und
von R.Schumann. Eine enge Freundschaft verband ihn mit Clara und Robert
Schumann, die seine Begabung erkannten und ihn forderten.

Nach voribergehender Anstellung als Hofmusikdirektor in Detmold und
nochmaligem Aufenthalt im Hamburg Ubersiedelte er 1862 nach Wien, das seine
zweite Heimat wurde.

Auch als Komponist trat er friih hervor. In seinem Friihwerk der deutschen
Hochromantik (Schumann) verpflichtet, bekannte er sich als gereifter Meister zur
Bachschen Polyphonie und Wiener Klassik; damit geriet er in Gegensatz zu den
tondichterischen Tendenzen der neudeutschen Schule um Liszt und Wagner, sein
Schaffen ist gekennzeichnet durch Disziplin und Konzentration der thematischen
Arbeit, norddeutsche, herbe Geflhlstiefe, klassizistische Formstrenge und
spatromantische Stimmung.

Brahms war von Norddeutschland noch Wien gegangen, erzielte dort

sogleich schone Erfolge als Pianist und Komponist, hoffte aber sehnsiichtig, in
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Hamburg angestellt zu werden. Doch die Hamburger zogen ihm einen anderen vor.
So blieb er in Wien, machte aus der groRRartigen f-Moll-Sonate flr zwei Klaviere
endlich das definitive Klavierquintett. Es war ein grof’es Werk, und Brahms war
nur 29 Jahre alt.

Brahms lebte in Wien als freischaffender Komponist und unternahm
zahlreiche Reisen als Interpret eigener Werke. VVon hier aus fand er als Komponist,
Pianist und Dirigent wachsende Anerkennung in der ganzen Welt.

Seine Hauptwerke: 4 Sinfonien, Konzerte (zwei flr Klavier, eins fir Violine
u. a.), Klavier- und Kammermusik, Chorwerke (Deutsches Requiem) und tber 200
Lieder.

Johannes Brahms wurde 1833 in Hamburg geboren und ist 1897 in Wien
gestorben. Johannes Brahms war ein deutscher Komponist, Pianist und Dirigent,
dessen Kompositionen man der Romantik zuordnet. Er gilt als einer der
bedeutendsten europdischen Komponisten in der zweiten Halfte des 19.
Jahrhunderts. Brahms, der typische Deutsche, der beim Publikum Erfolg hatte.

Den ersten Musikunterricht erhielt Johannes Brahms von seinem Vater.
Brahms Vater war Kontrabassist und Hornist(tpy6au) und wohnte fast sein ganzes
Leben im sog. Géngeviertel, einem Armeleuteviertel in Hamburg. Brahms war
weitgehend Autodidakt(camoyuka). Unterricht in Klavier und Theorie erhielt er bei
E. Marxsen.

Als Klavierspieler erregte er schnell Aufsehen(sukinkap 3arikaBIeHICTb).
Zwanzigjéhrig wurde Brahms Begleiter des ungarischen Geigers Eduard Remény.
Durch Vermittlung(uepes nmocepennuirteo) von Joseph Joachim lernte Brahms das
Ehepaar Schumann kennen. 1833 verdffentlichte Robert Schumann einen Artikel
"Neue Bahnen" in seiner "Zeitschrift fir Musik”, in dem er Brahms als
kommenden grofRen Komponisten ankiindigte. Mit Clara Schumann verband
Brahms, nach dem Tode von Robert Schumann, eine lebenslange Freundschaft.

1858 nahm Brahms eine Stelle als Hofmusikdirektor in Detmold an. 1862
ubersiedelte er nach Wien, das seine Wahlheimat(apyra 6aTpkiBimmaa) wurde. Ab

1863 leitete(ouomoBas,3aBigyBaB) er dort voribergehend(tumuacoso) die
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Singakademie und 1872 bis 1875 die Konzerte der Musikgesellschaft. Danach
nahm er kein Amt mehr an und lebte als freier Kinstler bis an sein Lebensende in
Wien.

Brahms kannte keine wirtschaftlichen Sorgen, lebte aber sehr bescheiden.
Brahms hat in seinem Leben zahlreiche Ehrungen(nouecreii) erhalten.
Ehrendoktorwirden in Cambridge und Breslau, 1886 Mitglied(unen) des Ordens
Pourle Mcérite (detsch: ,Fiir das Verdienst™) wurde von Friedrich dem Grof3en
(1712-1786) gestiftet(3acnoBanuii) und war neben dem Orden vom Schwarzen
Adler die bedeutendste Auszeichnung, die in Preullen gegeben werden konnte.)
Auch wurde er Mitglied der Akademie der Kiinste in Berlin, 1889 Ehrenbdirger
(movecHu# rpomaasauH) in Hamburg.

Das ,,Deutsche Requiem" hat Schumann mit einem Wasserfall verglichen.
Systematik des Satzbildes, Okonomie und dennoch Reichtum sind fir die Musik
von Brahms charakteristisch.

Pflichtbewusstsein, Flei3, Leistungsbereitschaft lagen ihm nah. Und dann
die Fahigkeit, auch bei anfanglichen Misserfolgen nicht gleich aufzugeben. IThm
war kein musikalisches Genre fremd. Er hat die Musik hinterlassen, die auch heute
noch die Menschen bewegt. Klaviersonaten, Lieder fir Chor oder Einzelstimmen,
Orchesterwerke,  Klavier- oder  Violinkonzerte,  Streichquintette, das
Klarinettenquintett, Choralvorspiele fiir Orgel.

Johannes Brahms hat zeitlebens nicht nur komponiert, sondern ist selbst als
ausubender Kunstler tatig gewesen. Das machte er zundchst aus rein finanziellen
Erwagungen (mipkyBanb) heraus, spater um seine eigenen Werke zu verbreiten.
Als Pianist zeichnete ihn weniger eine gldnzende Technik als eine Intensitat des
Ausdrucks aus.

Den Schwerpunkt in Brahms' kompositorischem Schaffen bildet sein
Vokalwerk, das sowohl inhaltlich als auch musikalisch ein breites Spektrum
abdeckt (po3kpuBae, BiIKpHUBae).

Als Texte dienten ihm zumeist Verse von unbekannten Dichtern, die ihm

nach seiner Ansicht mehr kinstlerischen Freiraum und Mdoglichkeiten boten als
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beispielsweise Gedichte von Goethe: "Die sind alle so fertig, da kann man mit
Musik nicht an." Brahms suchte sich Texte, die er durch seine Musik erganzen und
vervollkommnen(Baockonanutu) konnte.

Neben den grolRen Werken fiir Chor und Orchester wie dem Trimphlied
op. 55, Nanie op. 82, Gesang der Parzen op. 89 oder der Rhapsodie fir Altsolo,
Ménnerchor und Orchester op. 53, die auch heute immer noch die Seele ergreift ist
besonders sein Deutsches Requiem op. 45 hervorzuheben. Erste Skizzen
entstanden bereits im Jahr 1847, ein Jahr nach Robert Schumanns Tod, vollendet
wurde es nach dem Tod von Brahms' Mutter Christiana, der den Komponisten tief
erschittert. Das Neue an Brahms' Requiem liegt im Text, der nicht eine Vertonung
der Messtexte flr eine Totenfeier(ypouncti moxoponu) in deutscher Sprache
darstellt, sondern vom Komponisten selbst zusammengestellte Textpassagen aus
der Bibel beinhaltet und damit eine personliche Aussage trifft, in der elementare
Gefuhle und Glaubensinhalte wie Trauer, Geduld, Hoffnung, Zuversicht und
Erlosung(3ButbHeHHs) ausgedriickt werden.

Dariiber hinaus finden sich in seinem Vokalwerk Motetten, Geistliche
Lieder, Marienlieder, VVolkslieder, nicht zu vergessen die Liebeslieder-Walzer und
Zigeunerlieder. Gesangsquartette mit Klavierbegleitung und eine Vertonung des
23. Psalms fur Frauenchor zéhlen ebenso darunter wie zahlreiche Lieder und
Romanzen fir eine oder zwei Singstimmen und Klavier.

Anekdoten um Brahms

Johannes Brahms ging sehr viel ins Theater und versdumte vor allem keine
Operette von Johann Strauf3. Als ihn jemand um ein Autogramm bat, schrieb er die
ersten Takte der ,,Schonen blauen Donau‘ nieder und darunter: ,,Von Johannes
— leider nicht Brahms “.

* % *

Brahms war auf einer Abendgesellschaft. Nach dem Essen versammelte sich
um den Komponisten ein Kreis schoner Frauen, die alle dem Gespréch lauschen
wollten. Brahms brannte sich seine gewohnte Zigarre an, und wdahrend man

plauderte und scherzte, paffet er wahre Gewitterwolken in den Raum. Einige der
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Damen begannen zu histeln und sich zu rauspern, und schliel3lich bemerkte eine
etwas gereizt: ,,Im Damengesellschaft ist Rauchen nicht immer erwiinscht! “
,,Oh“ ldchelte Brahms, ,, meine
Damen, ich kenne es nicht anders:
Wo Engel sind, da miissen sie auch

e

immer in Wolken schweben “.
* % %

Brahms war zum Essen eingeladen. Die schonsten Fleischstiicke vom Rind,
Schwein und Huhn wurden aufgetragen. Brahms speiste mit gutem Appetit. Nach
dem Essen spielte die Tochter des Hauses Stticke von Beethoven, Mozart und auch
Brahms auf dem Klavier. Nach dem Vortrag eilte die Mutter auf den Komponisten
zu und fragte ihn aufgeregt: ,,Lieber Meister, welches Stiick hat Ihnen am besten
gefallen?

Ruhig antwortete Brahms: ,, Das Stiick vom Rind *“.

* % %

Gegen Ende seines Lebens sagte Brahms zu einem Freund: ,, Kiirzlich habe
ich etwas begonnen, aber nichts wollte mir gelingen. Da meinte ich, ich sei nun
doch zu alt und beschloss, nichts mehr zu schreiben. Ich fand, ich hatte doch genug
geleistet, jetzt kdnnte ich mir ein sorgenfreies Alter machen und es in Frieden
genieBen. Und das machte mich so glucklich, so zufrieden, so froh, dass das

Komponieren mit einem Mal wieder wunderbar ging “.
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Jakob Felix Mendelssohn-Bartholdy
(3.2.1809-4.11.1847)
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Felix Mendelssohn-Bartholdy war Enkel von Moses-Mendelssohn, dessen
Sohn zum Protestantismus Ubertrat und den Familiennamen Mendelssohn-
Bartholdy annahm. Er trat, von K.F.Zelter ausgebildet, mit 9 Jahren erstmal als
Klavierspieler offentlich auf, mit 11 Jahren entstand seine erste Komposition. Er
erhielt eine umfassende Bildung, lernte mehrere Orchesterinstrumente spielen und
sich mit 13 Jahren bei Hauskonzerten im Dirigieren. Mit 17 Jahren komponierte er
ein Meisterwerk: die Ouvertiire zu W.Shakespears ,, Sommernachtstraum®.

Am 11.3.1829 dirigierte er J.S.Bachs Matthdus-Passion in der Berliner
Singakademie, die damit seit Bachs Lebzeiten zum ersten mal wieder erklang. Er
war ein genialer Dirigent.

Nach umfangreichen Konzertreisen (England, Italien, Frankreich) wurde er
Musikdirektor in Leipzig. Seit 1835 war Mendelssohn-Bartholdy Leiter des
Gewandhauses in Leipzig, seit 1843 zugleich Leiter des von ihm mitgegriindeten
Konservatoriums.

Mendelssohn-Bartholdy schrieb Sinfonien, Konzertouvertiiren, Konzerte fir
Klavier und fir Violine, Kammer- und Klaviermusik (,,Leider ohne Worte®),
Lieder, Chore, Oratorien.

Er war als Pianist und Dirigent eine der gldnzendsten Erscheinungen seiner
Zeit. Sein romantisch-klassisches Schaffen hat durch seine Melodik auf viele
Komponisten bis zu R.StrauRR nachgewirkt.
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Felix Mendelssohn-Bartholdy starb am 4. November 1847 in Leipzig. Der
geniale Komponist romantischer Schule wurde nur 38 Jahre alt.

Die Faschisten verboten die Auffiihrung seiner Werke, weil er jldischer
Herkunft war.

Jakob Felix Mendelssohn Bartholdy wurde am 3. Februar 1809 als Kind

einer berihmten judischen Familie in Hamburg geboren. Ersten Klavierunterricht

erhielt er von seiner Mutter. Im Alter von neun Jahren trat er zum ersten Mal

offentlich auf, gemeinsam mit seiner Schwester Fanny. In den 1820er Jahren

unternahm er zahlreiche Konzertreisen durch Frankreich, Italien, England und
Schottland. 1833 wurde er Musikdirektor in Disseldorf. 1835, also etwa 100 Jahre
nach Johann Sebastian Bachs Schaffen in Leipzig, wurde Felix Mendelssohn
Bartholdy dort Gewandhauskapellmeister. Zusammen mit Verlegern(Bumasenp),
Gelehrten und anderen Komponisten grindete er 1843 das Leipziger
Konservatorium. Im Frihjahr 1847 erlitt Mendelssohn einen Schwacheanfall, als er

vom Tod seiner geliebten Schwester Fanny erfuhr. Er erholte sich nicht mehr

davon(ue mpwuiimoB B cebe). Er starb nach zwei Schlaganféllen(kpoBoBuiue B

mo30k) am 4. November 1847 in Leipzig.

Im Gegensatz zu Johann Sebastian Bach waren Mendelssohns Anstellungen
"weltlicher" Natur. Sein musikalisches Schaffen bezliglich sakraler Musik liegt
wohl in der religidsen Geschichte seiner Familie und die damit verbundene
Auseinandersetzung mit dem judischen und christlichen Glauben begriindet.
Mendelssohn war, trotz judischer Herkunft, getaufter Christ.

Der Umstand, dass Mendelssohns Konnen bereits friih vollendet war, geht
wesentlich auf die gesellschaftliche Stellung seines hochgebildeten und kulturell
engagierten Elternhauses zurtick. So war Felix nicht nur Enkel des Philosophen
Moses Mendelssohn, sondern hatte in Abraham Mendelssohn auch einen Vater,
der als Bankier zu den wohlhabendsten Mannern Berlins z&hlte. Felix und seine
altere Schwester Fanny wurden daher von den besten Hauslehrern erzogen. Den

Musikunterricht der Geschwister Gbernahm der Komponist Carl Friedrich Zelter,

Leiter der Berliner Singakademie und enger Freund Goethes. Hinzu kam, dass die
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Eltern schon bald nach ihrer Ubersiedelung von Hamburg in die preuBische
Hauptstadt einen der bedeutendsten Salons des aufbliihenden Bildungsbiirgertums
der Biedermeierzeit einrichteten, in dem Theaterauffihrungen, Dichterlesungen,
Hauskonzerte und philosophische Diskussionen stattfanden und Intellektuelle und
Kinstler ein und aus gingen. Ab 1822 wurden dann regelméalige
,Sonntagsmusiken® veranstaltet, fiir die Musiker der Berliner Hofkapelle engagiert
wurden und bei denen Fanny und Felix sich als Interpreten und Komponisten dem
ausgewdhlten Publikum vorstellen konnten. In diesen ,,Sonntagsmusiken‘
erklangen unter anderem Felix’ Streicher-Symphonien, die sich vor allem mit dem
Schaffen der Wiener Klassiker Haydn, Mozart und Beethoven sowie Johann
Sebastian Bachs befassen. So ist etwa der Beginn der zwoélften Streicher-
Symphonie nach dem Vorbild der barocken franzdsischen Ouvertiire gestaltet. Die
zehnte Symphonie besteht als einzige der zwolf Symphonien aus nur einem Satz.
Dieser beginnt mit einer elegischen langsamen Einleitung, der ein Allegro-
Hauptteil in Sonatenhauptsatzform folgt. Sowohl Einleitung als auch Hauptteil
sind deutlich horbar an den Moll-Symphonien Mozarts orientiert. Das gilt auch fir
die Stretta, die das Stiick dunkel und ernst enden I&sst.

Der Frankfurter Cécilien-Verein gab Mendelssohn 1831 vor seiner grofien

Reise nach Paris ein Paulus-Oratorium in Auftrag. 1832 begann er die Arbeit nach

seiner Ruckkehr nach Berlin. Inspiriert von Bach und Hé&ndel winschte
Mendelssohn sich von seinem Freund Julius Schubring einen Text aus Bibelworten
sowie die Einbeziehung von Chorilen ,,aus dem Gesangsbuch ... ganz in der Art
der Bachschen Passion* (Brief an Schubring, 22. Dezember 1832). Adolf Bernhard
Marx, der auch an dem Werk beteiligt war, hatte Einwédnde (3amepeueHH:)
dagegen, bezeichnete die Chorile als verfehlt(nenani), doch Mendelssohn blieb
bei seinem Vorhaben(namip). 1834 war der Text fertig, so dass Mendelssohn mit
der Komposition beginnen konnte. Er wurde jedoch bis zur geplanten
Urauffihrung im Fruhjahr 1836 nicht fertig. Stattdessen fand sie einige Wochen
spéater zu Pfingsten beim 18. Niederrheinischen Musikfest 1836 statt. Mendelssohn

Uberarbeitete danach das Werk noch einmal fiir den Druck. In dieser endgultigen
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Fassung wurde es in englischer Sprache als St. Paul im Oktober 1836 in Liverpool
aufgefiihrt. In den folgenden achtzehn Monaten wurde es tber 50 weitere Male
dargeboten (mpencTaBisIoCh).

Das  Oratorium, in zwei Teile gegliedert, beschreibt den
Werdegang(ctanoBienssi) vom Saulus zum Paulus, wobei der erste Teil seine
Verfolgung(nepecninyBanus,roninasi) der Christen (Martyrertod des Stephanus
durch Steinigung(nobutts kaminasMm)) schildert und das Damaskuserlebnis der
Erscheinung Christi. Der zweite Teil erzéhlt von seiner Arbeit als
Missionar(niociianens) und von den damit verbundenen Gefahren(ne6e3neku). Im
zweiten Teil kommt der Ton dem einer Predigt sehr nahe. Im Schlusschor zieht
Mendelssohn  das  Fazit(mincymok), dass nicht nur Paulus die
Gerechtigkeit(cripaBennuBicts) Gottes durch seine Standhaftigkeit(HemoxutHicTh)
erfahrt, ,,sondern alle, die seine Erscheinung lieben®. Somit stellt das Oratorium
auch einen Aufforderung zur Bekehrung(saBepuenns y Bipy) dar.

Die flinf Psalmen

Psalmtexte inspirierten Mendelssohn wéhrend seines gesamten Schaffens. Er
hinterlie? neben A-cappella-Satzen fiinf groBe Orchesterpsalmen. Schumann
bewertete 1837 den 42. Psalm als die ,hochste Stufe, die er [Mendelssohn] als

Kirchenkomponist, ja die die neuere Kirchenmusik iiberhaupt erreicht hat.*
Der 42. Psalm op. 42
,Wie der Hirsch schreit (MWV A 15), Kantate fiir Sopran, gemischten

Chor und Orchester. Der Text beruht auf dem alttestamentlichen Psalm 42 in der

Ubersetzung Martin Luthers. Mendelssohn vertonte den Text des Psalmes nahezu
vollstandig. Lediglich Vers 7b mit inhaltlich unwichtigen geographischen Angaben
fehlt vollstandig; ferner wurde Vers 11, der einige frihere Stellen wieder
aufgreift(mmansri), durch wortliche Wiederholungen ersetzt.

Am 28. Marz 1837 heiratete Felix Mendelssohn Bartholdy die
Pfarrerstochter Cécile Jeanrenaud. Mendelssohns Vertonung des 42. Psalms

entstand groRtenteils 1837 wahrend seiner Hochzeitsreise, die das junge Ehepaar
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durch das Elsass und den Schwarzwald fihrte. Der erste, zweite und sechste Satz

entstanden in Freiburg im Breisgau.
Musik als Medizin

Musik ist schon von jeher ein fester Bestandteil im Leben der Menschen
gewesen. So nutzten und nutzen Urvolker schon immer Musik und Rhythmus fir
Zeremonien.

Auch die Menschen der Neuzeit schatzen die Wirkung der Musik auf ihre
Stimmung. So werden bestimmte Musikstlicke in bestimmten Stimmungen
bevorzugt, oder auch bewusst bestimmte Lieder zur Aufmunterung genutzt. Aber
Musik kann noch mehr. Auch auf die Gesundheit hat die Musik eine durchaus
positive Wirkung.

Eine Studie der Central Versicherung hat nachgewiesen, dass Musik nicht
nur positiv auf die Emotion und damit auf die allgemeine Stimmungslage wirkt,
sondern auch positiven Einfluss auf die Gesundheit haben kann. Dazu wurden zehn
Hits der Charts aus unterschiedlichen Musikrichtungen auf ihre Wirkungen auf den
Menschen untersucht. Dabei zeigte sich, dass hauptsachlich das Tempo der Lieder
einen Einfluss auf die menschliche Gesundheit hatte. Lieder, die mit einem Tempo
hoher als der durchschnittliche Herzschlag liefen, wirkten dabei eher aufputschend
auf den Korper, Lieder unterhalb des natlrlichen Herzschlags eher beruhigend.

Die normale Herzschlagfrequenz eines erwachsenen Menschen liegt bei
durchschnittlich 72 Herzschldgen pro Minute. Bei aktuellen Rock und Pop Songs
mit einem schnelleren Tempo wurde eine durchaus stimmungsaufhellende und
auch leistungssteigernde Wirkung festgestellt. Bei ruhigerer Gitarrenmusik mit
einem Tempo von 60 Beats pro Minute hingegen l6sten sich Spannungen und auch
Muskelverkrampfungen. Dabei wurde auch der Blutdrucks um durchschnittlich 5
mmHg gesenkt. Auch traten bei den Versuchsteilnehmern weniger hdufig Angina

und Herzversagen auf.
Adjektive fur Musikbeschreibung

reizend — gapiBHwMIA, 9y10BUI, TPUBAOINBUH,
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auliergewdhnlich - ne3BuunwMiA,
faszinierend - 3axormmoounii,
herrlich - mpexpachuii, auynoBuii
wunderbar - aynoBwuii, Ha3BHYANHHI
entzickend - 3aBoposxyrouwii
ernst — cepro3Huit
lustig — Becenuii
kihl - crpumanmii
kalt - xomomuui
homogen - oxHOpiTHUI
kosmisch - kocMiuHwMit
melancholisch — cymuwmii, MmenanxomiyHwiA, TYKIUBUH, )KYPIUBUH
verschroben - nuBHmit
bombastisch — Oyuarounuii, mUITHOMOBHHMH
humorvoll — 3a6aBHwmii, KymeTHMI
traurig - cymuumii
duster — moxmypwuit
hart - sxopcTkwuit
brutal - rpy6Gwuii
friedlich - criokivinui
nostalgisch - nocranbriinmii
heiter — Becenuii
sanft — m’sikuii, HKHAN
missmutig — cyMHHUIN, TOXMYPHUH, KYPIUBHIA
schwarmerisch — mpiituBuii
ruhig — ciokiHuit
gelassen - cnokiitamuit
bezaubernd, zauberhaft - yapiBumii, yapiBauBUi
warm - Terimmn

aufregend — XBUITIOIOUHIA, 3aXOILIIOIOYNI
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sinnlich - aytTeBmii

atemberaubend- 3axomutorounii moaux
wundervoll — gynoBwuii

schwebend - Butaroumii

traumhaft — xaskoBwuii

betbrend - 3aBoposkyrounii, I’ THKHM, YapiBHUIN
magisch — mariunuii

hinreiRend - vapyroumii

IV. Zur Literaturgeschichte

Mittelalter
1. Begriff

2. Historische Grundlagen (Stichworte)

3. Weltbild

4. Allgemeine Merkmale mittelalterlicher Literatur
5. Phasen der deutschen Literatur des Mittelalters

Germanische Zeit

Geistliche Dichtung des friihen Mittelalters

Hofische Dichtung des hohen Mittelalters
o Hofisches Ritterepos (Ritterroman)

o Minnesang

Dichtung des spaten Mittelalters

1. Begriff

Den Begriff pragten die Humanisten fur die Zeit zwischen des Verfall der Antike
und ihrer vermeintlichen Wiedergeburt (Renaissance). Seit dem 17. Jh. wird in
Lehrbichern die Weltgeschichte in die Alte, Mittlere und Neue Geschichte
gegliedert. Durch die Ausweitung des Geschichtsbildes im 19.Jh. wurde die
Brauchbarkeit des Begriffs M. fir die Periodisierung der Weltgeschichte

fragwirdig. Manche glaubten ein typisches M. in den entsprechenden Perioden
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aller Kulturen zu finden (griech. M., japanisches M. usw.), doch blieb der Name
M. besonders fir die Geschichte des christlichen Abendlandes zwischen Altertum
und Neuzeit vorbehalten.
2. Historische Grundlagen (Stichworte)

> politisch:
Lehenssystem (Konig als Lehensherr, Firsten als Vasallen, erhalten Land von ihm,
sind ihm zu Treue und Gefolgschaft im Krieg verpflichtet), standiger Streit
zwischen Konig/Kaiser und Firsten um Macht, kein fester Bestand staatlicher
Institutionen, kein staatliches Gewaltmonopol; aullerdem Streit zwischen Kaiser
und Papst um die Fiihrung im christlichen Abendland

» sozial:
Standegesellschaft: Adel, Bauer, Birger; strenge Trennung, Geburt bestimmt
Stand; Adel als Grundherr (Herrscher Uber Land und Leute) Bauern als Horige in
Abhéngigkeit vom Grundherrn (Abgaben, Frondienst), daneben Blrgertum in
Stédten (Handwerk, Handel)

» Okonomisch:
Dominanz der Agrarwirtschaft, langsames Aufkommen des Geldes, verdrangt
Naturaltausch; Handwerk, Handel in Stadten (Zunfte)

> Phasen:

e 5.-10. Jahrhundert Frihmittelalter
e 10.-13. Jahrhundert Hochmittelalter
e 13.-15. Jahrhundert Spatmittelalter

Das Fruhmittelalter, die Zeit der Merowinger und Karolinger, reicht vom

Untergang des rémischen Imperiums tber Vélkerwanderung und Frankenreich bis
zum altdeutschen Kaiserreich. Es entwickelt sich das Lehnswesen, das im ganzen
Mittelalter und darUber hinaus die hierarchisch gegliederte sténdische
Gesellschaftsordnung bestimmt.

Das Hochmittelalter umfasst die séachsische, salische und staufische Kaiserzeit.

Neben dem Kaisertum erstarkt die zweite universale Gewalt des Mittelalters, das
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Papsttum, durch die cluniazensische Reformbewegung. Der Investiturstreit
erschittert die Macht des Kaisertums. Die Kreuzziige, die abendlandische
Gegenbewegung gegen den Islam, drangen diesen zeitweise in die Verteidigung
zuriick.

Im Spétmittelalter erstarkt in den westeuropdischen Léndern die zentrale Gewalt

der Konige; es bilden sich die Grundlagen der spateren Nationalstaaten. In
Deutschland dagegen sinkt die Macht des Konigtums, die der Reichsfiirsten
wéchst; die Kurfursten gewinnen das Recht der freien Konigswahl; die Stadte
erlangen groRe wirtschaftliche und politische Macht; hier entsteht die Kultur des
Birgertums. Das gesellschaftliche und kulturelle Leben Europas entwickelt sich
aus der bisherigen relativen Einheit zu groRer Vielfalt.

(Das historische Grundwissen, Klett)

3. Weltbild

Alle Einschrankungen, Ausnahmen, Grenzphdnomene (z.B. Ketzerbewegung)
umfassend, stellt das Weltbild des Mittelalters letztlich ein geschlossenes,
kohérentes, hierarchisch gegliedertes Bild einer kosmischen Ordnung dar (ordo).
Gott ist die Spitze der Seinspyramide, das hdchste Seiende (summum ens), der
erste Beweger aller Dinge (primum mobile). Der Mensch - als Krone der
Schopfung - ist Bindeglied zwischen der geistig-spirituellen (guten) und der
materiellen (bosen) Welt. Er verkorpert den Kampf zwischen Gut und Bose, Gott
und dem Teufel, Erlésung und Erbsiinde. Wie der Mensch ist die Natur von Gott
geschaffen und wird von ihm gelenkt. Die Geschichte ist Heilsgeschichte,
beginnend mit der Vertreibung aus dem Paradies und auf das Jingste Gericht
zulaufend, nach dem das Gottesreich auf Erden existieren wird, als dessen irdische
Vorlaufer die christlich-européischen Konigreiche und das Kaiserreich verstanden
werden. Der einzelne Mensch ist Teil dieser goéttlichen Ordnung, ihm ist in ihr ein
ganz bestimmter und fester Platz angewiesen. Er fuhlt sich nicht - im Gegensatz
zur heutigen Moderne - in erster Linie als Individuum, sondern als Glied einer

Gemeinschaft.
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4. Allgemeine Merkmale mittelalterlicher Literatur

Mittelalterlicher Literatur geht es im Gegensatz zu unserem Kunstverstandnis nicht
um Ausdruck persoénlicher Erfahrung oder Beobachtung, sondern um das
Allgemeine, Ideelle, Typische, das gegenlber der unmittelbar erfahrbaren
Wirklichkeit als die eigentliche Wirklichkeit gilt, die letztlich in Gott griindet und

auf die alles bezogen ist.

e Daraus erklart sich "die Vorliebe fir Formeln und Klischees und tradierte
Figuren, erklart sich die hyperbolische Darstellung von Helden, Damen und
Bdsewichtern, die immer die besten, schonsten und schlechtesten sind".
(Peter Wapnewski, Deutsche Literatur des Mittelalters, Gottingen 2/1960,
S.48) Daher ist die Dichtung des Mittelalters symbolisch, d.h. im Einzelnen
das Allgemeine darstellend.

e Psychologische Motivierung, die wir i.d.R. von der Literatur erwarten, ist
der mittelalterlichen Literatur fremd. Die Erklarung eines Charakters, einer
Handlung, eines Konfliktes durch die menschliche Seele verweilt innerhalb
des menschlichen Bereiches und widerspricht der Intention, den Menschen
als Verkorperung eines Allgemeinen darzustellen.

e Da, der Festgefugtheit der mittelalterlichen Weltordnung entsprechend,
Themen und Formen der Dichtung traditionell festgelegt sind, kann die
Aufgabe des Dichters nicht darin bestehen, etwas Neues, Originelles zu
schaffen. Sein Wert zeigt sich vielmehr darin, wie er das vorgegebene
Repertoire anwendet und variiert.

e Dichtung ist kein von den ubrigen Lebensbereichen (Religion, Wissenschaft,
Politik) abgeldster, autonomer Bereich, sondern mit diesen zutiefst

verbunden, hat dienende Funktion.

5. Phasen der deutschen Literatur des Mittelalters
Die Literatur des Mittelalters - wie das Mittelalter selbst - ist zu verstehen als eine

Vereinigung dreier Bereiche: Antike, Christentum, Germanentum. Die Antike
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wirkte auch im Mittelalter weiter - ihre Dichtungslehre (Poetiken), das VVorbild der
Schriftsteller (z.B. Vergil, Ovid), ihre Philosophie (z.B. Aristoteles, Plotin). Im
Gegensatz zur spateren Renaissance sah man die Antike aber nicht als
eigenstdndige Epoche oder gar als Vorbild. Antike und Christentum hatten sich
vielmehr schon im spaten Altertum verbunden, v.a. durch die Bibeliibersetzungen
(Septuaginta, Vulgata) und die Kirchenvater (z.B. Augustinus). Das Christentum

war die pragende geistige Kraft des Mittelalters:

Die deutsche Literatur des Mittelalters

Antike Christentum Germansntum

L Latein (Griechisch) ) L ulghe- )

Sprachen
Poetiken Bitelliberzetzung . .
Dicher Eirchenviter Germanische Zeit
Fhilozophenn

NN NS

Weiterwirken = deutsche Sprache
- pragende Kraft :
als Vorbild { e g Heldenlieder, Epen

. . " geiztliche
Geistlichie Dichtung des frohen hA L Dichtung KLERUS

auch in
gpaterer
Zeit

Héfische Dichtung des hohen Ma RITTER

L
Dichtung des spiten Mittelalters BURGER

Humanismus, Renaissance, Reformation

Germanische Zeit

Die zur Zeit der Volkerwanderung in die spatantike Welt eindringenden und sie
schlieBlich zerstorenden Germanenstamme besallen eine eigene Literatur, die
zundchst mindlich Verbreitung fand und erst viel spater aufgeschrieben wurde.

Das meiste ist verschollen; tUberliefert sind die folgenden Werke:

e Hildebrandslied: germ. Heldenlied, um 820 aufgezeichnet (ahd)
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e Merseburger Zauberspriiche: magische Zauberformeln, im 10.Jh.
aufgezeichnet (ahd)

e Edda; Sammlung germanischer Gotter- und Heldenlieder, aufgezeichnet um
1250 in Island (anord)

Geistliche Dichtung des frihen Mittelalters (ahd) 9.-10. Jh.

Nach der Christianisierung der Germanen sahen sich die Geistlichen vor der
Aufgabe, die lateinisch-christliche Literatur den bekehrten Heiden nahe zu bringen.
Aus dieser Zeit stammen Worterbiicher und v.a. Nacherzéhlungen der Evangelien.

Als wichtige Werke sind zu nennen:

e Heliand (um 825) anonymer Verfasser, Evangelien in Form eines
germanischen Heldenepos, fiir die bekehrten Sachsen
e Evangelienharmonie von Otfrid von Weilenburg (um 870), benutzte

erstmals den Endreim statt des germanischen Stabreims

Schreiborte waren die Kloster (z.B. St. Gallen, Weilienburg, Fulda), Schreiber die
Monche, Auftraggeber Bischofe und das Publikum der germanische Adel.
Geistliche Dichtung wurde wéhrend des gesamten Mittelalters geschrieben und
verbreitet, auch wahrend der folgenden Perioden, in lateinischer und deutscher
Sprache.

Haofische Dichtung des hohen Mittelalters (mhd), 11.-13.Jh.

Diese Periode ist geprégt von der Kultur des Rittertums. Ritter waren ehemals
Unfreie, die in den Dienst eines Konigs bzw. Adligen traten und als Ministeriale
ihrem Herrn als Verwalter oder berittener Krieger dienten. Diese "Aufsteiger”
ubernahmen die Lebensformen des Adels und wandelten sie zu einem oft starren
Formenkult um. AuBerlich zeigte sich dies in Festen und Turnieren, in Symbolen

(Wappen) und Kleidung.
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Die ritterlichen Ideale lassen sich in drei "Diensten" zusammenfassen: treuer
Dienst fir den Herrn, Dienst fir Kirche und Christenheit (Kreuzzug, Hilfe fir
Arme und Schwache, Friedfertigkeit untereinander), Frauendienst.

Als ritterliche Tugenden galten u.a.:

hoher muot: seelisches Hochgestimmtsein
zuht: Anstand, Wohlerzogenheit

maze: MaRigung der Leidenschaften

ére: Ansehen, Geltung, Wirde

triuwe: Treue, Aufrichtigkeit

steete: Bestandigkeit, Verlasslichkeit

YV V. V V V VYV V

milte: Freigebigkeit.

Der Dichtung kam in diesem Zusammenhang die Funktion zu, das ritterliche Ideal
darzustellen. Trager der Dichtung war der meist ritterliche Sanger, der seine Werke
auf den Festen vortrug und dadurch seinen Lebensunterhalt verdiente. Es gab zwei
Hauptgattungen ritterlicher Dichtung.

HOFISCHES RITTEREPOS (RITTERROMAN)

In den Verserzahlungen wird der Lebensweg eines Ritters geschildert, der eine
Reihe von Abenteuern bestehen, viele Irrwege gehen muss, bis er sich zum wahren
Ritter gelautert hat und der héchsten Weihe des Rittertums teilhaftig werden kann.
Diese besteht i.d.R. in der Aufnahme an den Hof Konig Arthus'. An seiner
Tafelrunde sind viele berihmte Ritter versammelt (z.B. Erec, Iwein, Parzival,
Lancelot). Die Figur des idealen Konigs stammt aus einem bretonisch-irischen
Sagen- und Marchenkreis. Unmittelbares Vorbild der deutschsprachigen hoéfischen

Ritterromane waren die Werke des Franzosen Chrestien de Troyes.

Wichtige Autoren und Werke :

e Hartmann von Aue, Erec (1180/85)
e \Wolfram von Eschenbach, Parzival (um 1200/1210)
e Gottfried von StraBburg, Tristan und Isolde (um 1210)
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e Daneben stellt das Nibelungenlied (um 1200) eine Sonderform dar, da es

germanische Heldensagen im ritterlich-h6fischen Gewand présentiert.

MINNESANG

Die Minnedichtung entstand in der Provence. Sie wurde an den Adelshéfen von
ritterlichen S&ngern, den Trobadors, vorgetragen und verbreitet und ist Uber
Nordfrankreich in den deutschen Sprachraum eingedrungen. Die Trobadors
vereinigten in ihren Liedern zwei Auffassungen von Liebe: eine christliche, die in
der Liebe eine ethische, religidse Macht sah, und eine antike, die das Erotisch-
Sexuelle betonte. Die antike Tradition wurde von den so genannten Vaganten
vertreten, jungen Geistlichen, die studiert, aber keine Aussicht auf ein geistliches
Amt hatten und deshalb als von Hof zu Hof wandernde (vagare=umherschweifen)
Dichter ihr Dasein fristeten (Sammlung von Vagantenliedern: Carmina Burana).
Die deutsche Minnedichtung vergeistigte die Trobadorlyrik zur "hohen Minne".
Minnelyrik variiert einen engen Kreis von Motiven und Formen. Die Gedichte
wurden zur Laute gesungen. Dies erforderte eine strenge Gliederung, die
Strophenform des "Kanzone" (=Lied): Sie teilt sich in den Aufgesang und den
Abgesang. Der Aufgesang ist noch einmal in zwei Teile (Stollen) gegliedert; die
Teile sind am Reimschema erkennbar.

Thematisch enthalten Minnelieder die Liebeserklarung eines Ritters an eine
(verheiratete) Adlige, den Preis ihrer inneren und &ul3eren Vorziige, die Hoffnung
auf Erhorung, die Klage tber die Unerfillbarkeit dieser Hoffnung und - damit
zusammenhéangend - Gber den Konflikt zwischen geistiger Liebe und Sinnlichkeit.
Das Verhdltnis des Ritters zu seiner Herrin ist dem Verhéltnis zwischen
Lehensherr und Lehensmann nachgebildet.

Minnegesang war Teil des Minnedienstes. Die Gedichte wurden bei
Hoffesten vor allen Anwesenden vom Verfasser selbst vorgesungen. Das Publikum
beurteilte die Lieder, versuchte zu erraten, wer die anonyme Angebetete sei.

Neben der geselligen Unterhaltung waren Minnedichtung und Minnedienst

Teil des ritterlichen Tugend- und Erziehungssystems. Selbstzucht und
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Selbstiberwindung (heute wurde man sagen "Triebverzicht") sollten einer

Kriegerkaste vermittelt werden. In der Minne (von lat. memini=ich erinnere,

dagegen Liebe von idg. lubh=begehren) sah man den Inbegriff des Ritterideals.

Bekannte deutsche Minnedichter waren:

Heinrich von Veldeke, Friedrich von Hausen, Heinrich von Morungen,
Hartmann von Aue, Reinmar von Hagenau.

Walther von der Vogelweide (1168-1228) knlpfte wieder an die
Vagantendichtung an und wandte sich so gegen das allzu Erstarrte,
Wirklichkeitsferne der hohen Minne. Er schuf die so genannten
"Médchenlieder” (auch "niedere Minne"), die sich nicht an eine adlige Dame

richteten und die Erotik in den VVordergrund stellten.

Dichtung des spaten Mittelalters (nhd) 13.-15.Jh.
Das ausgehende Mittelalter erlebte den Zerfall des Ritterstandes und das Erstarken

des Birgertums. Neue literarische Formen entstehen: Volksbuch, Volkslied,

Volksballade (Till Eulenspiegel), Pfaffen- und Standessatire, Meistersang.

Renaissance

1.
2. Hintergriinde

3.

4. Werk und Wirken einzelner Autoren des Humanismus

Begriffe

Weltverstandnis

v Erasmus von Rotterdam

v Martin Luther

v" Ulrich von Hutten
Textformen und Gattungen

v Meistersang (Hans Sachs)

v" Schwank

v" Satire und Narrenliteratur
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v" Volksbuch und Volkslied
1. Begriffe
Die Renaissance (frz.: Wiedergeburt) ist eine europdische Bewegung der
Wiederbelebung antiker Kunst und Gedanken. Der Epochenbegriff wird von
Zeitgenossen nicht benutzt; stattdessen "reformatio™. Im 19. Jahrhundert wird der
Begriff "Renaissance" in der franzOsischen Kunstgeschichts-Betrachtung
gebraucht, dann tbertragen auf die Literatur.
Humanismus: Rickbesinnung (im Wesentlichen gelehrter Kreise) auf den
Humanitas-Begriff der rémischen Antike.
2. Hintergrinde

Die Renaissance ist die grofle gemeineuropdische Kulturepoche, die die
Wende vom Mittelalter zur Neuzeit umfasst. Sie Uberwindet das mittelalterliche
Welt- und Menschenbild und die Giberkommene Staats- und Gesellschaftsordnung.
An die Stelle des Autoritatsglaubens tritt der Geist kritischer Forschung; der
Mensch wird zum MaR aller Dinge; die Staatsraison zum Prinzip der Politik. Die
italienischen Furstenhofe - besonders das Florenz der Medici - sind beispielhaft fur
Europa.

Das Studium der antiken Literatur wird durch byzantinische Gelehrte
angeregt, die als Flichtlinge nach der Eroberung von Byzanz (29.5.1453) und
Griechenland (ca. 1420-60) durch die Turken nach Italien gelangen. Kunst- und
Lebensauffassung der Antike gelten den Humanisten als Vorbild. Die Reformation
zerstort die Einheit des Glaubens. Neben der lateinischen Dichtung der
Humanisten entwickelt sich in Deutschland ein reiches literarisches Leben. Durch
den Buchdruck werden die literarischen Erzeugnisse rasch zum Gemeingut aller
Gebildeten.

3. Weltverstandnis

Renaissance, Humanismus und Reformation erwachsen aus der Sehnsucht des
Menschen nach geistiger und religiéser Erneuerung. Sie greifen gleichermaRen auf
die antiken Quellen zurlick: Die Renaissance orientiert sich an der romischen

Kunst, der Humanismus erweckt die antiken Philosophen, Historiker und Dichter
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zu neuem Leben, die Reformation macht die Bibellbersetzung nach dem
griechischen und hebraischen Urtext verbindlich.
4. Werk und Wirken einzelner Autoren des Humanismus

Der erste Humanistenkreis nordlich der Alpen sammelt sich am Hof Karls
IV. in Prag um dessen Kanzler Johannes von Neumarkt nach 1350. Er steht unter
dem Einfluss von Cola di Rienzo und Petrarca. Hier entstehen Ubersetzungen
lateinischer Schriftsteller und Sammlungen von Musterbriefen in der b6hmischen
Kanzleisprache. Der "Ackermann aus Béhmen" entstammt diesem Kreis. Etwa ein
Jahrhundert spater sammelt sich am Wiener Hof Friedrichs I1l. um dessen Sekretar
Enea Silvio Piccolomini, den spateren Papst Pius Il., eine Gruppe von
Schriftstellern und Ubersetzern. Dem Heidelberger Kreis gehdren Wimpfeling, der
Historiker und Schopfer des ersten Humanistendramas, Johannes Reuchlin (1455-
1522), der Verfasser der ersten hebréischen Grammatik, und der Dichter Celtis an.
Der Ndirnberger Kreis um Willibald Pirckheimer ist vorwiegend historisch
interessiert. Aus dem Erfurter Kreis entstammen die so genannten
"Dunkelmannerbriefe” von Crotus Rubeanus und Ulrich von Hutten. Der
Wittenberger Kreis um Melanchthon ist reformatorisch und pédagogisch tétig. Der
Augsburger Kreis um Peutinger beschaftigt sich vorwiegend mit der Geschichte.

Die Dramatiker des Humanismus knupfen an die Dramen von Terenz,
Plautus und Seneca an, denen sie die Kunst des Aufbaus, die Einteilung in Akte
und Szenen, die Umrahmung des Stlicks durch Prolog und Epilog entnehmen. Die
neuen Dramen sollen den Geist des Humanismus und die lateinische Sprache
verbreiten. Besonders das Schultheater an Gymnasien dient diesem ethisch-
didaktischen Zweck.
Erasmus von Rotterdam, 1469-1536

Erasmus von Rotterdam, der bedeutendste Humanist, kommt aus der Schule
der niederlandischen "Briider vom gemeinsamen Leben", deren mystische
Laienfrommigkeit bereits reformatorische Ziige aufweist (devotio moderna). Er
verbindet die Weisheit der Antike mit der Ethik des Christentums. Seine heitere

Menschlichkeit, gepaart mit Skepsis und Ironie, sein Sinn fiir MalR und Harmonie,
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seine Toleranz und seine Feindschaft gegen dogmatische Enge stehen im
Gegensatz zu den radikalen Forderungen der Reformatoren.
Martin Luther, 1483-1546

Luthers Sprache ist das Meif3nische, das aus Dialekten der Siedler aus dem
nieder-, mittel- und oberdeutschen Raum entstanden ist. Diese Sprachform erfullt
er mit dem Geist, dem Wortschatz, der Anschaulichkeit und Schlichtheit der
Volkssprache und wird durch Bibeltbersetzung und reformatorische Schriften
("Von der Freiheit eines Christenmenschen” wu.a.) zum Wegbereiter der
neuhochdeutschen Schriftsprache. Er pragt viele neue Worter und Begriffe (z.B.
Feuereifer, Lickenbufier, Mordergrube), Redensarten (z.B. das tagliche Brot),
bildhafte Gleichnisse (z.B. seine Hande in Unschuld waschen) sowie eine Fille
von Sprichwortern (u.a. Unrecht Gut gedeihet nicht) und gefliigelten Worten.

Luther gilt als der Schopfer des evangelischen Kirchenlieds, das die aktive
Beteiligung der Gemeinde am Gottesdienst ermdglicht. Als Nachdichtungen
lateinischer Hymnen ("Mitten wir im Leben sind mit dem Tod umfangen"),
angeregt durch Psalmen ("Aus tiefer Not schrei ich zu dir", "Ein feste Burg ist
unser Gott") oder in volksliedhafter Form (**VVom Himmel hoch, da komm ich her")
dichtet er 41 Lieder.
Ulrich von Hutten, 1488-1523

Der frankische Ritter Ulrich von Hutten, der in Kd&ln, Erfurt, Padua und
Bologna studiert hat und zeitlebens ein rastloses Wanderleben fihrt, ist der
Wortfihrer des aktiv-politisch patriotischen Humanismus. Er bek&mpft Papsttum
und romische Kirche und propagiert ein nationales, geeintes Deutschland unter
einem machtigen Kaiser. Nach Luthers Vorbild schreibt er auch deutsch. In seinem
satirischen "Gespréachsbuchlein™ prangert er kirchliche Missstande an.
5. Textformen und Gattungen

Die Literatur des ausgehenden Mittelalters und der beginnenden Neuzeit ist
fast ausschlieBlich eine Literatur des Stadtblrgertums. Die Birger, die durch
Handel und Gewerbeflei? wohlhabend werden und innerhalb ihrer

mauerbewehrten Stadte gotische Dome und Rathduser bauen, drangen auch in der
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Literatur nach eigenen Ausdrucksformen. Die Unsicherheit des Lebensgefiihls
dieser Epoche spiegelt sich in einer Vielfalt der Literaturgattungen. Minnesang und
hofische Spruchdichtung finden im zunftmaRig organisierten Meistersang zunftiger
Handwerker ihre Nachahmung. Aus den Ritterepen entwickeln sich die
Volksbiicher, d.h. unterhaltende Prosaerzédhlungen. Schwanksammlungen und
Fastnachtsspiele dienen ebenfalls der Unterhaltung. Eine reichhaltige satirische
Literatur geil3elt die Missstdnde der Zeit und die Torheit der Menschen.
Meistersang

Der Meistersang, die Kunstform stadtischer Zunfthandwerker, hat seinen
Ursprung in den kirchlich organisierten Singbruderschaften, die bei Prozessionen
und Feiern auftraten und jahrlich zweimal Wettsingen in der Kirche veranstalteten.
Die Fahrenden vermittelten ihnen die Kenntnis der Formen hofischer Lyrik. Die
Zurlckfiihrung des Meistersangs auf die 12 alten Meister (Reinmar, Walther,
Wolfram usw:.) ist spétere Erfindung. Seine Blite erlebt der Meistersang um 1500
in Ndrnberg.

Der Meistersang ist eine handwerklich-pedantische Kunstform nach &uReren
schulmaRigen Regeln, der Urspriinglichkeit und Natirlichkeit fehlen. Inhaltlich
herrscht trockene Lehrhaftigkeit vor.

Hans Sachs, der Zeitgenosse Albrecht Dirers und Peter Vischers, wird 1494
in Nurnberg als Sohn eines Schneiders geboren. Nach dem Besuch der
Lateinschule erlernt er das Schuhmacherhandwerk; der Leinenweber Nunnenbeck
fuhrt ihn in die Kunst des Meistersangs ein. Nach einigen Jahren der Wanderschaft
durch Stddeutschland lasst er sich in seiner Vaterstadt nieder und entfaltet reiche
literarische Tatigkeit. Er verfasst tiber 4000 Meisterlieder, Uber 1500 Schwanke
und etwa 200 dramatische Werke. 1576 stirbt er im Alter von 82 Jahren.

Schwank

Als Schwank wird die dramatische oder epische Darstellung einer
komischen Begebenheit bezeichnet. Die Verspottung eines Dummen durch einen
Gerissenen ist ein haufiges Motiv. Die Charaktere sind meist nur typenhaft

angedeutet; die Handlung ist ohne Ricksicht auf Wahrscheinlichkeit gestaltet. Die
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bekanntesten Schwénke stammen von Hans Sachs (s.0.) und Jorg Wickram
("Rollwagen-Bichlein", 1555).
Satire und Narrenliteratur

Sebastian Brant fihrt 1494 in seinem "Narrenschiff* 112 Narrentypen
(Blicher-, Buhl-, Kleider-, Spiel- und Habsuchtsnarren usw.) vor, die auf einem
Schiff nach Narragonien segeln. Indem er das menschliche Leben als eine
gedankenlose Schiffsreise mit ungewissem Ausgang darstellt, will er seinen
Mitmenschen in einem moral-satirischen Weltspiegel alle Gebrechen, Fehler und
Slnden unter dem einheitlichen Begriff der Narrheit vor Augen stellen. Dabei sind
Zeitkritik und Sindenschelte oft untrennbar miteinander verbunden. Durch die
Personifizierung der Laster und durch eindrucksvolle Holzschnitte wird grofRe
Anschaulichkeit erreicht. Das Werk begriindet die so genannte Narrenliteratur mit
eigenen Themen und Motiven, die zwei Jahrhunderte bliht. Von seinen
Zeitgenossen wird Brant neben Homer, Dante und Petrarca gestellt.

Volksbuch und Volkslied

Im Sturm und Drang und in der Romantik entwickelt sich die Auffassung
vom dichtenden Volksgeist, der sich im Volksbuch, Volkslied, Volksmarchen usw.
manifestiere (daher der Name "Volks..."). Heute nehmen wir an, dass auch
Volkslieder und Volksbiicher auf einzelne Verfasser zuriickgehen.

Die Quellen der Volksbucher sind hochmittelalterliche Epen, franzésische
Chansons de geste, franzosische Liebesnovellen, lateinische Heiligenlegenden,
antike Sagen und Tierdichtungen. Auch zeitgendssische oder historische
Personlichkeiten wie Till Eulenspiegel ("Das Volksbuch vom Eulenspiegel”, 1515)
und Dr. Faust (“Historia von D. Johann Fausten", 1587) kdénnen im Mittelpunkt

stehen. Schwanke oder Magier- und Sagenmotive werden auf sie tibertragen.

Barock
1. Wortbedeutung

2. Grundlagen

3. Merkmale der Barockliteratur
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4. Wichtige Autoren und Werke

1. Wortbedeutung

Das Wort "Barock™ ("der" oder "das" Barock) kommt aus dem
portugiesischen "barocco” und bedeutet "seltsam geformte, schiefrunde Perle"; es
wurde im 18. Jh. in Frankreich als Bezeichnung (“baroque™) fiir Kunstformen
gebraucht, die dem klassizistischen Geschmack der Franzosen nicht entsprachen;
der Begriff war also urspriinglich abwertend gemeint.
2. Grundlagen
Das Zeitalter des Barock wurde von drei wesentlichen Grundkréften bestimmt:
dem Absolutismus, der Kirche und der Tradition der Antike.

Sichtbarer Ausdruck des Absolutismus ist das Schloss:

Ein barockes Schloss ist grof3, ausladend, geschmiickt mit Marmorsaulen, breiten
Treppen, raffinierten Wand- und Deckenmalereien. Alles soll Uberwéltigend
wirken, um dem Besucher zu zeigen, wie méchtig und bedeutend der Besitzer des
Schlosses ist. Denn ein barockes Schloss (z.B. Versailles bei Paris, Schonbrunn in
Wien, Nymphenburg in Miinchen) war mehr als ein Wohnsitz; es war das Zentrum
der furstlichen Macht. Der absolutistisch regierende Herrscher entfaltete in dem
Schloss und in der grofRen Parkanlage, die zum Schloss gehorte, seine prachtvolle
Hofhaltung. Sie war bestimmt von glanzvollen Auftritten des Fursten, von
Hoffesten mit Balletteinlagen, Opernauffiihrungen, Theaterstiicken, von
ausgedehnten Jagden, Ballen und Empfangen. Zu diesem Zweck war viel Personal
notig, das im Dienst des Firsten stand. Der Schriftsteller war dabei nicht einmal
der wichtigste Posten. Viel wichtiger waren z.B. der Kapellmeister, der Architekt,
der Hofmaler. Doch auch der Poet erhielt vom Firstenhof seine Auftrage und
seinen Unterhalt. Je nach den Bedurfnissen des Herrschers hatte er zu dessen oder

der Hofgesellschaft Unterhaltung Gedichte zu schreiben oder spannende Romane,
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musste Theaterstlicke verfassen, hdufiger aber kleine Szenen und Spiele, die
anlasslich eines Geburtstages oder einer Thronfeier oder einer siegreichen
Rickkehr aus einem Krieg zur Ehre des Fursten aufgefihrt wurden.

Ein weiterer Auftraggeber der Dichter war die Kirche, v.a. die katholische
Kirche. Sie war im 16. Jh. durch die Reformation (1517) herausgefordert worden.
Um gegeniiber dem Protestantismus wieder an Boden zu gewinnen, hatte man im
Zuge der so genannten Gegenreformation vielfaltige Anstrengungen unternommen
(Trienter Konzil 1545, Jesuitenorden). Dazu gehdrte auch der neue Baustil des
Barock, der sich im 17. Jh. durchsetzte. Er entsprach duf3erlich dem des Schlosses
und sollte auch eine &hnliche Aufgabe erfiillen. Marmorséulen, Deckenmalereien,
Engel- und Heiligenfiguren, Farben und raffinierte Lichteffekte, die durch die
Gestaltung der Fenster erzeugt wurden, sollten die Sinne der Glaubigen bettren
und sie von der GroRe der katholischen Kirche tberzeugen. Der Dichtung fiel die
Aufgabe zu, geistliches Gedankengut in Liedern, Gedichten oder Schauspielen
(Jesuitendrama) zu verbreiten. Solche Literatur fand ihr Publikum. Die Menschen
waren fir Religidses empfanglich, nicht zuletzt infolge der Zerstérungen durch den
DreiRigjahrigen Krieg (1618-1648). (Neben diesen beiden Auftraggebern trat ein
weiterer auf: das Birgertum. In den Stadten [in Deutschland v.a. Leipzig] wuchs
allmahlich eine Nachfrage nach Literatur, die man nicht durch direkte, persdnliche
Auftrdge an einen Poeten befriedigte, sondern indem man die Blicher - so wie
heute - bei einem Buchhandler kaufte. Diese neue Verbreitungsweise von
Literatur, der Literaturmarkt, war im 17 Jh. aber erst im Entstehen.).

Die dritte bestimmende Kraft des Barock war die Tradition der Antike. In
einer Weise, die heute kaum noch nachzuvollziehen ist, galten antike Schriftsteller
(v.a. Homer, Aristoteles, Ovid, Vergil, Horaz, Seneca) und ihre Werke als die
groBen Vorbilder. (Zu den antiken Autoren kamen Autoren der Renaissance,
desjenigen Zeitalters, das sich als "Wiedergeburt" der Antike verstand.)
Anweisungen und Vorschriften Uber die Literatur, die die antiken Schriften

enthielten, suchte man zu erfillen. Man strebte ferner danach, Werke zu schaffen,
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die den antiken vergleichbar waren. Fir einen Dichter galt es als hdchste Ehre,
wenn er etwa als der "Deutsche Horaz" bezeichnet wurde.

Dabei nahm man einen moglichen Widerspruch in Kauf. Die Antike war
namlich heidnisch, oft sinnenfroh, lebenslustig und im christlichen Sinne
"stindhaft"”, "unmoralisch”. Die christliche Religion sah das irdische Leben nur als
Durchgangsstadium zum Jenseits, die Antike aber feierte oft die Freude am
Diesseits. Die Kirche verbot offiziell vieles, was die antiken Autoren priesen.
Dennoch standen religiése Einstellung und heidnisch-antike Lebensweisheit bei
einem Dichter, manchmal auch in einem Werk unvermittelt gegentiber.

3. Merkmale der Barockliteratur

Die Literatur war eingeteilt in ganz bestimmte Gattungen. Jede Gattung hatte
verbindliche Inhalte und vorgeschriebene Formen. Die Regeln fiir diese Gattungen
waren in so genannten Poetiken (Dichtungslehren) formuliert. Diese Poetiken
stitzten sich natdrlich auf antike Vorbilder (Poetiken oder Rhetoriken
[Redelehren]), die man ibernahm, aber oft auch erweiterte. GroRe Bedeutung hatte
z.B. die Lehre von den Stilebenen. Sie ordnete alle Dichtungen drei Stilen zu. Der
hohe Stil war durch eine wurdevolle, wohlklingende Sprache gekennzeichnet, der
niedere durch eine einfache; die Sprache des mittleren Stils lag dazwischen.
Dichtungen des hohen Stils durften nur erhabene, heroische, ernste Themen
behandeln; komische Themen gehdrten zum mittleren, derbe zum niederen Stil.
Diese Einteilung in Stile war auch Ausdruck des standischen Denkens der
damaligen Zeit. Man teilte ndmlich die Gesellschaft in drei Stdnde ein, die den
Stilen entsprechen: Adel/Hof - Blirger/Stadt - Bauern/Land.

Als Beispiel seien die Gedichte genommen, die wir heute als "Liebeslyrik"
bezeichnen. Im Barock gab es eine solche Dichtungsart nicht, sondern drei Kklar
getrennte Gattungen: die hohe Liebeslyrik, die erotische Dichtung des mittleren
Stils und die obszéne Dichtung des niederen Stils. In der hohen Liebeslyrik preist
das lyrische Ich die Schonheit und Tugend einer Geliebten. Diese ist fir das
lyrische Ich unerreichbar, weshalb die Grundstimmung eher elegisch, traurig ist.

Dabei werden die charakterlichen Eigenschaften und die Korperteile der Dame bis
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einschliel3lich zum Busen mittels Vergleichen und Bildern geschildert. Die mittlere
Liebeslyrik preist die sinnlich, erotische Liebe; das lyrische Ich versucht die nahe
Geliebte zum korperlich-sexuellen Kontakt zu Uberreden. Dabei dienen
zweideutige Naturbilder dazu, die einschlagigen Korperteile und Aktionen zu
umschreiben. Der Grundton dieser Dichtung ist scherzhaft, heiter. In der niederen
Liebesdichtung werden vorwiegend pervers-sexuelle Vorgange sehr direkt,
drastisch dargestellt. Die Form der hohen Liebesdichtung ist das Sonett. Mittlere
und niedere Liebesdichtung kann in verschiedenen Formen vorkommen, allerdings
nicht im Sonett.

Im Gegensatz zu unserem heutigen Verstandnis von Dichtung kam es im
Barock nicht darauf an, méglichst originell zu sein, sich von seinen Konkurrenten
zu unterscheiden, etwas zu schaffen, was als "neu" und "einmalig" galt. Im
Gegenteil, die getreue Einhaltung der VVorgaben war das, was man erwartete. Ein
Leser des Barock wollte, wenn er ein Liebesgedicht des hohen Stils las, das wieder
finden, was er gewohnt war (d4hnlich wie ein Fan von Fernsehserien heutzutage).
Der Wert eines Barockdichters maR sich daran, ob er fahig war, das vorgegebene
Muster zu erflllen. Dabei durfte und sollte er sich durchaus Variationen der Muster
erlauben, z.B. einen neuenVergleich fur die Wangen, die Augen einer schdnen
Frau in der hohen Liebeslyrik. Auf keinen Fall ging es darum, subjektive und
einmalige Erlebnisse, ureigenste personliche Anschauungen in ganz eigener Weise
auszudriicken. Dies bedeutet nicht, dass ein Barockdichter nicht empfand oder
glaubte, was er schrieb; dies galt v.a. bei geistlicher oder ernster Dichtung. Bei der
Liebesdichtung jedoch sagt das Werk nichts Uber das subjektive Empfinden und
ein eventuelles Erlebnis des Dichters aus.

Quer durch alle Gattungen barocker Dichtung ziehen sich einige Stilmerkmale:

> Insistierende Nennung:

Erweiterung einer Aussage durch wiederholte Betrachtung aus verschiedenen

Perspektiven, Variieren und Umkreisen einer Hauptidee.

» Haufung:
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Wiederholung und Variation von Wortern, Beispielen, Vergleichen, Bildern,
Satzgliedern und Satzen, ohne dass sich immer der Aussageinhalt verédndert.

> Besonderheiten des Satzbaus:

Wegfall von Konjunktionen und bereits schon einmal genannter Satzglieder,
verselanges Nichtnennen des Subjekts und Pradikats, die oft mehreren Satzen
gemeinsam sind.

» Antithetik:
Worter, Versteile, Halbverse, ganze Verse und Strophen werden einander
gegentiibergestellt.

» Emblematik:

besondere Bildsprache des Barock. Die Embleme (wdrtlich "Sinnbilder") waren

allgemein bekannt, ihre Bedeutung festgelegt und durch Tradition verbirgt. Sie
wurden in Buchern gesammelt und von dort in die Malerei und in die Literatur
tibernommen. Ein Emblem besteht aus drei Teilen: einer Uberschrift (inscriptio),
die eine Sentenz, ein Sprichwort, eine moralische Forderung enthélt, einem Bild
(pictura), das z.B. Pflanzen, Tiere, Gerate, Tétigkeiten, Vorgange des
menschlichen Lebens, eine mythologische, biblische, historische Figur oder Szene
zeigt, und einer meist in Versen verfassten Erklarung (subscriptio).
4. Wichtige Autoren und Werke
Die meisten Romane und Dramen des Barock sind heute so gut wie unbekannt.
Barocklyrik ist schon eher verbreitet.
Bedeutende Lyriker sind:

e Georg Rodolf Weckherlin (1584-1653),

e Christian Hofmann von Hofmannswaldau (1617-1679),

e Andreas Gryphius (1616-1664, auch Autor bedeutender Dramen und damals
populérer Romane).

e Neben der Lyrik hat noch der Schelmenroman "Der abenteuerliche
Simplicissimus” von Christoffel von Grimmelshausen (1621-1676) die
Jahrhunderte Uberdauert.
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e Einer der populérsten Barockdichter zur damaligen Zeit war Daniel Caspar
von Lohenstein (1635-1683), der heute weit gehend unbekannt ist.

e Ahnliches gilt fur Martin Opitz (1597-1639), der eine damals beriihmte
Poetik verfasste ("Buch von der deutschen Poeterey”) und die noch heute
gebrauchlichen Versmale in die deutsche Sprache einfiihrte.

das literarische Barock

Aufklarung
Das neue Weltbild

Die Rolle der Kunst

Ein Beispiel: Lessings "Nathan der Weise"

> W e

Bedeutende Autoren und Werke:

v' Franzosische Aufklarer

v" Philosophen der deutschen Aufklarung

v" Dichter der deutschen Aufklarung
1. Das neue Weltbild

Europa war im 17. Jh. politisch weit gehend durch den Absolutismus

gepragt, der uneingeschrankten Herrschaft eines Kénigs oder Firsten. Der absolute
Staat stand Uber einer Gesellschaft, in der jeder in einen bestimmten Stand
hineingeboren wurde, den er nicht verlassen konnte. An der Spitze dieser
Stéandegesellschaft befand sich der Adel, der zwar vom absolutistischen Herrscher
politisch entmachtet worden war, aber daflr die Privilegien der Steuerfreiheit und
der Grundherrschaft besaR. Das Birgertum war einerseits Trager und NutznieRer
der staatlich gelenkten Wirtschaft (Merkantilismus), hatte aber wie der Adel keinen
politischen Einfluss - und zudem keine Privilegien. Die grofite Last mussten die
Bauern tragen: Steuern fur den Staat, Abgaben fiir den Grundherrn, auf dessen
Land sie arbeiteten. Die katholische wie die protestantische Kirche war mit den
Konigen und Fursten verbunden und predigte der meist landlichen Bevolkerung
(noch um 1800 lebten in Deutschland 75% der BevoOlkerung wvon der

Landwirtschaft) Ergebenheit in ihr angeblich gottgewolltes Schicksal.
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Unwissenheit, Aberglaube (z.B. Hexenwahn), Vorurteile, ein tiefer Pessimismus
waren weit verbreitet.

In Deutschland kam noch dessen Zersplitterung in viele z.T. recht kleine
Lander hinzu (Partikularismus). Der so entstandene Provinzialismus verhinderte
zusatzlich eine fortschrittliche Entwicklung.

Im 18. Jh. begannen nun Teile des Biirgertums (v.a. Akademiker) und auch
einige Adlige zundchst in Frankreich diese Zustande zu kritisieren. Man maR sie an
dem, was man fur ein Gebot des verniinftigen Denkens hielt. Der menschliche
Verstand wurde zum MaRstab aller Dinge gemacht. Freiheit statt Absolutismus,
Gleichheit statt Stdndeordnung, Erfahrung, wissenschaftliche Erkenntnis statt
Vorurteil und Aberglauben, Toleranz statt Dogmatismus - so lauteten die neuen
Ideen. Statt auf ein Jenseits zu hoffen, sollten die Menschen voller Optimismus
ihren Lebenssinn im Diesseits sehen; sie sollten Gutes tun, ihre Tugenden entfalten
aus Einsicht in deren Richtigkeit und Nutzlichkeit, nicht aus Furcht vor spateren
Strafen (Fegefeuer, Holle), wie es die Kirchen predigten. Die Menschen sollten
uber ihre politische, soziale und geistige Unterdriickung "aufgeklart” werden.
Wiissten sie erst um die Ursachen dieser Unterdriickung - so meinten die Aufklarer
-, halte man ihnen die richtigen Ziele vor Augen, dann wirden sie es einsehen und
sich selbst befreien. Dabei ging die Aufklarung von der Annahme aus, dass der
Mensch von Natur aus gut sei und man ihm das Richtige nur zeigen miisse, damit
er es tut. Die Erziehung des Einzelnen galt als erster Schritt zu einer Veranderung
der Gesellschaft; die aufgeklarten Menschen wirden schliel3lich eine aufgeklérte
Welt schaffen.

Die Aufklarung fand zundchst nur in kleinen Zirkeln von Adligen, reichen
und gebildeten Blrgern Verbreitung, den so genannten "Salons", regelmaRigen
Treffen in den Stadtwohnungen reicher und gebildeter Damen aus Adel und
Birgertum. Spéter bildeten sich in den Stadten Lesegesellschaften, an den
Universitaten lehrten Philosophen der Aufklarung. AuRerdem wurde der
literarische Markt, der im Barock nur eine Nebenerscheinung war, zum Regelfall.

Der Schriftsteller lebte nicht mehr von adligen oder kirchlichen Auftraggebern,
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sondern produzierte fur den Verleger, der die Werke an Menschen verkaufte, die
der Kunstler gar nicht kannte. Allerdings konnten die wenigsten Autoren von ihren
Werken leben, sie mussten "Nebentatigkeiten” suchen und arbeiteten in der Regel
als Privaterzieher, Flrstenberater, Privatsekretare u.&.

2. Die Rolle der Kunst

Um die neuen ldeen zu verbreiten, bediente man sich der damals
entstehenden Presse als erstes "Massenmedium™ (Wochenschriften) und der Kunst,
die bisher im Dienst der Kirchen und des Furstenhofes gestanden hatte (s. Barock).

Die Kunst galt fir die Verbreitung der Aufklarung als besonders geeignet.
Man mochte namlich die Lehren der Aufklarung fir noch so vernunftig und
heilsam halten - die Unmiindigen, die man befreien wollte, empfanden die geistige
Selbstandigkeit als unbequem und hatten sich oft an ihre Unmiindigkeit gewdhnt.
Die Ideen der Aufklarung waren fiir sie zundchst einmal eine bittere Medizin. Hier
konnte die Kunst helfen. Da sie neben dem Verstand die Sinne anspricht und
Genuss bereitet, sollte sie gleichsam die unangenehm schmeckende Pille
"verzuckern" und die Aufnahme der aufklarerischen ldeen erleichtern. Mit dieser
Auffassung griffen die Aufklarer auf einen Topos (Gemeinplatz) der
Dichtungstheorie zuriick, der in der Antike entstanden ist: Aufgabe der Kunst sei
es, heillt es etwa bei dem romischen Dichter Horaz, zu nutzen und zu erfreuen
(prodesse et delectare).

Was die Formen und Gattungen der Literatur betrifft, so hielt man sich
einerseits an die Tradition, die - wie schon im Barock - von der Antike gepragt
war. Man verband aber die alten Formen mit neuen Inhalten. VVor allem der damals
namhafte Literaturprofessor Gottsched ordnete und definierte in seiner Poetik
"Versuch einer Critischen Dichtkunst" die traditionellen Gattungen und stellte feste
Regeln auf. Er unterschied sich damit auf den ersten Blick nicht von den
normativen Poetiken des Barock. Gottsched durchforstete allerdings (daher
"Critische" Dichtkunst) die althergebrachten Vorschriften und Muster daraufhin,
inwieweit sie dem Ziel dienstbar zu machen seien, moralische Lehren zu

vermitteln. Auch Lessing griff traditionelle Gattungen auf, er veranderte sie aber,
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wenn sie zu seinen Absichten in Widerspruch gerieten. Um die Bedeutung
burgerlicher Tugendhaftigkeit zu zeigen, liel} er etwa in einer TragOdie, einer
Gattung hohen Stils, Personen aus dem Birgerstand auftreten und ein "“tragisches"
Schicksal erleiden ("Mif3 Sara Sampson™), obwohl Tragddien traditionellerweise in
der Sphére des Adels und der Grol3en Politik spielten; birgerliche Personen durften
nur in der Komédie vorkommen (mittlerer Stil).

3. Ein Beispiel: Lessings ""Nathan der Weise""

Lessing war nicht nur Dichter, sondern setzte sich auch mit theologisch-
kirchlichen Fragen auseinander. Man fing damals an, die Bibel kritisch zu lesen,
d.h. die Maximen der Aufkldrung auf die Theologie anzuwenden. Von den
biblischen Berichten wollte man nur das gelten lassen, was man als "vernunftig"
ansah. Die Wunder Christi etwa wurden geleugnet und als fromme Erfindungen
betrachtet. V.a.die protestantische Kirche verurteilte solche Versuche und hielt am
traditionellen Glauben fest (Orthodoxie [wdrtlich: Rechtglaubigkeit]).

Lessing hatte nun 1777 die Schriften eines aufklarerischen Wissenschaftlers
(Hermann Samuel Reimarus) vertffentlicht, der die Auferstehung Christi leugnete.
Um diese Veroffentlichungen entstand ein grol3er Streit, u.a. polemisierte der
Hamburger Hauptpastor Johann Melchior Goeze gegen den Wissenschaftler und
Lessing, der die Schriften herausgegeben hatte. Lessing verteidigte den
Wissenschaftler und die Herausgabe seiner Schriften, obwohl er die darin
vertretenen Ansichten nicht teilte (Lessings Schrift "Anti-Goeze" 1778). Lessing
war namlich der Meinung, dass man tber solche Ansichten frei diskutieren kénnen
misste. Er stand aber damals im Dienst des Herzogs Karl von Braunschweig, er
war dessen Bibliothekar. Der Herzog verbot Lessing die Offentliche
Auseinandersetzung. Daraufhin behandelte Lessing das Problem in dem Drama
"Nathan der Weise" (1779).

In dem Stick treffen zur Zeit der Kreuzziige drei Vertreter der groRen
monotheistischen Weltreligionen in Jerusalem aufeinander, der moslemische
Sultan Saladin, der judische Handler Nathan und ein christlicher Tempelritter. Die

drei geraten in Konflikt miteinander, der Konflikt wird aber gel6st, da alle
167



Beteiligten sich letztlich "vernlnftig" verhalten. An zentraler Stelle des Dramas
stellt Saladin dem Juden Nathan eine Fangfrage. Er will wissen, welche Religion
Nathan fiir die richtige halt. Nathan antwortet darauf mit der so genannten
"Ringparabel". Durch Nathans Mund verkiindet Lessing damit seine aufklarerische
Einstellung zu dem Streit der Religionen. Es komme nicht auf die Lehrsatze der
Religionen an, auf ihre Dogmen. Es gehe vielmehr um die Verwirklichung der
religiosen Lehren im Leben, um die Praxis. Statt sich also zu streiten und zu
bekriegen im Namen der Religion, solle jeder Glaubige nach den Maximen seiner
Religion Gutes tun, denn Gutes zu tun, sei der Inhalt jeder der drei Religionen.
Untereinander aber sollten die Religionen Toleranz tiben. Ubrigens missachtete
Lessing auch bei diesem Werk die traditionellen Regeln. "Nathan der Weise" ist
ein "dramatisches Gedicht", passte also nicht in die herkémmliche Einteilung in
Tragddie und Komodie. Er mischte diese beiden Gattungen, indem er einen ernsten
Gegenstand (Religionsstreit), der zur Katastrophe fihren kénnte (Tragddie) mit
einem Happy-End (Komddie) verband.
4. Bedeutende Autoren und Werke
Franzosische Aufklarer
e Voltaire (1694-1778)
e Jean-Jacques Rousseau (1712-1778)
Philosophen der deutschen Aufklarung
o Gottfried Wilhelm Leibniz (1646-1716)
o (vertrat den flr die Aufklarung typischen Optimismus, die Welt sei
die "beste aller Welten")
e Immanuel Kant (1724-1804)
o Kiritik der reinen Vernunft (1781)
o Beantwortung der Frage: Was ist Aufklarung? (1784)
o Zum ewigen Frieden (1795)
Dichter der deutschen Aufklarung
Von Bedeutung sind v.a. die dramatische, epische und theoretische Literatur.

e Gotthold Ephraim Lessing (1729-1781)
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o MiR Sara Sampson (1752)
o Minna von Barnhelm (1767)
o Emilia Galotti (1772)
o Nathan der Weise (1779)
e Johann Christoph Gottsched (1700-1766)
o Versuch einer Critischen Dichtkunst vor die Deutschen (1730)
e Christoph Martin Wieland (1733-1813)
o Geschichte des Agathon (erste Fassung 1766/67)
(erster deutscher Bildungsroman, der die Erziehung eines jungen Mannes
erzéhlt, der vom schwéarmerischen Jingling nach vielen Irrtimern zum
Mitglied einer utopischen, von der Aufklarung geprégten Gesellschaft
wird)
Sturm und Drang
1. Name
2. Grundcharakter
3. Der literarische Protest
v" Inhalte
v Formen
4. Vorbilder und Anreger
5. Werke und Autoren
1. Name
"Sturm und Drang" - dies war ursprunglich der Titel eines Dramas von Friedrich
Maximilian Klinger (1752-1831); nach diesem Werk wurde die ganze Epoche
genannt.
2. Grundcharakter
Der Sturm und Drang war seinem Wesen nach eine Protestbewegung und zugleich
eine Jugendbewegung. Der Protest richtete sich gegen dreierlei:
e die absolutistische Obrigkeiten in den deutschen Staaten sowie die hofische
Welt des Adels,
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e das burgerliche Berufsleben, das man fir eng und freudlos hielt, ebenso wie
die blrgerlichen Moralvorstellungen,

e die Uberkommene Tradition in Kunst und Literatur.
In dem ersten Punkt stimmte man mit den Aufklarern berein, in dem zweiten
Punkt stand man in Widerspruch zu ihnen, und was den dritten Punkt anging, so
war man radikaler als die Aufkl&rer. Bei allen politischen Ideen war der Sturm und
Drang in erster Linie eine literarische Stromung.
3. Der literarische Protest
Inhalte
Als Ideal galt nicht der Dichter, der hochgebildet war und in jeder Gattung
schreiben konnte bzw. der seine moralischen Lehren zum Ausdruck brachte (poeta
doctus). Gepriesen wurde vielmehr das Genie, das sich seine Regeln und Gesetze
selbst schafft. Im Genie dufRerte sich nach der Vorstellung des Sturm und Drang
die schopferische Kraft der Natur. Die Natur wurde zum Inbegriff des
Urspriinglichen, Elementaren, Goéttlichen und war nicht mehr das verniinftig
Geordnete wie in der Aufklarung.

Als wahrer Mensch wurde der "Kraftkerl”, der Selbsthelfer angesehen, bei
dem Denken und Handeln eine Einheit bilden, der Herr (ber seine geistigen,
seelischen und korperlichen Krafte ist, der sich selbst treu bleibt und sich nicht
scheut, gegen eine ganze Welt anzutreten - selbst um den Preis des Untergangs.

Das Gefiihl, das eigene Ich wurde Gegenstand der Betrachtung; die
Subjektivitat des Menschen sollte sich ausleben und in der Kunst ausdriicken.
Formen
Es ist verstandlich, dass solch radikale Gedanken schlecht zu den traditionellen
Formen passten. Man verurteilte daher die kinstlerische Konvention, die
Regelpoetiken des Barock und der Aufklarung.

Im Drama konnten die Ideen des Sturm und Drang am besten Gestalt
werden. Als Hauptpersonen finden wir in ihnen Genies, Liebende, "Kraftkerle",
die kompromisslos gegen die Wirklichkeit anrennen. Die Vorschriften der

Regelpoetiken (ber die Einheit von Ort, Zeit und Handlung, Uber die klare
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Trennung von Tragddie und Komodie, tber den Aufbau eines Dramas werden ber
den Haufen geworfen. Man folgte stattdessen dem Vorbild Shakespeares, den
schon Lessing gepriesen hatte. Man bernahm die markanten Charaktere, die
turbulente Handlung, die Mischung von tragischen und komischen Elementen in
ein und demselben Stiick, den haufigen Wechsel von Ort und Zeit, die
Massenszenen.

Zum Schlisselroman des Sturm und Drang und zum einzigen groRRen Erfolg
wurde Goethes "Die Leiden des jungen Werthers", ein "Kultbuch" des 18. Jh., das
nicht nur eine Modewelle verursachte, sondern sogar als Nachahmungstaten einige
Selbstmorde ausloste. In diesem Roman wird nicht ein junger Mann zu
moralischen Einsichten gefiihrt wie im Roman der Aufklarung (s. Wieland). Held
des Romans ist vielmehr ein junger Mann, der eine Frau liebt, Lotte, die "so gut als
verlobt™ ist. Statt zu handeln, verliert sich Werther im Schauen und Schwérmen.
Dadurch erreicht er nicht sein Ziel und begeht Selbstmord. Sein Suizid ist somit
eine Flucht vor der Unertraglichkeit seines in seinem eigenen Charakter
begrindeten passiven Daseins.

Auf dem Gebiet der Lyrik markiert ebenfalls das Werk des jungen Goethe einen
entscheidenden Wandel.

Goethes friihe Jugendlyrik war noch dem Rokoko verhaftet. Rokokolyrik ist
die Fortsetzung der Liebesdichtung des mittleren Stils (s. Barock). Die Liebe wird
als scherzhaft erotisches Spiel dargestellt, in antikem Gewand, mit der Natur als
Szenerie oder mitspielendem Partner.

Um 1770 beginnt Goethe Gedichte einer neuen Art zu schreiben, die so
genannte "Erlebnislyrik”. Den Gedichten liegen personliche Erlebnisse zu Grunde,
die im Gedicht zu allgemeinen Aussagen erweitert werden. Dazu greift Goethe
aber nicht mehr auf die traditionelle Liebeslyrik zuriick, sondern sucht zu seiner
Aussage die ihr angemessene, individuelle Form und Sprache. Die Liebe teilt sich
nicht in ernste-seelische oder scherzhafte-sinnliche Elemente auf wie bei der
traditionellen Liebesdichtung, sie wird vielmehr als etwas Totales verstanden,

umfasst Sinne und Seele. Sie ist ein personliches Erlebnis und eine tberpersonliche
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Macht zugleich. Die Liebe, Natur, das Gottliche und der Mensch bilden in diesen
Gedichten eine unldsbare Einheit, einen letztlich harmonischen Kosmos, der
Liebesglick wie Liebesleid gleichermallen umschlielft, dem einzelnen
Geborgenheit bietet und die Quelle allen Lebens und Schaffens ist.

Die Goethesche Art der Erlebnislyrik prégt die deutsche Natur- und
Liebeslyrik bis weit ins 19. Jh. hinein und bestimmt noch heutzutage das
landlaufige Verstandnis von Lyrik (Lyrik ist Ausdruck von Gefihlen).

4. Vorbilder und Anreger
Auf Shakespeare als Vorbild der Sttirmer und Dranger wurde schon hingewiesen.
Der Schweizer Johann Kaspar Lavater (1741-1801) entwickelte den Geniebegriff.
Johann Gottfried Herder (1744-1803) machte auf die Volksdichtung aufmerksam
und verdréangte damit das Ideal der antiken Kunst. Friedrich Gottlieb Klopstock
(1724-1803) war mit seiner gefiihlsbetonten religiosen Dichtung "Der Messias"
(1748) ein Idol des Sturm und Drang.
5. Werke und Autoren
Die Sturmer und Drénger kamen vorwiegend aus dem Mittel- und Kleinblrgertum;
ihre literarischen Betatigungen suchten sie materiell durch Hauslehrer- oder
Pfarrstellen abzusichern, denn von der Literatur konnten sie nicht leben. Es fehlte
ihnen ndmlich die soziale Resonanz, ihre Bewegung blieb auf die Bekannten
beschrankt, mit denen man sich zu Maénnerbinden zusammenschloss (z.B.
Gottinger Hain). (Goethes erwéahnter Roman blieb eine Ausnahme.) Hauptorte des
Sturm und Drang waren Strallburg, Gottingen, Frankfurt am Main. Fir viele
Dichter, v.a. Goethe und Schiller, war der Sturm und Drang nur eine
vorlbergehende Phase ihres Lebens und Schaffens. Viele Autoren und Werke
waren nur zu ihrer Zeit den Interessenten bekannt und sind heute weit gehend
vergessen. Zu den bedeutendsten Schriftstellern und Werken gehoren:
Johann Wolfgang Goethe (1749-1832)

e Zum Schékespears-Tag (Rede) 1771

e Sesenheimer Lieder 1770/71

e GO0tz von Berlichingen (Drama) 1773
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e Prometheus 1773/77, Ganymed 1774 (Gedichte)

e Die Leiden des jungen Werthers (Roman) 1774
Friedrich Schiller (1759-1805)

e Die Réauber 1781 (Drama)

e Kabale und Liebe 1784 (Drama)
Jakob Michael Reinhold Lenz (1751-1805)

e Der Hofmeister 1774 (Drama)

e Die Soldaten 1776 (Drama)
Gottinger Hain (Zeitschrift "Gottinger Musenalmanach™),
darunter:

e Johann Heinrich Voss (1751-1826, Ubersetzer von Homers "Odyssee" und

"llias" in deutsche Hexameter)
e Christoph Heinrich Holty (1748-1776): Gedichte

Klassik
Begriff

Personelle und gesellschaftliche Basis

Grundideen

Wirkungen auf das Schulsystem

Wirkung

Wichtige Werke

v Goethe

v" Schiller

1. Begriff

Der Begriff "Klassik™ bzw. "klassisch" hat mehrere Bedeutungen:

o o bk~ w0 D e

» etymologisch:
von lat. classicus: romischer Birger der hdchsten Steuerklasse,
dann: scriptor classicus: Schriftsteller ersten Ranges

» Kilassik:

antikes Altertum
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Blltezeit einer Nationalliteratur bzw. -kunst
literaturgeschichtliche Epoche in Deutschland

» klassisch:
Ausdruck fiir zeitlos gultige, grofe kinstlerische Leistung
2. Personelle und gesellschaftliche Basis

Die Ideen der Klassik wurden hauptsachlich von zwei Dichtern entwickelt
und verbreitet: Johann Wolfgang von Goethe (1749-1832) und Friedrich von
Schiller (1759-1805). Ort deren Zusammenarbeit war Weimar. Dort residierte
Herzog Karl August (1775-1828) lber das kleine Flrstentum Sachsen Weimar und
Eisenach (ca. 100.000 Einwohner). Der Furst war "aufgeklart”, d.h. er war
bestrebt, fir das Wohl seiner Untertanen zu regieren, obwohl er ein absolutistischer
First war. (So gab er 1816 als erster deutscher Landesherr seinem Land eine
Verfassung). Sein besonderes Interesse galt der Kunst und Wissenschaft. Karl
August lud 1775 den 26-jahrigen Goethe, den er ein Jahr zuvor kennen gelernt
hatte, nach Weimar ein. Goethe war damals v.a. als Autor des 1774 erschienenen
Romans "Die Leiden des jungen Werthers" bekannt. Am Hof zu Weimar wurde
Goethe Vertrauter und Ratgeber des Herzogs, bald Minister. Neben seiner
politischen Tatigkeit fand er viel Zeit zum Dichten und Forschen, er leitete das
Hoftheater und unternahm zahlreiche Reisen. Einige davon fiihrten ihn nach Italien
(1786, 1788, 1790). Die Italienreise gehorte damals zum Bildungsprogramm
junger Adliger und reicher Biirgerséhne. Goethe lernte in Italien die Antike (bzw.
deren Uberreste) mit eigenen Augen kennen, sie wurde von da an zu seinem
entscheidenden Vorbild. (Aus diesem Grunde setzt man auch den Beginn der
deutschen Klassik 1786 an.)

Schiller, der aufgrund haufiger Krankheiten, politischer Verfolgung (wegen
seines Stlickes "Die Rauber") und stdndiger Geldsorgen ein weniger geordnetes
Leben als Goethe fiihren musste, wurde 1788 auf Betreiben Goethes als Professor
fur Geschichte nach Jena Dberufen. 1794 begannen Freundschaft und

Zusammenarbeit mit Goethe. 1799 siedelte Schiller nach Weimar um.
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Weimar stellte neben Leipzig und Hamburg eines jener geistigen Zentren im
damals aus vielen Einzelstaaten bestenenden Deutschland dar. Reiche Blrger oder
kunstbeflissene Flrsten ermoéglichten es Kinstlern, ohne materielle Sorgen und
ohne Riicksicht auf den Massengeschmack ihre Ideen zu verfolgen. Der geistige
Austausch in diesen Zentren blieb unbehindert, Deutschlands provinzieller
Charakter hatte wenig zu bieten, so nahmen die Gebildeten an den kulturellen und
auch politischen Ereignissen der ganzen Welt teil, Uber die man in Zeitschriften
und Buchern berichtete. Dies fuhrte zu einer geistigen Weite, fur die man den
Begriff "Weltblrgertum™ pragte.

3. Grundideen

Wie die Aufklarung ging die Klassik von der Erziehbarkeit des Menschen
zum Guten aus. Ihr Ziel war die Humanitét, die wahre Menschlichkeit (das Schone,
Gute, Wahre). Doch der Mensch sollte nicht nur einzelne Tugenden (z.B. Toleranz,
Né&chstenliebe) besitzen, sondern einem Ideal zustreben, das mit den Begriffen
"Harmonie" und "Totalitat" umschrieben wurde. Dies bedeutete, dass alle
menschlichen Kréfte und Fertigkeiten ausgebildet werden sollten: Gefiihl und
Verstand, kinstlerisches Empfinden und wissenschaftliches Denken, theoretisches
Erfassen und praktische Umsetzung (Totalitat). Dabei sollten diese Eigenschaften
aber nicht im Widerspruch zueinander stehen, eine auf Kosten der anderen
bevorzugt werden, sondern eine ausgewogene Einheit bilden (Harmonie).

Verwirklicht sah man dieses Ideal in der griechischen Antike; die Griechen
des klassischen Altertums héatten - jeder Einzelne und die gesamte Gesellschaft -
ihre Krafte allseitig und harmonisch entfaltet wie kein VVolk zuvor oder danach. Als
einen weiteren Bereich, in dem das Ideal bereits Wirklichkeit sei, verstand man die
Natur. Dieser Gedanke wurde v.a. von Goethe vertreten. Er verstand sich selbst in
erster Linie als Naturforscher, nicht als Dichter. Zeit seines Lebens versuchte er die
mannigfaltigen Erscheinungsformen der Tier- und Pflanzenwelt auf bestimmte
Urformen zurtckzufihren (z.B. die Urpflanze), aus denen sich dann seiner
Meinung nach die einzelnen, konkreten Formen durch Metamorphose entwickelt

haben. Er entdeckte auch den Zwischenkieferknochen beim Menschen (Sutura
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incisiva Goethei). Das angebliche Fehlen dieses Knochens, der beim tierischen
Schadel im Gegensatz zum menschlichen deutlich ausgepragt ist, hatte vor Goethe
als Beweis gegolten, dass der Mensch eine eigenstandige Schopfung der Natur
(Gottes) sei. Durch seine Entdeckung zeigte nun Goethe Jahrzehnte vor Darwin
den Zusammenhang zwischen Tier- und Menschenwelt und damit die Einheit
("Harmonie™) der Natur.

Die Wirklichkeit betrachteten die Klassiker gegentber ihrem Ideal als
unzureichend. Sie verstanden sie als gepragt durch die Arbeitsteilung der
Gesellschaft, die den Einzelnen nur auf bestimmte, seinem Beruf zugeordnete
Tatigkeiten und Fahigkeiten festlegte (Spezialisierung). Entsprechend herrsche im
Menschen selbst ein Zwiespalt zwischen Gefiihl und Verstand, Pflicht und
Neigung, Denken und Handeln. Deutschland galt als rickstandig, provinziell,
spieBburgerlich. GrolRe Hoffnungen setzte man zunéchst auf die Franzdsische
Revolution (1789), war aber dann von deren Verlauf, v.a. der Schreckensherrschaft
enttauscht.

Eine Anderung dieses Zustandes in Richtung auf das Ideals sei daher nicht
durch eine revolutiondre Umwaélzung der Gesellschaft zu erreichen (wie es die
Franzosische Revolution versuchte), sondern durch die Verdnderung des
Einzelnen. Wie in der Aufklarung hielt man die Kunst fiir ein geeignetes Mittel,
dies zu erreichen. Die Kunst sollte aber nicht nur die "Verzuckerung" der Pille
sein, die unangenehme Lehren auf angenehme Weise nahe brachte. Die Kunst - so
v.a. Schiller - veranschauliche das Ideal, sei ein "Vorschein" des Idealzustandes,
seine VVorwegnahme im schénen Schein der Kunst. Durch die Beschéaftigung mit
dieser Kunst sollten die Menschen allméhlich diesem Idealzustand angenéhert
werden. Dabei nahm man in Kauf, dass dieses Unternehmen sich zundchst auf
einen kleinen Kreis von Gebildeten beschrénkte, einen Kreis, der sich mit der Zeit
vergroRern wiirde.

4. Wirkungen auf das Schulsystem
Ebenfalls von den Ideen der Klassik beeinflusst und aullerdem fir die Geschichte

des deutschen Schulwesens von entscheidender Bedeutung war der mit Goethe und
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Schiller befreundete Wilhelm von Humboldt (1767-1835). Wahrend seiner
Tatigkeit im preuBischen Staatsdienst 1809 leitete er eine Reform des Schulwesens
ein, wobei er besonderes Gewicht auf das Gymnasium legte. (Auf’erdem griindete
er die Universitat in Berlin.)

Gemaéls dem Ideal der Klassik, der allseitigen und harmonischen Entfaltung
des Einzelnen und der Gesellschaft, sollte die Schule nicht fir einen bestimmten
Beruf ausbilden. Eine zu frihe Spezialisierung verhindere die allgemeine
Menschenbildung. Diese sei das eigentliche Ziel der Schulbildung und ohnehin die
beste Voraussetzung fir eine spatere Spezialisierung. Da die Allgemeinbildung
namlich zur Selbststandigkeit fuhre, sei es spéter kein Problem, sich auf die
speziellen Anforderungen des Berufs einzustellen. Diesen Zielen entsprechend
durfe die Methode des Unterrichts nicht von Drill und Auswendiglernen gepragt
sein, sondern von Motivation und selbststdndigem Lernen. Der Erfolg dieser
Bildung solle durch das Abitur tberpriift werden. Das Abitur berechtigte dann zum
Studium und hoheren Staatsdienst. Eine besondere Rolle bekamen die alten
Sprachen Latein und Griechisch. Dies hing mit der erwahnten Tatsache zusammen,
dass die deutschen Klassiker in den Griechen der Antike ihr Ideal der Totalitat und
Harmonie verwirklicht sahen. Die Romer der Antike galten als VVorbild an Tugend,
Tatkraft und Vaterlandsliebe.

Die Reform sollte alle Schulen umfassen, man konzentrierte sich aber in der
Praxis auf die Gymnasien (Lehrplan, Prifungsordnung, Lehrerausbildung). Das
Schulsystem, auch das Gymnasium, hat seitdem viele Veranderungen erfahren.
Dass der Humboldt'sche Bildungsbegriff dennoch (berlebt hat, kann man noch
heute in den Begriffen "Studierfahigkeit”, "Basiswissen", "Allgemeinbildung”,
"erweiterter Qualifikationsbegriff”, "Grundkurse", "Pflichtauflagen” erkennen, die
in Richtlinien, Verlautbarungen und in der 6ffentlichen Diskussion immer wieder
auftauchen.

5. Wirkung
Im 19. Jh. entfaltete die deutsche Klassik im Bildungsbiirgertum eine ungeheure

Wirkung. Zitate aus den Werken Goethes und Schillers wurden zu volkstimlichen
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Sprichwortern. Die Lektire der Klassiker wurde Pflichtpensum in den hoheren
Schulen, Schillers Dramen beherrschten die Spielplane der Theater. Dabei entwarf
man allerdings ein idealisiertes Bild der deutschen Klassiker. Fur die Briiche in
ihren Leben und Werk, fur das Kritische in vielen ihrer Werke hatte man keinen
Blick.
6. Wichtige Werke:
Goethe
Dramen:

e |phigenie auf Tauris (1787)

e Egmont (1787)

e Torquato Tasso (1790)

e [aust | (1808), Faust 11 (1832)
Romane :

e Wilhelm Meisters Lehrjahre (1796)

e Die Wahlverwandtschaften (1809)

e Wilhelm Meisters Wanderjahre (1829)

e ROmische Elegien (1790)
Schiller
Dramen :

e Don Carlos (1787)

e Wallenstein (1799)

e Maria Stuart (1800)

e Wilhelm Tell (1804)
Schriften :

e Uber die &sthetische Erziehung des Menschen (1793)

e Uber naive und sentimentalische Dichtung (1797)

e Balladen
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Romantik
Wortbedeutung

Weltanschauung der Romantik
Rolle der Dichtung und des Dichters
Unterschied zur Klassik
Einschrankungen

Wichtige Autoren und Werke

o g bk~ w D e

v" Friihromantik
v Hochromantik
v" Heinrich Heine
1. Wortbedeutung
Der Begriff "romantisch” bzw. "Romantik™ hatte mehrere Bedeutungen:
> im 18. Jh.
e im Roman vorkommend (Romane wurden in den
romanischen Volkssprachen verfasst, nicht im Latein der
Gelehrten), wunderbar, phantastisch, abenteuerlich,
erfunden
e wild-schone Landschaft und die Empfanglichkeit des
Menschen dafiir
e im Gegensatz zu "klassisch™: mittelalterlich, neuzeitlich
» im 19. Jh.
e Bezeichnung der kunstgeschichtlichen Epoche
e "Poesie", "poetisch"
2. Weltanschauung der Romantik
Die Romantik lehnte die Wirklichkeit des ausgehenden 18. und beginnenden 19.
Jh. radikal ab. Sie sah die Gesellschaft gepragt vom Gewinnstreben und vom
bloRen Niitzlichkeitsdenken des beginnenden industriellen Zeitalters. Den
aufblihenden Naturwissenschaften warfen die Romantiker vor, sie wirden alles
mit dem Verstand erklaren, alles auf seine Nutzlichkeit, Verwertbarkeit

untersuchen und keine Geheimnisse mehr lassen. Der burgerliche Alltag erschien
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den Romantikern als grau, ohne Abwechslung, "prosaisch”, beherrscht vom
eintdnigen birgerlichen Berufsleben.

Gegeniiber der so gesehenen Wirklichkeit feierte die Romantik die
mythische Welt der Religion, sah daher im Mittelalter die ideale Zeit der
Geschichte, da damals die Menschen im christlichen Glauben geeint gewesen
seien. Die Romantik glaubte an die Macht des Ahnens, Schauens, der Intuition,
pries das Reich der Phantasie und des Traums, bis hin zu den dunklen Bereichen
der Seele. Die Romantiker pflegten die abgeschlossene Welt des intakten
Freundeskreises, sie verehrten und sammelten die einfache Kunst des Volkes, da
sie am urspringlichsten sei, sie begeisterten sich fur die Schonheit und Wildheit
der Natur.

All diese Gegenwelten fassten die Romantiker unter dem Begriff der
"Poesie” zusammen. Sie sei eine unermessliche, unerschopfliche Kraft, standig
wachsend ("progressiv*), die den Urgrund aller Dinge bilde (“universal”). In den
frihen Zeiten der Menschheitsgeschichte, der Zeit des Mythos, und im Mittelalter
habe sie die Welt bestimmt, sei dann aber von der modernen Welt (Reformation,
Aufklarung) verdrangt worden und nur noch in der Volksliteratur, der Natur, in
einzelnen Momenten des Lebens (Liebe) und in bestimmten Personen (v.a. Frauen,
Kindern) zu entdecken. (Beeinflusst waren die Romantiker von den Philosophen
Johann Gottlieb Fichte [1762-1814] und Friedrich Wilhelm Schelling [1775-1854],
die den Geist bzw. die Natur als grundlegendes Prinzip allen Seins betrachteten.)

3. Rolle der Dichtung und des Dichters

Von dieser allgemeinen Poesie (auch "Naturpoesie") unterschieden die Romantiker
die Poesie im engeren Sinne, die "Kunstpoesie", wozu auch die Dichtung gehdrte.
Die Dichtung galt als Teil der allumfassenden Poesie. Sie war also im Unterschied
zur Aufklarung kein blof3es Instrument und anders als in der Klassik kein
Erziehungsmittel und keine Vorwegnahme der idealen Welt, sondern Teil der
idealen Welt selbst. Trotzdem hatte sie eine Aufgabe. Die Dichtung sollte ndmlich

die verschuttete Welt der Poesie bewusst machen und aufdecken, in der Hoffnung,
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dass sie einmal wieder zur Herrschaft gelange. Der Dichter geriet dabei in die
Rolle des Priesters einer neuen, noch verborgenen Religion.

4. Unterschied zur Klassik

Auch die Klassik hatte die Nachteile der burgerlichen Ordnung (z.B. die
Arbeitsteilung, die Spezialisierung des Menschen), gesehen, aber an ihrem ldeal
fest gehalten, der Mensch sei fahig, all seine Krafte in harmonischer Einheit zum
Schonen, Wahren, Guten auszubilden. Die Romantik vermochte diesen Glauben an
die Veranderbarkeit des Menschen und der Gesellschaft nicht aufzubringen. Sie
stellte eigentlich keine lIdeale auf, entwarf kein Bildungsprogramm, mit dessen
Hilfe die Ideale verwirklicht werden sollten. Sie stellte der Wirklichkeit eher
Gegenwelten gegeniber, in die man fluchten konnte, zusammen mit gleich
Gesinnten oder aber alleine, wie es der Dichter Novalis mit Hilfe von Drogen
versuchte. Daher ist es nicht verwunderlich, dass Goethe die Romantik ablehnte,
obwohl viele Romantiker ihn und sein Werk verehrten.

5. Einschrankungen

Die eher unprazisen, nicht leicht zu fassenden Vorstellungen der Romantik
schlossen wissenschaftliches Denken und Engagement in der Wirklichkeit nicht
aus. Auch die Romantik hatte wissenschaftliche Leistungen vorzuweisen, die das
Ergebnis exakten Forschens darstellen. Die Gebriider Grimm z.B. begannen mit
der Erforschung der deutschen Sprache und Literatur (Anfang der Germanistik).
Auch die Geschichtswissenschaft im heutigen Sinne hatte ihren Ursprung in der
Romantik. Einige Romantiker engagierten sich auch politisch. Sie unterstutzten das
Streben der Deutschen nach einer einheitlichen Nation zur Zeit der
Befreiungskriege; andere wurden auch Anhénger der Restauration.

6. Wichtige Autoren und Werke

Die romantischen Dichter und Philosophen taten sich in Universitatstadten zu
Freundeskreises zusammen. Mittelpunkt ihrer Kreise waren oft Frauen: Karoline
Schlegel, zunachst Ehefrau August Wilhelm Schlegels, danach von Schelling;
Elisabeth (genannt Bettina) von Arnim, Ehefrau Achim von Arnims und Schwester
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dessen Freundes Clemens Brentano; Rahel Levin und Henriette Herz, die in Berlin
literarische Salons unterhielten.

Als Hauptgattung der Romantik galt ihren Vertretern selbst der Roman. Sie
sahen ihn als diejenige Textsorte an, in der alle Gattungsgrenzen aufgeldst werden
konnten, wo theoretische Reflexion, Erzéhlung, lyrische Stimmungen
zusammentreffen konnten, ohne in starre Formen gefasst zu sein.

Fir die Nachwelt ist die romantische Lyrik die wichtigste literarische Form.
Der musikalische Charakter der Lyrik, ihre Bildlichkeit, die Mdéglichkeit, Dinge
auszudriicken, die anders nicht auszudriicken sind, passt zu der Weltsicht der
Romantik.

Fruhromantik: stark philosophisch, theoretisch orientiert (Jena, Berlin)
Friedrich Schlegel (1772-1829)

e Lucinde (Roman 1799)
August Wilhelm Schlegel (1767-1845)

e gab zusammen mit seinem Bruder von 1798-1800 die Zeitschrift
"Athenaeum" heraus
Novalis (Friedrich von Hardenberg 1772-1801)
e Hymnen an die Nacht (Gedichte 1797)

e Heinrich von Ofterdingen (Romanfragment 1802)
Ludwig Tieck (1773-1853)
e Der gestiefelte Kater (Drama 1797)
e zusammen mit Wilhelm Heinrich Wackenroder (1773-1798):
HerzensergielRungen eines kunstliebenden Klosterbruders (1797)
e Theoretische Schriften (1796)
Hoch- und Spatromantik (Heidelberg)
Clemens Brentano (1778-1842)
e Gedichte
e zusammen mit Achim von Arnim (1781-1831) ab 1805 Des Knaben

Wunderhorn (Volksliedsammlung)
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Joseph von Eichendorff (1788-1857)
e Gedichte

e Aus dem Leben eines Taugenichts (Novelle 1826)
Ernst Theodor Amadeus (E.T.A.) Hoffmann (1776-1822)

e Das Fraulein von Scuderi (Novelle 1819)
Jakob Grimm (1785-1863) und Wilhelm Grimm (1786-1859)
e Kinder und Hausmérchen (1812,1815,1822)
e Deutsches Worterbuch (ab 1854, nach ihrem Tod fortgesetzt, 1961
abgeschlossen)
Heinrich Heine (1797-1856)

Heinrich Heine nimmt eine besondere Position in der Literaturgeschichte ein. Er

war einerseits der populérste romantische Lyriker. Seine Gedichte im "Buch der
Lieder" (1827) hatten eine groRe Wirkung tber die Epoche der Romantik hinaus
und wurden vielfach zu Volksliedern (z.B. "Die Lorelei"). Auf der anderen Seite
distanzierte sich Heine vom Poesiebegriff der Romantiker. Er sah die Welt als
zerrissen an, Kritisierte die Wirklichkeit wie die brigen Dichter der Romantik,
glaubte aber nicht an den Urgrund der Poesie in allen Dingen. Der Dichter habe die
Aufgabe, diesen Riss zu zeigen und nicht vor ihm die Augen zu verschliel3en. Wer
vor ihm in die Gegenwelten fliichte, die Welt als heil und als Ganzes zeige, der
ltge.

In vielen Gedichten Heines wird ein Zwiespalt deutlich zwischen der
schonen Welt der Romantik, nach der auch Heine sich sehnte, und seiner Einsicht
in die Brichigkeit der Welt und die Falschheit der romantischen Gegenwelten.
Dieser Zwiespalt aulert sich als Ironie, mit der Heine romantische Bilder in seinen
Gedichten gestaltet. Eine andere Mdglichkeit, sich mit dem Riss in der Welt
auseinander zu setzen, sah er in politischer Dichtung ("Deutschland, ein
Wintermarchen", 1844), in der er in bissig-ironischen Versen die sozialen und

politischen Zustande Deutschland im VVormérz (1815-1848) aufs Korn nahm.

183



Biedermeier und Vormarz
1. Geschichtliche Hintergriinde

2. Das Biedermeier
2.1 Namensgebung
2.2 Merkmale und Stromungen des Biedermeier
2.3 Autoren und Werke
3. Junges Deutschland und Vormarz
3.1 Namensgebung
3.2 Merkmale und Stromungen des Jungen Deutschland
3.3 Autoren und Werke
4. Vormarz im engeren Sinne
4.2 Strémungen und Tendenzen
4.3 Autoren und Werke
1. Geschichtliche Hintergrtinde
Die Zeit der Restauration beginnt 1815 mit dem Ende der napoleonischen
Herrschaft in Europa und dem Wiener Kongress und endet mit der birgerlichen
Revolution, der so genannten "Marzrevolution” von 1848; deshalb wird diese
Epoche auch Vormérz genannt. Kennzeichen fir diese Epoche ist die dufiere
Sicherheit und die innere Unterdrickung aller aufkeimenden Ideen des
Liberalismus, des Nationalismus und der Demokratie.

Die deutschen Patrioten und liberalen Reformer mussten erleben, wie ihre
Hoffnungen auf dem Wiener Kongress und noch brutaler durch die Karlsbader
Beschliisse 1819 (Verbot der Burschenschaften; Verfolgung von '‘Demagogen’;
Pressezensur) zuschanden gemacht wurden. Es gab jedoch erstaunlich wenig
Auflehnung gegen diese Entwicklung. Der Hauptgrund fir die politische
Gefligigkeit vieler Deutscher in den Jahren der Reaktion zwischen 1815 und 1848
lag darin, dass die Behdrden und die Masse des Volkes die Stabilitdt und
Sicherheit begrifiten, wie sie durch die Rickkehr zur politischen
Vorkriegsordnung erreicht wurde. Das Leben in PreuRen, Bayern, Baden und

Sachsen war vor den napoleonischen Kriegen jahrzehntelang friedlich verlaufen.
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Die Kriege, die sich mit Unterbrechnungen von 1792 bis 1815 hinzogen, die tief
greifenden Umwaélzungen, die sie einem nicht an Verédnderungen gewohnten Volk
aufzwangen, die Zerstérung des Heiligen Romischen Reiches brachten dagegen
keinerlei erkennbaren Gewinn fiir das Volk mit sich - wenn man einmal von den
linksrheinischen Gebieten absieht, die wahrend der franzosischen Besatzung die
Segnungen einer liberalen Verwaltung erfahren hatten. Die stirmische Unruhe und
die Entbehrungen, unter denen die Deutschen in den anderen Teilen des Reiches
litten, lieRen die Menschen mit Wehmut an die ‘guten alten Tage' vor 1789 denken.

Die Deutschen fiihrten ihre Beschwerden und Verluste weniger auf den
Krieg und den von vielen bewunderten Napoleon zuriick als auf das Phanomen der
Revolution. Die Franzdsische Revolution 1789 war schlieBlich dafur
verantwortlich, dass ein Konig hingerichtet wurde und zahlreiche Adlige starben
oder ins Exil gingen. Man war der Ansicht, dass diese Revolution die Massen dazu
aufgestachelt hatte, nach Dingen zu greifen, die ihnen nicht zustanden. Die
franzosische Nation hatte in ihrem mallosen Ehrgeiz lange Jahre hindurch Unruhe
und Krieg Uber Europa gebracht und beinahe die ganze gesellschaftliche Ordnung
umgestirzt. Die Deutschen wussten aber, dass ihr Land aufgrund seiner Lage in
der Mitte Europas und seiner Uneinigkeit besonders anfallig fur alle Stérungen der
européischen Ordnung war. Somit war die Mehrheit des deutschen Volkes nicht
unzufrieden mit dem Ergebnis des Wiener Kongresses und protestierte nicht
dagegen, dass die Schlussakte keine Bestimmungen Uber die Sicherung
individueller Rechte und Freiheiten enthielt. Die harten Malinahmen, zu denen die
staatlichen Behorden griffen, um die wiederhergestellte Ordnung zu sichern, gaben
dem Biirger das beruhigende Gefihl, in einer festen Ordnung zu leben. Sowohl
PreuRen als auch Bayern, die beide spater nach der Vorherrschaft in Deutschland
streben sollten, begriRten es, das Osterreich 1815 seine alte Vormachtstellung in
Deutschland wieder einnahm. Das war ein Unterpfand fir Frieden in der
Gegenwart und Sicherheit in der Zukuntft.

Die unterschiedliche kiinstlerische Reaktion auf diese gesellschaftpolitischen

Entwicklungen trennt die konservative Stromung des "Biedermeier” von der
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liberalen des "Jungen Deutschland” bzw. der radikaldemokratischen des
literarischen "Vormérz":
2. Das "'Biedermeier™

Die meisten deutschen Schriftsteller zwischen 1820 und 1848 teilten die
konservative Beurteilung der politischen Lage. Sie standen im Allgemeinen dem
Liberalismus kritischer gegenuber als dem fursorglichen Absolutismus ihrer
Herrscher und den Polizeitstaat-Methoden des Metternich-Regimes. Sie bedauerten
das politische Engagement ihrer jiingeren Zeitgenossen (s.u.) und standen neuen
politischen Ideen mit Misstrauen gegeniber, weil sie dahinter umstirzlerische
Bestrebungen witterten. Dennoch waren sie keineswegs begeistert von der neuen
Ordnung.
2.1 Zur Namensgebung

Die Bezeichnung "Biedermeier" geht auf die deutschen Schriftsteller
Ludwig Eichrodt und Adolf KuBmaul zurtick, die fir die Munchener "Fliegenden
Blatter" von 1855-1857 die Gestalt des schwabischen Dorflehrers Gottlieb
Biedermaier erfanden - einen Menschen, dem nach ihrer Charakterisierung "seine
kleine Stube, sein enger Garten, sein unansehnlicher Flecken und das diirftige Los
eines verachteten Dorfschulmeisters zu irdischer Glickseligkeit verhelfen."
Wahrend Eichrodt und Kufmaul mit dieser Figur und dessen Freund Horatius
Treuherz eine Parodie auf das Spiellbirgertum abliefern wollten, begann man
gegen Ende des 19. Jahrhunderts, das Biedermeier mit der "guten, alten Zeit"
gleichzusetzen und verwendete diesen Begriff als Synonym fir Behaglichkeit,
Hé&uslichkeit, Geselligkeit in Familie und im Freundeskreis, fur den (auch
geistigen) Rickzug ins Private. Ab 1906 wurde der Begriff fir Mode und Mdobel
aus der Zeit zwischen 1815 und 1848 verwendet, dann auch fir einen Malstil.
2.2 Merkmale und Strémungen des Biedermeier

Die Einstellung, von der die Literatur und das geistige Leben bis ungefahr
1840 gekennzeichnet wurden, hiel3 Anpassung an die Wirklichkeit: Man fiigte sich
ohne Aufbegehren in eine unvollkommene Welt. Die politischen Enttauschungen,

die die Literaten des Biedermeier in ihrer Jugend erlebt hatten (Napoleon; Wiener
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Kongress), erzeugten in ihnen ein allgemeines Misstrauen gegen die grof3e Politik.
Sie hatten daher die Tendenz, sich nach den Befreiungskriegen in ihnrem Heim oder
in engsten Kreisen abzukapseln. lhre Welt, die sie auch in ithren Werken
darstellten, war gekennzeichnet durch eine konservative Grundhaltung, durch
Selbstgenligsamkeit und Hingabe an eine Arbeit, die um ihrer selbst willen und
nicht wegen eines materiellen Vorteils gut getan wurde.

Die Wohnung wurde so zum Mittelpunkt des Lebens. Dennoch gewannen
Kaffeehduser und Theater, als wichtige Treffpunkte in den Stadten, an Bedeutung.

Denn andererseits mall man der Kunst durchaus eine soziale Bedeutung bei.
Man war davon uberzeugt, dass sowohl das kinstlerische Schaffen als auch das
Erlebnis der Kunst die Menschen verbinde und ihr Gemeinschaftsgefiihl stéarke.
Die bevorzugten Gattungen waren in diesen Jahren die ldylle - ein episches
Gedicht, an dem man sich im Familienkreis erfreute - und das Drama, das
offentlich aufgefiihrt wurde. Der gesellige Charakter der Biedermeier-Literatur
zeigt sich ferner in der Beliebtheit gewisser Gattungen wie der Satire, des
Epigramms, der Reiseberichte sowie v.a. der Tagebicher, Briefe und
Lebenserinnerungen, die im Familienkreis oder vor Freunden vorgelesen wurden.
Trotz dieser Gemeinsamkeiten zerfallt die Biedermeier-Zeit in eine verwirrende
Vielfalt literarischer Stile und Vorlieben, die sich manchmal sogar in ein und
demselben Werk zeigen:

2.3 Autoren und Werke
Franz Grillparzer (1791-1872):

In seinen Dramen ist der grublerische Weltschmerz des beginnenden 19.
Jahrhunderts ein Grundmotiv: Ausdruck des Unglaubens an sich selbst, des
Zweifels, der in die Ruhe der Idylle, des reinen Herzens, der stillen Innerlichkeit
flieht.

Hauptwerke: "Konig Ottokars Gliick und Ende™ (1825), "Ein treuer Diener
seines Herrn" (1828), "Ein Bruderzwist in Habsburg", "Die Jidin von Toledo",

"Libussa", "Das Goldene Vlies".
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Ferdinand Raimund (1790-1836):

Er blieb trotz seiner ungltcklichen Liebe zur Tragddie der barock-wienerischen
Volkstradition verhaftet und fuhrte sie mit seinen Zauberspielen und
Besserungsstticken auf den Gipfel der Vollendung.

Hauptwerke: "Der Verschwender”, "Der Alpenkonig und der Menschenfeind”,
"Der Bauer als Millionar", "Der Barometermacher auf der Zauberinsel", "Der
Diamant des Geisterkonigs", "Die gefesselte Fantasie™ und "Die Unheil bringende
Zauberkrone".

Johann Nestroy (1801-1862):

Bei ihm wandelt sich das Altwiener Volksstiick zur sozialkritischen Komddie: Die
Zaubermaschinerie einer tbersinnlichen Welt vermag die Personen nicht mehr aus
ihren Bedingtheiten zu reiflen.

Hauptwerke: "Der konfuse Zauberer”, "Lumpazivagabundus", "Der Zerrissene",
"Einen Jux will er sich machen”, "Das Haus der Temperamente".

Annette von Droste-Hulshoff (1797-1848):

Gefangen in ihrer von Milieu, materieller Not und triebhaftem Denken und Fihlen
bestimmten Welt, sind die Personen in ihrer Meisternovelle "Die Judenbuche. Ein
Sittengemalde aus dem gebirgichten Westfalen™ (1842) nur in geringem Male
wirklich Handelnde; vielmehr kann ihr Verhalten als bloRes, fast instinktives
Reagieren auf duflere, von Gesellschaft und Natur gesetzte Umstande aufgefasst
werden. In diesem Prosawerk nimmt die Autorin Ziige des Realismus und des
Naturalismus vorweg, so wie sie auch in anderen Erzahlungen einen besonderen
Schwerpunkt auf die mdglichst detaillierte und atmospharisch dichte Schilderung
der Lebensumsténde des Landadels wie des einfachen Volkes legt.

Bekannt wurden aufRerdem Annette von Droste-Hulshoffs Balladen und
Gedichte, etwa die Sammlung "Heidebilder", zu der auch die bekannte Ballade
"Der Knabe im Moor" (1842) zahlt. Weniger bekannt sind heute die Versepen der
Dichterin ("Das Hospiz auf dem groRRen St. Bernhard", "Die Schlacht im Loener
Bruch").
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Adalbert Stifter (1805-1868):

Eine mindestens ebenso zentrale Rolle spielt die Natur auch bei Stifter,
allerdings mit vollig anderer Funktion. Denn wenn bei einem Autor tatsachlich und
ganz wertfrei von Biedermeier im Sinne von 'Riickzug ins Private, Abgewandheit
von der (sozial gepragten) Welt' gesprochen werden kann, dann ist dies bei ihm der
Fall. Stifter hat die in seiner Prosa allgegenwartige Natur zum Zeugen und
Mitbeteiligten am menschlichen Schicksal gemacht. Im Grunde thematisieren alle
seine Werke die Entsagung und die Zuwendung zum Kleinen, Alltaglichen als
Kern wahrer Humanitét, die sich dem »sanften Gesetz« der sittlichen Ordnung
unterwirft.

Sein Erzéhlwerk umfasst sechs Novellenbande, unter anderem "Studien”
(1844-50; darin "Der Hochwald"), "Bunte Steine" (1835; darin "Bergkristall™)
sowie den Bildungs- und Erziehungsroman "Nachsommer” (1857) und den
historischen Roman "Witiko™" (1865-67). - Weitere Werke:
"Nachkommenschaften", "Brigitta”, "Der Hagestolz".

Eduard Morike (1804-1875):

Ein Name, der fast automatisch mit dem Biedermeier in Zusammenhang gebracht
wird. Dass er sich allerdings keineswegs ausschlieBlich unspektakularen Themen
widmete und sich nicht zu schade war, auf einen Turmhahn oder eine Lampe ein
Gedicht zu schreiben, scheint ihm zum Verhangnis geworden zu sein. Dabei steckt
selbst in den eher idyllischen Texten stets eine gute Portion Ironie, aber es
uberwiegen ohnehin solche, die alles andere als betulich sind. Seine bildhafte,
rhythmisch und formal vollendete Lyrik, die Volksliedhaftes, Balladeskes,
Idyllisches und streng gefuigte antikisierende Formen umfasst, stellt ein Bindeglied
zwischen Goethe und der modernen Dichtung dar.

Hauptwerke: "Mozart auf der Reise nach Prag" (1856), "Maler Nolten" (1832),
"Das Stuttgarter Hutzelmannlein” (1852).

Christian Dietrich Grabbe (1801-1836):

Aus seiner nihilistischen Perspektive war die Welt nichts als ein »mittelmaRiges

Lustspiel«; entsprechend dieser Grundhaltung gestaltete er historische Dramen
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(Napoleon oder die hundert Tage, 1831, Hannibal, 1835) als groteske
Bilderbiicher, in denen das Scheitern alles GroRen an der Ubermacht des
Gemeinen und Banalen zynisch dargestellt wird.
Hauptwerke: "Scherz, Satire, Ironie und tiefere Bedeutung", "Marius und Sulla",
"Die Hohenstaufen", "Die Hermannsschlacht”, "Cid", "Don Juan und Faust".
Friedrich Rickert (1788-1866):
Er schrieb unter anderem patriotische Befreiungslyrik [gegen Napoleon] in
"Deutsche Gedichte™ (1814), politisch-satirische Lustspiele auf Napoleon (1815-
18) und biedermeierliche "Haus- und Jahrespoesie". Seine eigentliche Leistung ist
die ErschlieBung der persisch-arabischen Dichtung durch sein ungewohnliches
Sprach-, Reim- und Ubersetzertalent.
Hauptwerke: Zyklus "Liebesfriuhling” (1844), "Die Weisheit des Brahmanen"
(1836-1839), "Kindertotenlieder" (1872 aus dem Nachlass, vertont durch Gustav
Mahler), "Geharnischte Sonette” (1814).
3. Junges Deutschland und Vormarz
Liberales Birgertum und Studenten reagierten anders als die Mehrheit des Volkes
auf die politischen Verhaltnisse der Restaurationszeit. Wahrend sich auf der einen
Seite Wirtschaft, Technik und Industrie rasant weiterentwickelten, blieben das
Birgertum - und natdrlich das sich langsam entwickelnde Proletariat - von der
Mdoglichkeit  politischer  Gestaltung  ausgeschlossen.  Soziale Not und
Unzufriedenheit mit der politischen Unterdriickung stiegen im Lauf der Zeit immer
weiter an; es kam vereinzelt zu Aufstanden bzw. politischen Aktionen (Hambacher
Fest 1832) und schliel3lich 1848 - im Gefolge der franzdsischen Julirevolution
1830 - zur Marzrevolution, die in den Hauptstadten fast aller deutschen
Bundesstaaten zu Reformen (liberale Verfassungen) und in Deutschland zur Wahl
der Frankfurter Nationalversammlung fuhrte. In Wien kam es zum Sturz
Metternichs.

Mit Vorméarz verbindet man also fortschrittliche Tendenzen - etwa ab dem
Jahr 1815 - und eine Literatur mit liberalen, spater sozialpolitischen, teilweise

radikaldemokratisch-kommunistischen Zielen. Unterteilt wird die Literatur des
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Vormarz in Junges Deutschland (von ca. 1830 bis zum Verbot dieser Schriften
1834 in Osterreich, 1835 in PreuBen) und - nach einer unbenannten Zwischenphase
- in den eigentlichen Vormaérz, auch politische Tendenzdichtung genannt.

3.1 Namensgebung

Als Junges Deutschland wird eine lose Vereinigung von politisch engagierten
Schriftstellern bezeichnet, denen Ludolf Wienbarg den Namen gab: "Dem jungen
Deutschland, nicht dem alten widme ich diese Buch."

3.2 Merkmale und Stromungen des Jungen Deutschland

Die Jungdeutschen und die Vertreter des literarischen Vormarz hatten das
gemeinsame Ziel, die Literatur zu erneuern, das Recht auch der Frauen auf Bildung
und Selbststandigkeit durchzusetzen. Sie schrieben gegen die Zensur und fiir die
Pressefreiheit, gegen die Willkur der absoluten Herrscher und fir das Recht auf
Freiheit und Gleichheit der Birger, gegen die Kleinstaaterei und fir eine
demokratische Verfassung. Sie traten fur eine Trennung von Staat und Amtskirche
ein.

Die bedeutendste Figur in diesem Kontext ist Heinrich Heine, der zwar nur
bedingt dem Jungen Deutschland zugeordnet werden kann, dessen fiihrende Rolle
jedoch durch die Konsequenz seiner Haltung, die Originalitét seiner Gedanken und
den &sthetischen Rang seiner Werke begriindet ist. Heines Auseinandersetzung mit
der Romantik fand ihren Niederschlag in dem Buch "Die romantische Schule"
(1836), das zugleich zu einer der wichtigsten theoretischen Schriften des Jungen
Deutschland wurde, da es in ihr nicht um Literaturgeschichte ging, sondern um
eine Abrechnung mit den reaktiondren Tendenzen der (Spét-)Romantiker.

Im Gegensatz zum abstrakten ldealismus der Burschenschaftler oder der
Turnerbiinde ("Turnvater” Friedrich Ludwig Jahn, 1778-1852) entwickelte sich im
Jungen Deutschland eine Gruppe von Intellektuellen, die sich nicht mehr von
schénen Worten blenden lieR. Was sie wollte, war eine "Politisierung der
Literatur", bei der Formen wie die Satire oder die Zeitkritik im Vordergrund

standen. Nicht das Poetische, Erhabene, Romantische fand man entscheidend,
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sondern das Hier und Jetzt, die konkrete Situation der Gegenwart, die jeden Tag zu
einer neuen Stellungnahme herausforderte.

Man verzichtete bei diesem Emanzipationsverlangen auf jedes "System", um
sich nicht von neuem "binden" zu miussen. Aus diesem Grunde wichen die
Jungdeutschen manchmal selbst in den wesentlichsten Punkten erheblich
voneinander ab. Doch das kiimmerte sie wenig, da sie alle dem Prinzip der
ungezugelten Liberalitdt anhingen. Einig waren sie sich jedoch zumeist in dem,
was sie ablehnten: alles Bedriickende, Reaktiondre, das Wachstum Hemmende,
woflr sie das bdrgerliche Mittelmal oder das Metternich'sche Regime
verantwortlich machten.

Die meisten Vertreter dieser Bewegung betrachteten sich voller Stolz als
Offentlich wirksame Publizisten und nicht als weltfremde Literaten. Aus diesem
Grunde schrieben sie bewusst populdr, um neben den Schongeistern auch die
Masse der Leser zu erreichen. Neben lyrischen Texten, Romanen und Novellen
erschienen daher literarische Zweckformen wie Briefe, Reiseberichte, Memoiren,
Flugblatter, journalistische Texte und Feuilletons.

Am 10. Dezember 1835 wurden die gesamten Schriften des Jungen
Deutschland durch den deutschen Bundestag verboten, womit zum ersten Mal in
der deutschen Geschichte eine gesamte literarische Richtung von der Zensur
betroffen war. Den jungen Literaten wurde vorgeworfen, "die christliche Religion
auf die frechste Weise anzugreifen, die bestehenden sozialen Verhéltnisse
herabzuwirdigen und alle Zucht und Sittlichkeit zu zerstoren". Das Verbot und die
damit verbundenen Repressionen bewirkten, dass viele jungdeutsche Autoren den
Glauben an Recht und Freiheit verloren und die gesellschaftspolitische Arbeit
beendeten.

3.3 Autoren und Werke

Karl Gutzkow (1811-1878):

Er grindete 1831 das "Forum der Journal-Literatur”, ein Jahr spéater erschien
anonym sein erster Roman "Briefe eines Narren an eine Narrin". 1835 erregte sein

Roman "Wally, die Zweiflerin" Aufsehen und brachte ihm eine
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zweieinhalbmonatige Geféangnisstrafe ein. Wieder auf freiem Fulle, heiratete er und
gab die "Frankfurter Borsenzeitung" und den "Frankfurter Telegraf" heraus. 1837
zog er nach Hamburg, wo er mit seinen Stlicken groRe Erfolge feiern konnte. Die
Komaodie "Zopf und Schwert" war eine der meistgespielten seines Jahrhunderts. Im
Jahre 1852 griuindete er die Zeitschrift "Unterhaltungen am hauslichen Herd".
Hauptwerke: "Wally, die Zweiflerin*, "Konig Saul”, "Die Ritter vom Geiste", "Der
Zauberer von Rom ", "Der Gefangene von Metz".

Heinrich Laube (1806-1884):

Redigierte 1833-1834 die belletristische "Zeitung fir die elegante Welt", die zum
Sprachrohr des "Jungen Deutschland" wurde. 1848 Mitglied der Frankfurter
Nationalversammlung; Forderer Grillparzers; Intendant des Wiener Burgtheaters;
1871 Grindung des Wiener Stadttheaters; verfasste auch historische Romane und
Dramen.

Hauptwerke: "Das junge Europa" (1833-37), "Die Karlsschiler" (1846), "Graf
Struensee" (1847), "Die Bernsteinhexe" (1847).

Die jungdeutschen Autoren Gustav Kiihne, Theodor Mundt und Ludorf
Wienbarg sind, anders als Gutzkow und Laube, heute der volligen Vergessenheit
anheim gefallen.

4. Vormarz im engeren Sinne

Der gebildete, spatromantisch gesonnene Friedrich Wilhelm V., der 1840 den
preulRischen Thron bestieg, erweckte zundchst Hoffnung auf grofere Liberalitét,
die er dann um so schlimmer enttduschte. Zugleich waren die politischen
Anspriiche des erstarkten gehobenen Birgertums gewachsen, wahrend das
verarmende Kleinbirgertum und die Arbeiter unuberhorbar ihre sozialen
Forderungen anmeldeten. Teils radikalisierte sich die Opposition daher ab 1840
(Ferdinand Freiligrath, Robert Eduard Prutz), teils traten neue entschlossene
Gestalten in den Vordergrund (Georg Herwegh, Georg Weerth). Die
Linkshegelianer sowie Karl Marx und Friedrich Engels begannen ihren
philosophischen Angriff.

4.1 Strémungen und Tendenzen
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Die neue Opposition wollte nicht mehr einzelne politische Institutionen, sondern
die gesamte Gesellschaftsordnung &ndern, z.T. auch bald im sozialistischen Sinn,
sie wollte nicht elegant an der Zensur vorbeischreiben, sondern offen fir die
Revolution eintreten. Man wollte nicht mehr unterhaltsamer Schriftsteller sein,
nicht mehr von sich selber reden, sondern parteilich und theoriebewusst agitieren.
Die Religionskritik verschérfte sich, sie enthielt jetzt eine praktische, gegen das
Bilndnis von Thron und Altar gerichtete Spitze. So entstanden revolutionére
Aufrufe, héufig in Liedform, politisch - philosophische Abhandlungen sowie
Satiren auf den opportunistischen, unterwirfigen “deutschen Michel".

4.2 Autoren und Werke

Georg Herwegh (1817-1884):

Seine "Lieder eines Lebendigen” (in zwei Bénden 1841 und 1843 in Zirich
erschienen) hatten einen grof3en Erfolg beim Lesepublikum.

Ferdinand Freiligrath (1810-1876). Er sprach mit seiner Dichtung besonders die
Jugend an, die aus den Grenzen des deutschen Polizeistaates in die Freiheit der
Welt drangte. Zusammen mit Emanuel Geibel erhielt Freiligrath vom
Preul3enkonig einen jahrlichen Ehrensold von 300 Talern, der ihm die
Existenzgrundlage bieten sollte. Nach schweren Bedenken lehnte Freiligrath die
Ehrengabe ab, da er sich von der "preuBischen Reaktion nicht bestechen” lassen
wollte. Kurze Zeit spater (1844) erschien als politisches Manifest der
demokratischen Opposition sein Buch "Mein Glaubensbekenntnis”. Der darin
geéulerte Radikalismus zerschlug ihm die Hoffnung auf eine Lebensstellung, die
ihm in Weimar angeboten worden war, und zwang ihn zu einem unsteten
Wanderleben im Ausland. Er emigrierte zunédchst nach Brussel, wo er sich mit Karl
Marx befreundete und zusammen mit diesem 1849-1851 die "Neue Rheinische
Zeitung" herausgab. Den Unterhalt fur sich und seine Familie verdiente Freiligrath
als kaufméannischer Angestellter ab 1851 in London. 1868 erfolgte die endgultige
Rickkehr nach Deutschland. Eine "Volksspende" von 60000 Talern war der Dank
der Nation an den opferbereiten Patrioten.

August Heinrich Hoffmann von Fallersleben (1798-1874):
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enthusiastischer Patriot und literarischer Verfechter der Ideen von 1848; kampfte
gegen die Verfassungsverweigerung Konig Wilhelms 1V. von Preufien. Bekannt
als Dichter des Deutschlandliedes.

Er forderte zundchst als Bibliothekar, spater als Professor an der Universitat
Breslau das schlesische Geistesleben durch eine "Monatsschrift von und fur
Schlesien” und durch die Herausgabe schlesischer Volkslieder. Als
Literaturhistoriker erwarb Hoffmann sich groRe Verdienste durch die Auffindung
und Erforschung altniederlandischer Literaturdenkmdler und durch eine
"Geschichte des deutschen Kirchenliedes bis auf Luthers Zeit". Daneben
veroffentlichte er selbst Kirchen-, Gesellschafts-, Liebes- und Kinderlieder. Im
Geiste der Burschenschaft gab er 1840 und 1841 seine "Unpolitischen Lieder"
heraus, die in Wahrheit hochpolitisch waren und in denen er fiir eine deutsche
Einheit und demokratische Volksrechte eintrat. Er wusste, dass er damit seine
Professur aufs Spiel setzte, und diese wurde ihm auch tatsdchlich 1842 genommen.
Daraufhin fihrte er ein Wanderleben, bis der Herzog von Radbor dem
Zweiundsechzigjahrigen eine Sinekure als Bibliothekar auf Schloss Corvey an der

Weser gab.

Realismus
1. Allgemeine Grundlagen

2. Realismus als literarisches Prinzip
3. Die Hauptgattung des Realismus: der Roman
v’ Hauptvertreter
4. Der poetische Realismus in Deutschland
v’ Hauptvertreter
5. Zu Drama und Lyrik
1. Allgemeine Grundlagen
Wie der Begriff anzeigt, geht es dem Realismus um die Wirklichkeit, d.h.
um das, was im 19. Jh. oft unter Wirklichkeit verstanden wurde: die beobachtbare,

durch die Sinne wahrzunehmende Wirklichkeit des Menschen und der Natur. Eine
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solche Auffassung von Realitdt grenzte sich bewusst ab von jeglichem
Ubernatirlichem (z.B. Religion), das man als Illusion, als "unwirklich" ansah.
Beispiele
Charles Darwin (1809-1882):
Nach seiner Lehre ist die Natur gepragt vom Kampf der Arten um das Uberleben.
Nur diejenige Art setze sich durch, die sich der Umwelt am besten angepasst habe.
Auch der Mensch sei Teil der Natur, das Produkt der Naturgeschichte (Evolution).
Eine solche Auffassung widersprach der gangigen biblischen Lehre, nach der die
Natur und v.a. der Mensch eine Schopfung Gottes ist.
Ludwig Feuerbach (1804-1872):
Er sprach der Religion jeglichen Realitadtsgehalt ab und interpretierte sie als
Erfindung des Menschen.
Karl Marx (1818-1883):
Philosophie, Religion, Recht und andere Geisteswelten seien nicht das, was sie
vorgeben, sondern nur verschleierter Ausdruck 6konomischer (“realer") Interessen.
Materialismus:
philosophische Richtung, die die Materie, die objektive, aullerhalb des
Bewusstseins existierende Wirklichkeit als das Priméare, Bestimmende ansieht.
Solchem Denken entsprach die gesellschaftlich-historische Entwicklung des 19. Jh.
Das Materielle, Okonomische gewann immer mehr an Bedeutung.
Stichworte
e Ausbreitung der Industrialisierung, des Kapitalismus bis zu einem
weltweiten System (Imperialismus);
e Birgertum wird zur beherrschenden Klasse, Aufkommen der Arbeiterklasse,
soziale Frage, Arbeiterbewegung;
e Fortschritt der Technik
2. Realismus als literarisches Prinzip
Die literarische Entsprechung zu den skizzierten Zeitstrdmungen war der
Realismus. Er ist erst in Verbindung mit zwei anderen literaturgeschichtlichen

Epochen hinreichend zu verstehen: der Klassik und der Romantik.
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REALISMUS KLASSIK ROMANTIK
ernsthafte Behandlung | vom Alltaglichen konnten
von alltdglichen | nur "niedere" Gattungen | Errichtung einer

menschlichen Problemen

handeln (z.B. Komddie)

von beliebigen Individuen
in einem ganz bestimmten

gesellschaftlichen,

meist  bekannte  oder
typische Figuren, die wie

Ort und Zeit von der

wirklichkeitsfernen Welt

historischen Kontext Tradition vorgegeben
waren
in verstandlicher | Verstehen erfordert Kenntnisse der Tradition,

Darstellung (Prosa)

bestimmter literarischer Formen, Umgang mit einer

besonderen Sprache

3. Die Hauptgattung des Realismus: der Roman

Am den Merkmalen des literarischen Realismus wird deutlich, dass der

Roman ihnen am besten gerecht werden konnte. So sind die namhaftesten Werke

des Realismus Romane. Richtungsweisend waren v.a. die der franzésischen und

der russischen Realisten.

Hauptvertreter

e Stendhal (Henri Beyle) (1783-1842) "Rot und Schwarz"

e Honoré de Balzac (1799-1850) "La Comédie humaine” (Romanzyklus, u.a.

"Vater Goriot")

e Gustave Flaubert (1821-1880) "Madame Bovary", "Education sentimentale”
e Fjodor Dostojewski (1821-1881) "Der Idiot", "Die Bruder Karamasow"
e Leo Tolstoj (1828-1910) "Anna Karenina", "Krieg und Frieden"

4. Der poetische Realismus in Deutschland

Der poetische Realismus ist die deutsche Variante des europaischen

Realismus. Das Attribut "poetisch™ muss nach allem, was lber den Realismus

gesagt wurde, als widersprichlich erscheinen. In der Tat bedeutet dies, dass der
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deutsche Realismus im Vergleich zu dem franzdsischen als weniger "realistisch”
angesehen werden kann. Die deutschen Realisten selbst haben sich bewusst sowohl
von der Romantik als auch von einem schonungslosen Realismus distanziert.

Die Ursachen fir diese eigenstandige Entwicklung liegen in der besonderen

Situation Deutschlands im 19. Jh.:

e Das Vorbild der Klassik (Goethe, Schiller) wirkte auf die nachfolgenden
Schriftstellergenerationen normbildend.

e Bis 1871 war Deutschland in Kleinstaaten aufgesplittert, die
Industrialisierung setzte relativ spat ein, so dass lange provinzielle,
landliche, idyllische Verhaltnisse erhalten blieben.

Hauptvertreter

e Theodor Storm (1817-1888) Novellen (z.B."Der Schimmelreiter™)

o Gottfried Keller (1819-1890) "Der grune Heinrich" (Roman), Novellen

e (z.B. "Kleider machen Leute")

e Theodor Fontane (1819-1898) "Effi Briest”, "Der Stechlin”, "lrrungen,
Wirrungen™,

e "Frau Jenny Treibel"

e Wilhelm Raabe (1831-1910) "Der Hungerpastor"

5. Zu Drama und Lyrik

Die Lyrik als die subjektivste der drei literarischen Grundgattungen eignete
sich fur die asthetischen Prinzipien des Realismus am wenigsten. So wirkte in der
Lyrik der Realisten das Vorbild von Klassik und Romantik am deutlichsten nach.

Das Drama entdeckte die Misere der gesellschaftlichen Realitat als
mdoglichen Gegenstand erst im Naturalismus. Zu erwéhnen ist fur den Realismus
Friedrich Hebbel (1813-1863, "Maria Magdalene™), dem es aber mehr um die
Wiederbelebung traditioneller Gattungen (z.B. der Tragddie) ging als um die

Darstellung sozialer Probleme.
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Auch Georg Buchner (1813-1837, "Dantons Tod", "Woyzeck") kann dem
Realismus zugerechnet werden. Sein Werk hat aber in vielerlei Hinsicht

Ausnahmecharakter.

Naturalismus
1. Grundideen

2. Literarische Feinde und Vorbilder

3. Formen

4. Wichtige Vertreter
1. Grundideen

Der Naturalismus ist dem Realismus verwandt, beide haben dieselben
geistigen und sozialen Wurzeln. Die Naturalisten versuchten aber, die Grundideen
des Realismus konsequent zu Ende zu denken, sie empfanden sich als radikaler.

Diejenige Wissenschaft, von der man im 19. Jh. annahm, dass sie die
Realitat einzig richtig erfasse, war die Naturwissenschaft. Mithin musste sie nach
Meinung der Naturalisten auch zur Grundlage der Kunst werden. Der
Literaturtheoretiker Wilhelm Boélsche driickte es in seinem Buch, das den
bezeichnenden Titel "Die naturwissenschaftlichen Grundlagen der Poesie” (1887)
trug, folgendermalien aus:

"Der Dichter ... ist in seiner Weise ein Experimentator, wie der Chemiker,

der allerlei Stoffe mischt, in gewisse Temperaturgrade bringt und den Erfolg

beobachtet. Naturlich: der Dichter hat Menschen vor sich, Kkeine

Chemikalien. Aber... auch diese Menschen fallen ins Gebiet der

Naturwissenschaften. Ihre Leidenschaften, ihr Reagieren gegen &dulRere

Umstande, das ganze Spiel ihrer Gedanken folgen gewissen Gesetzen, die

der Forscher ergriindet hat und die der Dichter bei dem freien Experimente

so gut zu beachten hat, wie der Chemiker, wenn er etwas Verniinftiges und

keinen wertlosen Mischmasch herstellen will, die Krafte und Wirkungen

vorher berechnen muf3, ehe er ans Werk geht und Stoffe kombiniert."
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Ziel sei es, "zu einer wahren mathematischen Durchdringung der ganzen
Handlungsweise eines Menschen zu gelangen und Gestalten vor unserm Auge
aufwachsen zu lassen, die logisch sind, wie die Natur."

Der wichtigste Theoretiker des Naturalismus, Arno Holz, fasste das Problem
in eine Formel (!1): "Kunst=Natur-x". Das "x" sei das Material der Kunst, ihre
"Reproduktionsbedingungen”, im Falle der Dichtung also die Sprache und die
dichterischen Formen. Das "x" misse moglichst nach Null tendieren, die Literatur
also die Wirklichkeit mdglichst exakt abbilden. Ein weiterer Verfechter des
Naturalismus, Michael Georg Conrad, forderte 1885 von der Literatur: "Treue
Wiedergabe des Lebens unter strengem Ausschluss des romantischen, die
Wabhrscheinlichkeit der Erscheinung beeintrachtigenden Elementes; die
Komposition hat ihren Schwerpunkt nicht mehr in der Erfindung und Fihrung
einer mehr oder weniger spannenden, den bléden Leser in Atem haltenden Intrigue
(Fabel), sondern in der Auswahl und logischen Folge der dem wirklichen Leben
entnommenen Szenen..."

Als "Natur", "Wahrheit", "Leben" bezeichneten die Naturalisten die Realitat,
so wie sie sie sahen. Sie folgten in ihrer Sicht den Theorien des franzdsischen
Historikers und Philosophen Hippolyte Taine (1828-1893). Er verstand den
Menschen als gesetzméalig bestimmt, als 'determiniert’, von Vererbung, Milieu und
historischer Situation. Die Naturalisten interessierten sich demnach fur diejenigen
Bereiche, in denen die Determiniertheit ihrer Meinung nach am krassesten zum
Ausdruck kam und die vom burgerlichen Bewusstsein damals in der Regel
verdréangt wurden: die soziale Frage, die Exzesse der Grof3stadt - Alkoholismus,
Geschlechtskrankheit, Kriminalitat-, die Zerrittung von Familie und Ehe, sei es
durch die Verlogenheit der Reichen, sei es durch die Not der Armen.

Die Naturalisten protestierten dabei gegen soziale Missstande, gegen den
deutschen Obrigkeitsstaat, waren aber prinzipiell von pessimistischer
Grundhaltung, zeigten keine Losung, vermittelten keine Hoffnung. Sie verstanden
sich trotz aller Nahe zu sozialen Themen, trotz aller Sympathie fir die

Sozialdemokratie nicht als politische Bewegung mit Programm, konkreten Zielen
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und mit Strategien. Der Naturalismus war in erster Linie eine birgerlich-
intellektuelle, vorwiegend literarische Protestbewegung.
2. Literarische Feinde und Vorbilder
Die Naturalisten verurteilten aufs Schérfste den trivialen Zeitgeschmack, der sich
an franzosischen Komodiendichtern (Scribe, Dumas) und an den Nachahmern der
deutschen Klassik und Romantik (Heyse, Geibel) orientierte. Sie knupften bewusst
an den Sturm und Drang , an Dichter wie Heine und Bichner an. Als "ldole" galten
Emile Zola (1840-1902), der in Frankreich den naturalistischen Roman begriindet
und als Erster den Dichter als Experimentator bezeichnet hatte, ferner der
Norweger Hendrik Ibsen (1828-1906), der in seinen Dramen den determinierten
Menschen ("Gespenster”), aber auch den gegen sein Milieu protestierenden
("Nora") darstellte.
3. Formen
> Die Ideen des Naturalismus wurden hauptsachlich in Zeitschriften verbreitet.
In Berlin gaben die Briider Heinrich und Julius Hart die "Kritischen
Waffengéange" (1882-84) heraus, in Miinchen, dem zweiten Brennpunkt des
Naturalismus, publizierte Michael Georg Conrad die Zeitschrift "Die
Gesellschaft" (1885-1902).
> Die bedeutendsten Leistungen hat das Drama des Naturalismus aufzuweisen.
Mit ithren Theaterstlicken und eigens gegriindeten Theatern (z.B. 1890 Freie
Bihne in Berlin) erzielten die naturalistischen Dichter schon zu ihren
Lebzeiten eine groBe Wirkung. Typische Merkmale des naturalistischen
Dramas sind:
e Beibehaltung der traditionellen Form (etwa: Tragddie,
Komaodie), andererseits Tendenzen zur Episierung ("Die
Weber");
e Aufnahme neuer, bisher tabuisierter Themen (s.0.);
e entsprechend der Thematik vieler Stlicke: Bevorzugung

des Dialekts, entsprechend der Forderung nach
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Wirklichkeitsndhe: Wegfall des Monologs, entsprechend
der Milieutheorie: ausfuhrliche Regieanweisungen;

e haufiges Vorkommen analytischer Dramen, da ein in der
Vergangenheit angelegtes Verhangnis (z.B. infolge
Vererbung) sich im Verlauf des Dramas entfaltet (zum
Beweis der Determiniertheit).

» Weniger bedeutsam sind der naturalistische Roman und die Lyrik. Der von
Arno Holz und Johannes Schlaf in ihrer Prosaskizze "Papa Hamlet" kreierte
"Sekundenstil”, die minutitse Detailschilderung sozialen Elends, erwies sich
als Sackgasse, ebenso die neue, der Prosa angenéherte Lyrik des Arno Holz
(Phantasus 1898).

4. Wichtige Vertreter

Arno Holz (1863-1929) und Johannes Schlaf (1862-1941)
e Papa Hamlet (1889)
e Die Familie Selicke (Drama, 1890)

Gerhart Hauptmann (1862-1946)

e Dramen

Vor Sonnenaufgang (1889)
o Die Weber (1892)
o Der Biberpelz (1893)
o Die Ratten (1911)
e Epik
o Bahnwarter Thiel
("Novellistische Studie"”, 1888)

Expressionismus
1. Wortbedeutung

2. Weltanschaulicher Anspruch
3. Problematik

4. Merkmale expressionistischer Literatur :
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v’ Lyrik

v Epik

v’ Dramatik
1. Wortbedeutung
Von lat. "expressio” = Ausdruck; 1911 anlasslich einer Ausstellung in Berlin zur
Bezeichnung der Bilder junger franzosischer Maler gebraucht; von dem
Schriftsteller Kurt Hiller auf junge Dichter der damaligen Zeit Ubertragen.
Expressionismus im literarischen Sinn bedeutet Ausdruckskunst, mit Hilfe derer
innerlich gesehene Wahrheiten und Erlebnisse im Sinne der Moderne dargestellt
werden.
2. Weltanschaulicher Anspruch
Am Vorabend des Ersten Weltkrieges waren immer mehr Kunstler mit ihrer Zeit
unzufrieden und ahnten die nahe Katastrophe. "Man fiihlte immer deutlicher die
Unmaoglichkeit einer Menschheit, die sich ganz und gar abhangig gemacht hatte
von ihrer eigenen Schopfung, von ihrer Wissenschaft, von Technik, Statistik,
Handel und Industrie, von einer erstarrten Gemeinschaftsordnung, bourgeoisen und
konventionellen Brauchen. Diese Erkenntnis bedeutete zugleich den Beginn des
Kampfes gegen die Zeit und die Realitat. (...) Aus den Ausbrichen der
Verfluchung (der Zeit) brachen die Schreie und Aufforderungen zur Empdrung,
zur Entscheidung, zur Rechenschaft, zur Erneuerung..., um durch die Emp6rung
das Vernichtende und Vernichtete ganz zu vernichten, so dass Heilendes sich
entfalten konnte. Aufrufe zum Zusammenschlul3 der Jugend, zum Aufbruch einer
geistigen Phalanx ertonten; (...) Und so gemeinsam und wild aus diesen Dichtern
Klage, Verzweiflung, Aufruhr aufgedonnert war, so einig und eindringlich
posaunten sie in ihren Gesédngen Menschlichkeit, Gulte, Gerechtigkeit,
Kameradschaft, Menschenliebe aller zu allen.”

Die Expressionisten, die davon Uberzeugt waren, dass die Entwicklung der

Menscheit chaotisch verlaufen und die Welt amoralisch war, wollten also die
Kunst wieder in den Dienst einer Sache stellen. Mit Hilfe der Kunst sollten die

Menschen verandert werden, um eine neue Welt hervorzubringen.
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3. Problematik

Bei den Expressionisten blieben die Ziele ihrer Bewegung sehr allgemein (s.0.).
Man machte sich wenig Gedanken dariiber, wie diese Ziele konkret zu
verwirklichen seien. Stattdessen feierte man die Opferbereitschaft, die
Begeisterung, das Engagement an sich; man machte sie zu eigenstandigen Werten,
an denen man sich berauschte, ohne zu fragen, auf welche Ziele sie denn bezogen
werden sollten.

Es war den Expressionisten meist gleichgultig, in welchem Sinne sich etwas
anderte, was zu tun war; Hauptsache fir sie war, dass Uberhaupt etwas geschah,
dass man etwas tat (Aktivismus). Die Folge davon war z.B., dass ein und dieselben
Kinstler sich nacheinander sowohl fiir den Nationalsozialismus als auch den
Kommunismus engagierten oder dass man den Ersten Weltkrieg als ersehnte
Veranderung begrifite.

4. Merkmale expressionistischer Literatur

Der Expressionismus ist daher nicht wegen seines weltanschaulichen Anspruchs
bedeutsam. Von Bedeutung ist vielmehr vor allem die expressionistische Literatur
dieser Zeit, da sich in ihr die Abkehr von traditionellen und die Hinwendung zu
den neuen Formen und Themen der Moderne vollzog.

Die Sprache des Expressionismus ist nicht einheitlich. Sie ist ekstatisch
ubersteigert, metaphorisch, symbolistisch tberhoht und versucht, die traditionelle
Bildungssprache zu zerstoren. Sie betont die Ausdrucksfahigkeit und Rhythmen,
die flieBen, hdmmern oder stauen konnen. Sprachverknappung, Ausfall der
Fullworter, Artikel und Préapositionen, Worthdufung, nominale Wortballungen,
Betonung des Verses, Wortneubildung und neue Syntaxformung sind typisch
expressionistische Stilmerkmale.

Lyrik

Die Lyrik kommt dem Anliegen des des Expressionismus am néchsten. Gottfried
Benn beschreibt es als "Wirklichkeitszertrimmerung, als ricksichtsloses An-die-
Wurzel-der-Dinge-Gehen". Das Gedicht "Weltende" des Friihexpressionisten

Jakob van Hoddis (1911) stellt quasi das Glaubensbekenntnis dieser Generation
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dar. Dieses auf den ersten Blick eher unscheinbare Gedicht wird Tagesgespréch in
den literarischen Kreisen der Avantgarde, weil es nicht nur die Verachtung einer
Welt der stumpfen Birgerlichkeit zum Ausdruck bringt, sondern bereits die
Katastrophe (1914) vorwegnimmt.

Als ein Meilenstein expressionistischer Lyrik gilt die 1920 von Kurt Pinthus
herausgegebene Anthologie "Menschheitsddmmerung”. Dieser Gedichtsammlung
wird das van-Hoddis-Gedicht "Weltende" als Motto vorangestellt. Schon die
Kapitellberschriften spiegeln das Lebensgefiihl der Expressionisten wider:

Sturz und Schrei

Erweckung des Herzens

Aufruf und Empoérung

Liebe den Menschen
Vertreten sind Autoren wie G. Heym, F. Werfel, G. Benn, Else Lasker-Schiiler,
Ernst Stadler, G. Trakl.

Die typischen Themen- und Motivkomplexe sind Angst, Tod, Wahnsinn,
Melancholie, Krieg. Ahnlich wie in der Malerei die Kiinstler ihre Emotionalitét,
ihren seelischen Ausdruck in neue vereinfachte Formen, grelle Farben kleiden und
verfremden, so bedienen sich die Literaten neuer sprachlicher Mittel: Die Sprache
ist oftmals stakkatohaft, abgerissen, voller Neologismen und erscheint in
ungewohnten Rhythmen. Fiir den Leser entsteht eine unwirkliche Welt, doch geht
es dem expressionistischen Autor eben nicht um die Wirklichkeit, sondern um die
Wabhrheit, die er vermitteln will.

Epik

Die erzéhlende Dichtung tritt im Expressionismus zundchst etwas in den
Hintergrund: Die Dichter lehnen die Psychologie und Kausalitat zur Erklarung von
Mensch und Welt ab. Dabei tendieren sie zur Kiirze, zu Wucht und Prégnanz des
Ausdrucks.

Wahrend des Ersten Weltkriegs wird die erzdhlende kurze Prosa dann
wichtiger. Eines der Hauptmotive ist "Der jlngste Tag". Zu den wichtigen Autoren

zahlen A. Ehrenstein ("Tubusch”, C. Einstein ("Bebuquin oder die Dilettanten des
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Wunders"), A. DOblin ("Die Ermordung einer Butterblume") G. Heym ("Der
Dieb"), F. Kafka ("Amerika", "Die Verwandlung”, "Das Urteil"), C. Steinheim
("Busekow", "Napoleon", "Schuhlin™).
Dramatik
Im Drama koénnen expressionistische Dichter ihre Ideen der Wandlung und
Steigerung wirkungsvoll demonstrieren. Daher tGbernimmt es neben der Lyrik eine
beherrschende Rolle. Auf der Bihne wird zundchst die Geburt des neuen,
gewandelten Menschen dargestellt. - Als Reaktion auf die Kriegserschitterung
werden dann ab ca. 1915 auch Technikfeindlichkeit und Zivilisationshass zu
wichtigen Themen, die von den Dramatikern auf die Blihne gebracht werden.
Hauptvertreter sind R.J. Sorge ("Der Bettler"), W. Hasenclever ("Der Sohn™,
"Menschen"), Kornfeld ("Die Verfiihrung"), R. Goering (Seeschlacht™), F. von
Unruh ("Ein Geschlecht”, "Platz"), E. Barlach” (Der tote Tag", "Der arme Vetter"),
E. Toller ("Die Wandlung™, "Masse Mensch"). C. Sternheims Komé&dien "Aus dem
burgerlichen Heldenleben", G. Kaisers "Die Koralle”, "Gas I" und "Gas II"; O.
Kokoschkas "Mdarder, Hoffnung der Frauen™ und "Der brennende Dornbusch™.
Typisch flr das expressionistische Drama sind nicht nur lange Monologe,
lyrisch-hymnische Bilderfolgen, sondern auch Gebarde, Tanz, Pantomime,
zeitloses Kostiim, abstraktes Blhnenbild und eine neue Beleuchtungstechnik. Es
geht nicht mehr um Charakter, sondern um "Seele" oder "Psyche"; die Figuren
erscheinen weit gehend als tberindividuelle Typen ("Mann”, "Frau", "Tochter" ...)

und totale Ich-Projektionen.

Moderne Literatur
. Allgemeine Grundlagen

NN e

Konsequenzen fiir den Roman

v" Inhaltlich

v Formal

v Wichtige Autoren und Werke
Die moderne Lyrik

w

4. Das moderne Drama
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1. Allgemeine Grundlagen

Schon mit des Beginn der Neuzeit in Europa (Renaissance) haben die Menschen
mehr und mehr Ideale und Werte entwickelt, die sich von den alten, mittelalterlich-
religiosen Auffassungen losten und den Menschen selbst in den Mittelpunkt
rickten. Die neuen Ideen haben ihren gemeinsamen Fluchtpunkt in der Vorstellung
von dem autonomen Individuum, das die Dinge mit seinem Verstand pruft und
dann selbststandig entscheidet und handelt (Aufklarung). Kunst und Philosophie
der Klassik haben diese Konzeption erweitert zum Idealbild der allseits gebildeten,
ihre Fahigkeiten und Neigungen harmonisch in sich vereinigenden Personlichkeit.
Zugleich wurde aber eine Welt geschaffen, die sich der Verwirklichung der neuen
Leitbilder zusehends versperrte (z.B. Entfaltung des Staates, seiner Institutionen,
Regeln und Burokratie, Entwicklung der Arbeitsteilung und Spezialisierung
infolge der zunehmenden Industrialisierung). So droht der Mensch entweder der
Welt fremd gegentiberzustehen, wenn er seine Autonomie wahren will, oder aber
seine Autonomie aufzugeben, will er sich integrieren. Immer schwieriger wird es,
einen Kompromiss zu finden, der es ihm erlaubt, sich frei und geborgen zugleich
zu fihlen.

Die skizzierte Situation und Problematik hat sich im 20. Jh. immer mehr
zugespitzt.

e Die Welt ist noch komplizierter und beim Fehlen intensiver
Auseinandersetzung mit ihr undurchsichtiger geworden.

e Unsere Kenntnis hat sich zwar vergroRert, das Wenigste wissen wir aber aus
unmittelbarer Erfahrung und Anschauung; wir sind vielmehr auf
Informationen aus zweiter Hand angewiesen.

e Die menschlichen Mdglichkeiten sind immens angewachsen (Technik),
dafir sind aber auch die Gefahren globaler geworden.

e Die ldee von einem selbststandigen, verniinftigen, mit freiem Willen
begabten und nur seinem Gewissen verantwortlichen Individuum, das "von
Natur aus gut ist”, wird von den modernen Wissenschaften, v.a. der

Psychologie, in Frage gestellt.
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o \Wertsysteme, die dem Menschen zur Orientierung dienen kénnen, wie z.B.
Religion, Vaterland, Familie, haben ihren allgemein verbindlichen
Charakter, ihre Selbstverstandlichkeit verloren.

2. Konsequenzen fiir den Roman

Wie alle Literatur, so reagiert auch der Roman auf die angesprochene Situation.
Inhaltlich

Der Roman ist spatestens seit Cervantes "Don Quixote" diejenige literarische
Gattung, die den Konflikt zwischen Einzelnem und Welt zum Gegenstand hat. Nun
im 20. Jh., da die Kiinstler die Bedrohung des Menschen intensiv und mit
gesteigerter Sensibilitdt erleben und registrieren und in oft extremer Weise
auszudrticken suchen, vergrofiert sich die Entfremdung des Romanhelden von
seiner Umwelt. Er wird zur totalen Negation des Helden herkdmmlichen Typs.
Passivitat, Leiden, selbstquélerische Reflexion prdagen sein Leben, er wird
zunehmend unféhig, sinnvoll zu handeln, und er ist sich dariiber hinaus dieser
seiner Situation bewusst.

Formal

Das Erzahlen selbst bleibt von diesen Verdnderungen nicht unberiihrt. Es entsteht
das, was man die "Krise des Romans" (= des traditionellen, realistischen) nennt.

e Das Schema des herkdmmlichen Romans, die realistische Schilderung eines
Lebensweges in einem konkreten historisch-gesellschaftlichen Kontext,
erscheint zu eng, um die immer komplexere und untbersichtliche
Wirklichkeit umfassen zu kénnen.

e Zudem erwuchs des Roman in Fotografie und Film eine Konkurrenz, die im
Vergleich zur Sprache die &uRere Realitat weit direkter wiederzugeben
imstande ist.

e Die der alltaglichen Sprache entnommene, ungekinstelte Prosa des Romans
ist nach Meinung der Dichter durch Werbung, Politik und die Konventionen

des gesellschaftlichen Lebens zu stark von Klischees geprégt.
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Um dennoch Romane schreiben zu kénnen - denn inhaltlich ist der Roman immer
noch eine geeignete Gattung -, wird zu einer Reihe von erzéhlerischen Techniken
gegriffen, die oft zu mehreren in ein und demselben Roman auftreten und die sich
vereinfacht wie folgt darstellen lassen:

1) Der Erzahler kann die Schwierigkeiten, die er beim Erzahlen hat, im Roman
selbst thematisieren und damit den Eindruck von Wirklichkeit und
Wabhrscheinlichkeit (ein Merkmal realistischer Schreibweise) verfremden.

2) Der Erzéhler kann realistisch schildern oder vorgeben, realistisch schildern
zu wollen, durch Ironie aber seine Vorbehalte gegentiber eben dieser
Schreibweise deutlich machen.

3) Dem Erzéhler gelingt es nicht mehr, die Wirklichkeit zu ordnen, zu einem
erzéhlerischen Ablauf zu gestalten. Er montiert stattdessen verschiedene
Eindriicke von der Wirklichkeit in ihren mannigfaltigen Aspekten zu einem
oft verwirrenden Bild zusammen.

4) Auch die innere Wirklichkeit des Menschen, seine Psyche, kann vom
Erzahler nicht mehr Ubersichtlich gemacht werden. So schildert er oft
ungeordnet Geftihle und Gedanken seiner Romanfiguren, bisweilen ohne als
Erzahler Gberhaupt auch nur in Erscheinung zu treten (innerer Monolog).

5) Da der Erzéhler die Komplexitat der Wirklichkeit nicht mehr erzéhlerisch
voll erfassen kann, stellt er sie theoretisch dar. So werden die modernen
Romane stellenweise zu philosophischen Abhandlungen, die Handlung und
Schilderung verdréngen.

6) Der Realismus kann ganz aufgegeben werden. An seine Stelle tritt eine vom
Autor konstruierte eigene, irreale bzw. halbreale Welt, mit der er glaubt, die
Situation des modernen Menschen treffender ausdriicken zu kénnen.

Wichtige Autoren und Werke

e James Joyce, "Ulysses" (1922)

e John Dos Passos, "Manhattan Transfer" (1925)

e Marcel Proust, "Auf der Suche nach der verlorenen Zeit" (1913-27)

e Hermann Broch, "Der Tod des Vergil" (1945)
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e Alfred Doblin, "Berlin Alexanderplatz" (1929)

e Hermann Hesse, "Der Steppenwolf" (1927)

e Franz Kafka, "Der Prozess" (1925)

e Thomas Mann,

e "Buddenbrooks" (1901),

e "Der Zauberberg" (1924),

e "Doktor Faustus" (1947)

e Robert Musil, "Der Mann ohne Eigenschaften” (1930-52)

e Rainer Maria Rilke, "Die Aufzeichnungen des Malte Laurids Brigge" (1910)
3. Die moderne Lyrik
Bei jedem Kunstwerk kann man Aussage (auch Gehalt) und Form unterscheiden,
die dialektisch aufeinander bezogen sind. Die Aussage kann nur durch die Form
vermittelt werden, die Form hat nur Sinn durch die Aussage. Seit der Mitte des
19.Jhd. verschiebt sich die Form-Aussage-Dialektik immer mehr zugunsten der
Form, die Form wird schliel3lich zur Aussage.

Am Beispiel der Malerei soll dies verdeutlicht werden. Die bildenden
Kunstler malten bis ins 19.Jhd. hinein so, als bildeten sie die physische
Wirklichkeit ab. Es ging ihnen dabei zwar nicht um die naturgetreue, quasi
photographische Wiedergabe, sondern um den Ausdruck bestimmter Ideen und
Gefuhle. Ein moglicher Bezug des Bildinhaltes zur Wirklichkeit ist aber immer
deutlich. ("Man kann erkennen, was das Bild darstellen soll.") Im weiteren Verlauf
der Entwicklung wird den Malern die formale Seite der Bilder (Linien, Flachen,
Farben) immer wichtiger (abstrakte Malerei). Sie experimentieren mit ihnen und
komponieren aus ihnen Gebilde, bei denen der mdgliche Bezug zur Wirklichkeit
keine Rolle spielt (selbst wenn man noch erkennen kann, was das Bild darstellen
soll), ja die sogar gegenstandslos sein kénnen. Es geht in diesen Bildern um die
Errichtung einer eigenen Welt aus Linien, Flachen und Farben. Solche Gemalde
sind mit der Musik vergleichbar, die durch Kombination von Tonen ebenfalls eine

Welt schafft, die ihre Bedeutung in sich hat und nichts abbilden muss.
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In der Dichtung ist die Gattung der Lyrik diejenige, die dem Ziel des
abstrakten Kunstwerkes am nachsten kommt.

"Dichtung ... kannte schon immer Augenblicke, in denen der Vers sich zu

einer Eigenmacht des Tonens hob, die zwingender wirkt als sein Gehalt. (...)

Doch hat alteres Dichten in solchen Fallen nie den Gehalt preisgegeben, eher

danach getrachtet, ihn eben durch die Klangdominante in seiner Bedeutung

zu steigern. (...) Seit der europaischen Romantik treten andere Verhaltnisse
auf. (...) Stérker als bisher schieden sich in der Sprache die Funktion der

Mitteilung und die Funktion, ein unabhangiger Organismus musikalischer

Kraftfelder zu sein. (...) Die Moglichkeit ist erkannt, ein Gedicht durch eine

Kombinatorik entstehen zu lassen, die mit den ténenden und rhythmischen

Elementen der Sprache schaltet wie mit magischen Formeln. Aus ihnen,

nicht aus der thematischen Planung, kommt dann ein Sinn zustande - ein

schwebender unbestimmter Sinn, dessen Ratselhaftigkeit weniger von den

Kernbedeutungen der Worte verkorpert wird als vielmehr von ihren

Klangkraften und semantischen Randzonen."

Neben Klang und schillernder Bedeutung sind noch die Chiffren zu erwéahnen,
Metaphern, die nichts mehr verbildlichen und daher untibersetzbar sind.

Die Ursachen fir solche Dichtung, die keine Aussage tber die Wirklichkeit
machen, sondern selbst eine autonome, sich selbst geniigende Wirklichkeit sein
will (L'art pour l'art, poésie pure), liegen in der modernen Zeit selbst (s. Punkte 1
bis 3). Gegen die schlechte Realitdt, gegen die genormte und leere Sprache und
gegen veraltete literarische Traditionen (z.B. bestimmte Reime und Bilder in
Gedichten) versuchen die modernen Lyriker durch eine neue Sprache eine eigene
Welt zu errichten, die von der Wirklichkeit frei ist. Die Gedichte stellen also durch
ihre  Abgeschlossenheit von der Wirklichkeit einen Protest gegen diese
Wirklichkeit dar. Die Dichter wollen aber auch der Welt, die sie fiir sinnlos halten,

einen neuen Sinn geben, den sie im autonomen Kunstwerk sehen.
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4 . Das moderne Drama

Seit etwa der Mitte des 20. Jahrhunderts nennen Theaterautoren ihre Produktionen
nicht mehr "Drama” oder "Tragddie", da diese Kategorien ein fir sich selbst
verantwortliches, autonomes, bewusstes Individuum (eben einen "tragischen
Helden") voraussetzen, das sich in freier Wahl fur ein bestimmtes Handeln
entscheidet und unter bestimmten Umstanden daran zerbricht, weil es handelnd in
Konflikt gerat mit Prinzipien einer gleichrangigen Wertebene. Tragddien werden
geschrieben, um eine bessere Gesellschaft zu erreichen, in der Tragddien nicht
mehr vorkommen missen. Geht diese utopische, optimistische Perspektive
verloren, ist auch der Begriff der "Tragddie™ sinnlos.

Stattdessen hat sich der nichts sagende Terminus "Stiick™ eingebdrgert. In
ihm spiegelt sich die Beobachtung eines Menschentyps wider, der gepragt ist von
Handlungs-, Geschichts- und Sinnverlust, von Ohnmacht und Fremdbestimmung
inmitten einer Ubermachtigen Mediengesellschaft bei gleichzeitig zunehmenden
Kommunikationsschwierigkeiten.

Folgerichtig hat sich auch der einmal verbindliche Formenkanon der Tragddie

aufgelost:

e Das in sich geschlossene Drama, dessen Verlauf auf eine Losung oder eine
Katasrophe zusteuerte - innerhalb des Theaterstiicks wurde also der Konflikt
beigelegt oder eine utopische Losung des Konflikts angedeutet -, wird vom
Drama der offenen Form abgeltst. Fir dieses ist typisch, dass es den
Konflikt, um den es sich dreht, nicht l6st, weil es die Mittel fur eine Lésung
nicht kennt oder vorgibt nicht zu kennen.

e Akte und Szenen verschwinden und machen Platz fir nahezu gleichrangige
Bilder und Impressionen.

e Der Text wird zum gleichberechtigten Bestandteil eines gestischen,
musikalischen und visuellen Gesamtzusammenhanges.

e An die Stelle des dramatischen Konflikts, der sich in Wort und Gesprach,

niederschlug, tritt zunehmend der Versuch, etwas Unaussprechliches in
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Worte zu fassen. Die Sprache als Form der Welterkenntnis und der

intersubjektiven Mitteilung versagt zusehends.

V. Die Schatze der Weltkultur

Was ein grofder Baumeister und guter Patriot schuf - und was in 56
Minuten des Krieges zerstort wurde
Es ist immer wieder ein eigenartiges Gefiihl, wenn man in der hohen

Eingangshalle der Dresdener Gemaldegalerie steht. An der Kasse drangen sich die
Besucher, andere stehen an der Garderobe oder an den ersten Treppenstufen und
warten gut gekleidet auf Freunde und Kollegen, mit denen sie die Galerie
gemeinsam besuchen wollen. Sie gehen langsam, fast bedachtig, die breiten Stufen
hinauf, flustern da und dort miteinander und betrachten auf dem Treppenabsatz das
Fresco des Malers Montemezzano, eines Schiilers Veroneses, aus der Mitte des 16.
Jahrhunderts. Auf den Gesichtern der Menschen, die nach dem Galeriebesuch die
Treppe herabkommen, liegen meist ein L&cheln der Freude und ein Ausdruck von
Besinnlichkeit. Ein schones Erlebnis ist beendet, und oftmals wird gleich der
néchste Besuch der Gemaldegalerie geplant.

Der Baumeister dieses festlichen Hauses heifl3t Gottfried Semper. Er wurde
1834 als Professor an die Akademie nach Dresden berufen und baute hier eine
Anzahl schoner Gebdude, wie das Opernhaus, die Synagoge, die Antikenséle im
Japanischen Palais, die Villa Rosa und andere Palais und Burgerhéuser. Er schuf
auch das Grabmal fir den Komponisten Carl Maria von Weber und ein Denkmal
fur den Philosophen Schelling. Im Jahre 1847 begann nach den Planen Sempers
der Bau des Galeriegebdudes, das an der Nordseite die heiteren, fir Spiele und
Feste zu den Hochzeitsfeierlichkeiten des Kurprinzen Friedrich August
geschaffenen Bauwerke des Zwingers abschliel3t.

Es war ein bedeutsamer, aber sehr schwieriger Auftrag, der Semper mit
diesem Bau erteilt wurde, und es gab damals gewiss kaum einen Baumeister, der
diese Aufgabe so glanzend hatte 16sen kénnen. Als Semper im Jahre 1834 auf

Empfehlung Schinkels als Direktor der Koniglichen Bauakademie nach Dresden
213



berufen werden sollte, befiirwortete der Abgeordnete Krause in der Kammer
dessen Berufung. ,,.Semper gehort zu den wenigen und auserlesenen Kinstlern, die
von Zeit zu Zeit im Laufe der Jahrhunderte auftauchen!* rief der Abgeordnete den
Zweiflern zu. ,Er ist der einzige Kiinstler deutscher Zunge, dem man die
Herstellung eines ganzen und vollkommenen Kunstwerkes zutrauen kann.*

Ein ganzes und vollkommenes Kunstwerk wurde nicht nur die von Semper
erbaute Oper, sondern auch die Gemaldegalerie, flr deren Bau Semper sieben
verschiedene Plane anfertigte. Dieses Gebaude musste nicht nur in seinen &ulReren
Formen entsprechend den in ihm aufzubewahrenden Kunstwerken gestaltet und
ausgestattet werden. Es musste nach der Seite des Zwingerhofes als Abschluss des
reichverzierten Zwingers mit den Formen des Barockstils zu einer Einheit
verschmelzen und sich auf der anderen Seite, nach dem Theaterplatz, den Fassaden
der Oper, des Schlosses und der Katholischen Hofkirche harmonisch einfugen.

Der geniale Baumeister Semper wurde mit allen bei der Planung der Galerie
immer wieder auftauchenden Schwierigkeiten fertig. Nach achtjahriger Bauzeit
war ein Haus entstanden, das nicht nur in der duReren Gestalt, sondern auch in
seinem Inneren den Anforderungen eines modernen und zweckmaéliigen
Galeriegebdudes entsprach. Gottfried Semper selbst aber hatte den Bau nur planen
und spéterhin aus der Ferne dirigieren kénnen, wéhrend dieser nach seinen Planen
von Hofbaurat Kriger und Oberlandbaumeister Hanel ausgefiihrt wurde. Denn
Gottfried Semper war nicht nur ein genialer Baumeister, sondern auch ein Patriot.

Als Handwerker und Arbeiter, Studenten, Professoren und fortschrittliche
Birger immer sturmischer die Anerkennung der in der Frankfurter
Nationalversammlung angenommenen Reichsverfassung forderten, kam es im Mai
1849 in Dresden zu Ké&mpfen gegen die Reaktion. Gottfried Semper leitete den
Bau von mehr als hundert Barrikaden und kdmpfte dort Seite an Seite mit dem
Komponisten Richard Wagner und anderen fortschrittlichen Kunstlern und
Wissenschaftlern gemeinsam mit Studenten und Arbeitern fir ein geeintes

demokratisches Deutschland.
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Am 9. Mai 1849 war der Aufstand vom preulSischen Militar
niedergeschlagen - der Kampf beendet. Hunderte toter oder verwundeter
Freiheitskampfer blieben auf den Barrikaden liegen. Richard Wagner und Gottfried
Semper muflten ins Ausland emigrieren, denn sie wurden ,,wegen wesentlicher
Teilnahme an der in der hiesigen Stadt stattgefundenen aufrihrerischen
Bewegung* steckbrieflich verfolgt.

Viele Jahre verbrachte Semper, getrennt von seiner Familie und voll
Sehnsucht nach der Heimat, als Emigrant im Ausland. Eine Zeitlang lebte er in
England, spéater in der Schweiz. Erst 1863 - nach vierzehn Jahren - konnte Semper
endlich nach Dresden zurlickkehren, nachdem ihm am 8. Mai desselben Jahres das
sdachsische Justizministerium mitgeteilt hatte, dal ,unter heutigem Tage
Verordnung ergangen™ sei, ,,den von der vormaligen Stadtpolizei-Deputation
gegen Sie wegen lhrer Beteiligung an den hochverréterischen Unternehmungen in
den Maitagen 1849 unterm 16. Mai 1849 erlassenen Steckbrief zurlickzunehmen
und solches mit tunlicher Beschleunigung bekanntzugeben, wovon Sie hierdurch
benachrichtigt werden®. Der grofle deutsche Patriot kehrte danach in seine Heimat
zurlick, um seine Arbeit als Baumeister fortzusetzen.

Viele Besucher betrachteten die Schonheit des Semperschen Museumsbaues,
die Bogen und kunstvollen Rosetten mit der gleichen Freude wie die darin
ausgestellten Gemalde. Doch dieses schone Haus versank ebenso wie viele andere
vor Jahrhunderten erbaute kulturhistorisch wertvolle Gebdude beim anglo-
amerikanischen Terrorangriff auf Dresden in Schutt und Asche.

Als am 13. Februar 1945 abends 22 Uhr 9 Minuten die ersten Bomben auf
die schone Kunst- und Kulturstadt fielen, konnten ihre Bewohner noch nicht das
ganze Ausmal des Bombenangriffs und der ihnen drohenden Gefahr ermessen.
Pausenlos warfen die Bombengeschwader in den 24 Minuten des ersten Angriffs
Phosphorkanister und Bomben auf das dicht bebaute Zentrum der Stadt, das bald
lichterloh brannte. In dieses entsetzliche Flammenmeer, in dem Wohnhduser,
Offentliche Gebdude und Kirchen zerbarsten, in dem Tausende Menschen

verbrannten oder durch herabbrechende Trimmer erschlagen wurden, warfen
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wenig spater um | Uhr 22 Minuten die Bombengeschwader bei dem zweiten, 32
Minuten wahrenden Bombenangriff erneut ihre Tod und Verderben bringende Last
ab. Insgesamt wurden von etwa 1800 englischen und amerikanischen Flugzeugen
uber eine halbe Million Brand-, Flammenstrahl- und Flussigkeitsbomben und 6000
schwere Sprengminen und Sprengbomben auf das schéne Elbflorenz abgeworfen.

Das Ergebnis dieses Angriffs war grauenvoll. Kilometerweit bis in die
Tschechoslowakei und bis nach Halle hin zog sich der Feuerschein der tagelang
brennenden Stadt. Die Leiden der Bewohner waren unbeschreiblich. Viele wurden
verschiittet; Uberlebende versuchten, sich durch eingestiirzte Keller ins Freie zu
graben. Gelang es nicht, so kamen sie unter den Trimmern um. Anderen waren die
Lungen geplatzt. Der entsetzliche Sog des Feuersturms zog fliichtende Frauen und
Kinder in die Flammen und verbrannte sie. Stlirzende Balken zerrissen die Korper.
Und Tausende, die sich aus der Glut der Innenstadt auf die Elbwiesen oder in den
Grolien Garten retten konnten, wurden beim zweiten Luftangriff durch Bomben
oder durch Maschinengewehrfeuer von Tieffliegern getotet.

Viele Menschen waren wie leuchtende Fackeln in den Ldéschteich am
Altmarkt gesprungen und hatten gehofft, im Wasser die brennende Glut der
Kleidung abzuschiitteln und sich retten zu kénnen. Aber niemand kam aus dem
Teich wieder heraus. Die glatten Wénde lieBen keinen Halt finden, und ein
Hilfesuchender zog den anderen in die Tiefe.

Der Februar 1945 war mild, und es drohte Seuchengefahr, wenn die Leichen
liegenblieben. Die an der Vernichtung von Leichen erprobten Sonderkommandos
der Nazis holten einige Tage nach dem Angriff auf dem Altmarkt Eisenroste aus
den zerstorten H&ausern. Ausgeriistet mit den Erfahrungen von Auschwitz,
Maidanek, Buchenwald und anderen Lagern, beseitigten die SS-Ménner auch die
Menschen, die beim Terrorangriff auf Dresden umgekommen waren. Tagelang
schichteten sie auf dem Altmarkt die Toten auf Roste, begossen sie mit Benzin und
ziindeten sie an. Uber 5000 wurden auf diese Weise verbrannt. Die amtliche
Meldung sprach von insgesamt 35000 Toten. Wie viele es wirklich waren, wird nie

zu ermitteln sein. Denn auRer den Einwohnern der Stadt befanden sich zur Zeit des
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Angriffs einige Hunderttausende Evakuierte und Flichtlinge, Urlauber und
Verwundete in Dresden, die dort nirgendwo registriert waren.

Bei den zwei kurz aufeinanderfolgenden Bombenangriffen, die zusammen
nur 56 Minuten dauerten, wurden von 220000 Wohnungen 80000 total zerstort,
und nur ein Funftel aller Wohnungen blieb unbeschédigt. Alle tbrigen, fast 100000
Wohnungen, wurden schwer oder leichter beschadigt. Aber nicht nur Wohnhduser,
sondern auch Krankenhduser und Kirchen, Schulen und Theater sowie die alten
kulturhistorisch so wertvollen Geb&ude erlitten durch den Bombenangriff schwere
Schaden. Der schone Barockbau des Zwingers wurde zerstort: Das Kronentor, der
Glockenpavillon und der Wallpavillon brannten aus; zerschlagen und zerborsten
lagen die schonen Kapitelle, die Putten und Figuren, die von der Meisterhand eines
Permoser geschaffen worden waren. Das Operngebdude, die Katholische
Hofkirche, das einzige Bauwerk des italienischen Baumeisters Chiaveri in
Deutschland, das Gewandhaus, die Secundogenitur auf der Brihlschen Terrasse,
das Albertinum und das Johanneum, das Japanische Palais, das Taschenbergpalais
und das Palais im GroRen Garten mit den zierlichen Kavalierhdusern - alle diese
herrlichen Bauten wurden durch Bombenhagel und Flammen zerstort. Die
Frauenkirche, einst das Wahrzeichen der Stadt Dresden, erhielt zwar nur einen
einzigen Treffer, der aber bis in die Katakomben durchschlug und das dort
aufbewahrte Filmmaterial des faschistischen Luftfahrtministeriums entziindete. Die
Flammen schlugen in den Kirchenraum, ergriffen die kostbaren geschnitzten
Kirchenstiihle, die Silbermannorgel, und von innen her ausgegliht, stlrzte die
méachtige Kuppel der Frauenkirche, stirzten die S&ulen und Steinwénde
zusammen.

Auch Sempers Galeriebau wurde zerstort. Der Ost- und der Mittelfliigel
brannten aus, der Westfliigel wurde durch Volltreffer vollig vernichtet. Eine
dustere Ruine mit rauchgeschwérztem, totem Mauerwerk war von dem
ubriggeblieben, was Kinstler einst als ein Meisterwerk des genialen Baumeisters

Semper gepriesen hatten, als ein Bauwerk, dessen ,architektonische Formen und
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Male so reich® waren, dass ,,das Auge nicht satt wird, den schonen Linien und
Details zu folgen®.

An all den schonen Linien und Details kénnen sich die Besucher der
Dresdener Gemaldegalerie heute wieder erfreuen. Das zerstorte Sempersche
Galeriegebdude wurde in seiner Fassade genau nach den alten Planen aufgebaut.
Die Eingangshalle und das Treppenhaus wurden wie einst durch Rundbdgen
verziert. Jede Rosette, jede feine Linie der Stuckarbeiten, jeder Fenstersims und
jeder Mauerstein, ja selbst jede Farbnuance wurde getreu den Originalen
wiederhergestellt. In den Ausstellungsrdumen aber wurden die Gemalde zur

Freude der Besucher nach modernsten Gesichtspunkten angeordnet.

Bei den Meisterwerken der Gemaldegalerie

Alte Meister
Nein, es ist nicht moglich, alles auf einmal zu sehen. Darum greifen wir auch

gern den Rat auf, den Arnold Zweig den Besuchern der Dresdener Gemaldegalerie
ans Herz legte: ,,Wer sich einen Uberblick Uber das vorhandene kostbare Gut
verschafft hat, wahle sich ein halbes Dutzend Schauobjekte aus, um bei ihnen zu
verweilen, und kehre dem iibrigen Reichtum entschlossen den Riicken.*

Das ist in der Tat ein guter Rat, der jeden bei seinem Gang durch die
Geméldegalerie begleiten sollte. Denn es ist ganz unmoglich, alle Werke der
Galerie bei einem Besuch aufzunehmen und zu erfassen. Aus seiner Reife,
Lebenserfahrung und Klugheit heraus empfahl der greise Dichter, die Galerie
wiederholt zu besuchen. Denn ,,nur Vertiefung in einzelne Schépfungen fihrt zu
wirklicher Erleuchtung und Bereicherung*!

Wie recht Arnold Zweig hat, das empfinden wir schon im ersten Saal, den
wir im ErdgeschoB betreten. An den hohen Wanden, von kinstlichem, sehr hellem
und klarem Oberlicht bestrahlt, hdngen riesige Bildteppiche. Zwei dieser Gobelins
sind niederlandische Wandbehénge, die im 16. Jahrhundert in Brissel gewebt
wurden. Sie zeigen Motive aus der Kreuzigung und der Himmelfahrt Christi. Die

anderen finf grofleren Wandteppiche enthalten Darstellungen aus der Geschichte
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der Apostel. Papst Leo X. hatte die Entwiirfe zu diesen ,,Tafeln* bei dem grof3en
Meister der italienischen Renaissance, bei Raffaelo Santi, im Jahr 1515 fur die
Sixtinische Kapelle des Vatikans in Rom bestellt und von Brusseler Webern
herstellen lassen. Mehr als hundert Jahrespéter wurden die gleichen Motive in
England noch einmal gewebt. Der schonste dieser Wandteppiche nach
Raffaelschen Kartons enthélt die Legende vom wunderbaren Fischzug.

Die Motive auf den Wandteppichen treten so deutlich hervor, dall man
glaubt, die Menschen und die Tiere greifen zu kénnen, das Wasser flieen und
rauschen zu horen. Es ist beim heutigen Stand der Technik beinahe unvorstellbar,
dass diese herrlichen groflen Teppiche auf primitiven Handwebstiihlen gewebt
wurden. Das Muster - der Karton von Raffael — lag unter der Webarbeit, so dass
dem Weber stets die Ruickseite zugekehrt war. Welch groRes Konnen war
erforderlich, wie viel Miihe und Zeit mag es gekostet haben, einen solchen
Wandbehang zu weben, und wie gering wurden diejenigen entlohnt, die Raffaels
Zeichnungen tber die Webstlihle auf die Teppiche zauberten.

Wir verlassen den Gobelinsaal und begeben uns in das erste ObergeschoR.
Es ist wie ein Symbol: In dem ersten Raum, den wir dort betreten, sehen wir
Gemélde von Bernardo Bellotto, Canaletto genannt, in denen er das alte Dresden in
der Mitte des 18. Jahrhunderts mit perspektivischer Genauigkeit festhielt. In dem
gleichen Raum konnen wir in einer Gedenkstatte auch die Fotos und Dokumente
betrachten, die vom Wachsen und Werden der Gemaldegalerie und der alten Stadt
Dresden sowie von der Zerstérung des Galeriegebdudes durch den grauenvollen
anglo-amerikanischen Terrorangriff erzéhlen. Aber schon lockt die hohe Rotunde
mit ihren grof3formatigen Bildern von Rubens, Guido Reni, Jacob Jordaens und
Carracci, lockt vor allem das HauptgeschoR mit den groRRen Oberlichtsdlen und den
vielen kleinen Kabinetten. Und wahrend Gemalde um Gemalde an uns vorbeizieht,
denken wir oft an den weisen Rat Arnold Zweigs. Wir beschréanken uns und
wenden manchem Schénen den Riicken.

,2Der Ruhm der Gemildegalerie leitet sich von ihrem {iberwéltigenden

Reichtum- an italienischen und niederlandischen Meisterwerken des sechzehnten
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und siebzehnten Jahrhunderts her, die in gleicher Fille und Gite wohl an kaum
einem anderen Ort der Welt wieder anzutreffen sind®, hei3t es im Vorwort zum
Katalog der Sempergalerie. Unser kluger Ratgeber wird es verzeihen, wenn wir
darum vor diesen Meisterwerken ein wenig langer verweilen.

Rechts von der Rotunde begegnen wir in drei groBen Oberlichtsalen den
flaimischen und holldndischen Meistern. ,,Was der Kiinstler nicht geliebt hat, und
nicht liebt, soll er nicht schildern®, schrieb Johann Wolfgang von Goethe in
,Betrachtungen liber die Kunst®, und er fligte hinzu: ,,Ihr findet Rubens' Weiber zu
fleischig? Ich sage euch, es waren seine Weiber ... Ja, Rubens' Frauengestalten
sind die Ideale seiner Zeit und seines Lebens. Dort leuchten die vollen Gestalten
auf ,,.Dianas Heimkehr von der Jagd“, auf ,,Der trunkene Herkules* und auf ,,Der
Tugendheld, von der Siegesgottin gekront. Mit diesen und vielen anderen
ahnlichen Gemalden gab Rubens nicht nur sein eigenes Idealbild, entsprach er
nicht nur dem Geschmack seiner Zeit, sondern erfullte auch die Auftrage der
Firsten, die kraftvoll gezeichnete, bliihende Frauengestalten - eingebaut in
biblische Szenen oder Themen aus der griechischen Mythologie - von Rubens
wiinschten.

Aber hier hangt ein anderer Rubens — ,,.Die Alte mit dem Kohlenbecken®.
Was mag den Meister wohl veranlasst haben, in die Ecke seines Gemildes ,,Venus
in einer Grotte Schutz suchend* dieses kostliche Detail hineinzumalen, mit beinahe
Rem-brandtscher Farb- und Lichtgestaltung? Seinem Auftraggeber gefiel dieser
Bildteil nicht, die Sdge musste ihn darum aus der Holztafel herausschneiden. Als
Gemalde, das von Rubens' Konnen auf andere Art zeugt, blieb es zum Glick
erhalten.

Fast funfzig Jahre war Rubens alt, als er zum zweiten mal heiratete. Seiner
jungen, erst sechzehnjahrigen Frau setzte der Meister in einem der schénsten und
bekanntesten Bilder der Gemaéldegalerie ein Denkmal — in seiner ,,Bathseba am
Springbrunnen®. Nach einer alten Legende sieht Konig David von dem Balkon
seines Palastes die Frau seines Feldhauptmanns, die junge, schone Bathseba. Er

sendet ihr durch einen Mohren seine Liebeswerbung. Spirt man nicht ganz
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deutlich, wie die lebensfrohe, sinnliche Frau bereit ist, die Werbung des Konigs
anzunehmen? Und wie ist es Rubens gelungen, den jungen, kraftstrotzenden
Frauenkorper lebendig werden zu lassen, die Schonheit des hellen Fleisches durch
das Dunkel des nahen Gesichts des Mohren herauszuheben. Der leicht getffnete
Mund des kleinen Liebesboten soll zeigen, wie der Knabe die Schonheit des
Frauenkorpers bestaunt und — wie der grofle Meister Rubens selbst seine junge
Frau verehrt, wie er ihre Schonheit bewundert.

Van Dyck gilt als einer der groBten Portratmaler seiner Zeit. Ahneln Inhalt
und Gestalten seines Gemaéldes ,,Der trunkene Silen* ein wenig den filligen und
kraftstrotzenden Gestalten von Rubens, dessen Schiler van Dyck war, so zeigen
seine Portrits, wie zum Beispiel im ,,Bildnis eines schwarz gekleideten Herrn vor
einer Sdule”, eine schlicht-herbe Kraft. Das bekannteste Bild van Dycks ist ,,Der
heilige Hieronymus* das aus der Friihzeit seines Schaffens stammt.

,,Es 1st toricht, von einem Kiinstler zu fordern, er soll viel, er soll alle
Formen umfassen®, sagte Goethe in den ,,Betrachtungen iiber die Kunst®. ,,Wer
allgemein sein will, wird nichts; die Einschrankung ist dem Kunstler so notwendig,
als jedem der aus sich etwas Bedeutendes bilden will. Das Haften an denselben
Gegenstanden, an dem Schrank voll alten Hausrates und wunderbaren Lumpen hat
Rembrandt zu dem Einzigen gemacht, der er ist. Denn ich will hier nur von Licht
und Schatten reden ...*

Rembrandt van Rijn, der Millerssohn aus Leiden in Holland - er ist in der
Tat zu dem ,,Einzigen* geworden. Licht und Schatten treten uns aus dem Saal
entgegen, der gefullt ist mit den Werken dieses grofien Meisters.

Da holt nach einer griechischen Sage ein kréftiger Adler im Auftrage des
méchtigen Gottes Zeus den irdischen Jungling Ganymed in seinen Fangen von der
Erde, um ihn zu den Gottern auf den Olymp zu entfiihren. Rembrandts
Meisterhand hatte aus Protest gegen die Tatsache, dass seine Malerkollegen
Themen aus der antiken Mythologie den Themen ihres Lebens vorzogen, den
Schalk spielen lassen und den geraubten Jungling als ein Knéblein dargestellt, das

greinend und voll Schreck tiber den Uberfall sein kleines Geschaft verrichtet. Aus
221



Rembrandsts ,,Opfer des Manoah* spricht nicht nur die Sehnsucht der Mutter nach
einem Kind schlechthin. Rembrandt waren in seiner so glticklichen Ehe mit Saskia
drei Kinder geboren und wieder gestorben. Seinem und seiner geliebten Frau
heilem Verlangen nach einem Kind gibt der Meister in diesem Gemalde
wundervollen kinstlerischen Ausdruck. Ob die Angst um die Erfillung des
eigenen Wunsches den Meister veranlasste, den Kopf des Mannes von dem
Opferfeuer abzuwenden und voll Sorge auf seine in briinstiges Gebet versunkene
Frau zu richten, oder ob Rembrandt es vorausgeahnt hat, dass die Erfillung
Saskias und seines eigenen heil’en Wunsches zugleich den Tod, die Trennung von
seiner geliebten Frau bringen wiirde?

Dort lachelt die junge Saskia van Uijlenburgh, das reiche adlige Méadchen,
seine geliebte Braut. VVoll Zartlichkeit und Glick Uber ihre Liebe und die baldige
Ehe scheint sie auf den Maler zu blicken. Und wieder Saskia - diesmal mit dem
Selbstbildnis des Meisters, als junge Frau auf dem ScholB ihres Gatten, geschmuickt
von der Liebe und Zartlichkeit des Mannes, dem sie ganz zu eigen ist. Saskia noch
einmal — ,Mit der roten Blume®, die sie wohl als Liebespfand dem Gatten
entgegenhélt. Aus ihren Augen spricht nun schon das Leid um den Tod der Kinder,
die Sehnsucht nach dem, der leben sollte, die Sehnsucht nach dem Sohn Titus, fiir
den sie, die als liebreizende Gattin dem Meister so viel Glick und Freude spendete,
dass er zu hochstem und erfolgreichstem Schaffen angeregt wurde, ihr Leben
opfern musste.

Ja, Rembrandt hatte Erfolg, er gehorte in seiner Jugend zu den beliebtesten
und bestbezahlten Malern seiner Zeit. ,,Ein groler Maler®, so sagte Goethe, ,,lockt
durch groRBe und kleine empfundene Naturziige den Zuschauer, dass er glauben
soll, er sei in die Zeiten der vorgestellten Geschichte entriickt und wird nur in die
Vorstellungsart, in das Gefuihl des Malers versetzt. Und was kann er im Grunde
verlangen, als dass ihm Geschichte der Menschheit mit und zu wahrer
menschlicher Teilnehmung hingezaubert werde?*

Der gliickliche und der erfolgreiche Meister des holldndischen Blrgertums

hatte die ,,Geschichte der Menschheit oftmals mit vieler und wahrer
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,menschlicher Teilnehmung* hingezaubert. Seine helldunklen Téne verbargen und
zeigten zugleich das menschliche Gluck und das groRe menschliche Leid. Und es
war nicht nur das Leid um seine tote Saskia, es war das Leid, das er mit der
Menschheit empfand, so dass er, der eigensinnige Kunstler, allmahlich dazu kam,
Themen flr seine Bilder zu wahlen und sie so zu gestalten, dal} seine reichen
Auftraggeber nicht mehr zufrieden mit ihm waren. So verscherzte der grof3e
Meister deren Zuneigung, er wurde boykottiert, erhielt keine Auftréage, kam in Not
und Sorgen um das tagliche Brot.

Auch seine zweite Frau, die liebenswerte Hendrikje Stoffels, starb, und der
alternde, einsame Rembrandt gab seinen Geftihlen in seinen Gemalden Ausdruck.
Voller Reife des Alters, aber oftmals auch voller Bitterkeit sind diese Werke. So
seine Selbstbildnisse als alter Mann, in denen nichts mehr von der Lebenskraft und
Lebensfreude seiner Selbstbildnisse aus der Zeit der Jugend, des Erfolges und des
Glicks — wie dem als Rohrdommeljager — zu erkennen ist. Seine grofie
Meisterschaft zeigte er noch einmal in dem ,,Bildnis eines Mannes mit Perlen am
Hut*, das er zwei Jahre vor seinem Tode, im Jahre 1667, malte.

Zwei Gemalde eines anderen grofRen Kinstlers, in ihrer Art jedoch ganz
verschieden, sind nach dem Helldunkel der Rembrandtbilder in ihrem Inhalt, ihrer
Gestaltung und ihrer Farbgebung besonders interessant. Das helle Gelb des
Mieders des von einer alten Frau an den reichen, aber nicht mehr jungen Mann
verkuppelten blihenden Madchens leuchtet uns entgegen. Mit welchem Geschick
hat Vermeer van Delft es verstanden, die Habgier der Kupplerin, die auf die
Bezahlung durch den reichen Mann wartet, die Gier des Mannes selbst
darzustellen. Vermeer van Delfts ,,Bei der Kupplerin“ ist ein Meisterwerk, das eine
Szene aus dem Alltag zeigt - denn unter den damaligen gesellschaftlichen
Verhéltnissen waren Frauen nur zu oft gezwungen, sich fiir Geld zu verkaufen.
Eine Szene aus dem Alltag ist auch Vermeer van Delfts anderes Bild, das
,Brieflesende Midchen®. Verhalten sind im Gegensatz zur ,, Kupplerin®“ hier die
Farben, und doch leuchten sie. Die Sonne dringt durch das ge6ffnete Fenster und

wirft ihre Strahlen auf den in tiefe Falten gelegten Seidenvorhang. Das ruhige
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Gesicht des jungen Madchens, das gewiss den Brief seines Liebsten liest, spiegelt
sich in den Scheiben des Fensters wider. Jedes kleinste Detail der in Falten
liegenden Sofadecke ist mit der groRRten Liebe und Meisterschaft gezeichnet.

Nicht weniger meisterhaft und reizvoll sind die vielen kleinformatigen
Bilder der niederlandischen Kleinmeister, die fast durchweg das Leben der Bauern
im Alltag oder andere volkstiimliche Szenen zeigen. Da ist Hans Bohl mit der
,Dorfkirmes vor der Kirche* oder dem ,,Wasserturnier auf dem Weiher im Haag*,
da sind Adriaen van Ostades kostliche Bauernszenen, da sind Gerard Terborch,
Gabriel Metsu, Frans van Mieris der Altere, Gerard Dou und Caspar Netscher,
Brueghel und Wouwerman, da ist Adriaen Brouwers in seiner Thematik so ganz
aus dem téglichen Leben gegriffenes kleines Bild, das er selbst mit dem Titel
,Unangenehme Vaterpflichten* bezeichnete. Da gibt es Spezialisten, die besonders
Landschaften malten oder Architektur, wahrend andere wiederum Stillleben mit
Frichten oder Blumen bevorzugten. Kostbar gldnzender Stoff der Kleidung oder
der Vorhdnge zeugt vom Reichtum des Blrgertums, das viele dieser Gemalde gern
bestellte und zum Schmiicken der Zimmer benditzte.

Geht man wieder Uber die Rotunde auf die linke Seite der Sempergalerie, wo
in den anderen drei groRen Oberlichtsdlen die alten italienischen Meister héngen,
dann begegnet man zuerst Paolo Caliari, genannt Veronese, dessen Gemaélde zu
den kostbarsten Werken der italienischen Hochrenaissance gehoren. Auf seinem
Hauptwerk ,,.Die Madonna mit der Familie Cuccina® fiihren die personifizierten
drei Haupttugenden - Glaube, Liebe und Hoffnung - die Mitglieder der Familie
Cuccina der zwischen Johannes dem Té&ufer und dem heiligen Hieronymus
thronenden Madonna zu. Aber wéhrend die Madonna mit dem Kind und die
Heiligen nur etwa ein Drittel des Gemaéldes einnehmen, sind flr den Auftraggeber
des Malers, Cuccina und dessen Familie, etwa zwei Drittel des Uber vier Meter
breiten Gemaldes bestimmt.

Reich und méchtig war der Besteller des Bildes. Wie kdnnte der Maler dem
mehr Ausdruck geben als durch die Gewadhrung des Raumes, in dessen

Vordergrund der reiche Patrizier mit seiner préchtig gekleideten Gattin und ihren
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acht Kindern gestellt ist. Zwar kann das kleinste der Kinder nur auf den Armen der
Amme hereingetragen werden, aber die Amme selbst wendet ihren Kopf ab, denn
sie sollte nicht portratiert werden. Der Reichtum und die Macht der Familie
Cuccina werden auf dem Gemalde auch durch den Palast ausgedriickt, der im
Hintergrund des Bildes aufleuchtet, wahrend die Madonna nur aus einem Raum
hervorzutreten und der reichen Familie entgegenzukommen scheint. Die drei
Gestalten der Haupttugenden sind in die ihnen zugedachten symbolischen Farben
gekleidet: Weil} ist die Farbe des Glaubens, die Hoffnung drickt das griine
Gewand aus, die Liebe das rote. Wahrend aber hier nur die Farben leuchten,
spiegeln die Gewander der Familienmitglieder alle Pracht und den Reichtum des
Raumes in vielen Details wider.

Wo soll man in dem né&chsten Saal zuerst hingehen - wo langer verweilen?
Giorgiones ,,Schlummernde Venus* leuchtet in ruhiger Schonheit und fordert Zeit
zur Betrachtung. Es ist das erste Aktbild, ohne religiosen Vorwand gemalt.
Giorgione schuf es ohne Bestellung, aber auch ohne Modell, den Frauenkorper
nach den Schonheitsidealen seiner Zeit mathematisch berechnend. Der Maler
verteilte das Licht tiber den ganzen Korper gleichmaRig und schuf eine wunderbare
Einheit von Mensch und umgebender Natur. Giorgione konnte dieses Bild nicht
selbst vollenden. Er wurde innerhalb von zwei Tagen von der Pest aus seinem
Schaffen gerissen. Es ist ein Glick, dass dieses schone Gemalde der Menschheit
erhalten wurde. Der junge, noch unausgeglichene Tizian vollendete die
Landschaft; er malte auch das Tuch, auf dem der Frauenkorper ruht, und gab
diesem die leuchtende Kraft seiner Jugend und seiner jungen, drdngenden Kunst.

Palma Vecchios ,Drei Schwestern“ scheinen neben Giorgiones
»Schlummernder Venus“ in ihren Gesichtsziigen ein wenig zu verblassen. Und
doch sind die Farben leuchtend. Die drei Venezianerinnen sind nach dem
damaligen Schonheitsbegriff gemalt, bei dem als beliebter und durch kinstliche
Mittel oft milhsam erzeugter Gegensatz das blonde Haar und die dunklen Augen

der Stdl&anderinnen hervorgehoben wurden.
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Dort héngen die Portrats von Tizian, dem Meister der Portratkunst, dem
Fursten der Maler und dem Maler der Firsten, wie Tizian oft genannt wird. Und
wahrlich: Tizians ,,Zinsgroschen® ist ein Kunstwerk, das allein zu betrachten schon
einen Besuch in der Gemaéldegalerie lohnt. Wie charakteristisch sind die beiden
Kopfe - Christus und der Phariséer - auf die sich in dem Gemaélde alles
konzentriert. Dunkel und scharf geschnitten ist das Profil des Phariséers, hell,
weich und leuchtend das ihm zugewandte Gesicht seines Gegenspielers. Die
warmen Farben des Gewandes hellen das Gesicht Christus' auf, wéhrend das Weil3
des Hemdes das dunkle, scharfe, lauernde Profil des Phariséers noch scharfer
heraustreten 1&it. Tizian, der das Bild im Auftrage des Herzogs Alfons von Ferrara
malte, hielt meisterhaft den Augenblick fest, da von Christus die Beantwortung der
Frage gefordert wird, ob man dem Kaiser Steuern zahlen soll oder nicht. Christus,
der die heuchlerische Absicht des Fragestellers durchschaut, 1aRt sich den Denar
zeigen, in den Bild und Name des Kaisers eingepréagt sind. Auf seine Frage,
wessen Bild das ist, antwortet der Pharisder: ,,Des Kaisers Bild.” Und Christus
erwidert darauf: ,,Gebet also Gott, was Gottes ist, und dem Kaiser, was des Kaisers
ist!“

Tizians ,,Zinsgroschen® ist auf sehr empfindliches Pappelholz gemalt, das im
Gegensatz zu vielen anderen Gemalden, die in den hohen Salen ausgezeichnet
erhalten bleiben, stets eine besondere Pflege und konstante Luftfeuchtigkeit
bendtigt. Darum wurde nach langen Versuchen fir dieses Gemélde eine Vitrine
mit einer besonderen Klimaanlage geschaffen. ,,Seit Mitte 1962...%, so berichtete
Karl-Heinz Weber, der Chefrestaurator der Gemaldegalerie, ,,war das Bild, aul3er
der zur Bearbeitung notwendigen Zeit, im Depot bei einer relativen Luftfeuchte
von etwa 65 bis 70 Prozent und 20 bis 22 Grad Celsius aufbewahrt worden. Da
sich nach der Restaurierung im April 1964 bis August 1967 keine Nachteile
zeigten, galt das als Bestatigung daflr, dass die Tafel zur Erhaltung ihres
Holzfeuchtegleichgewichtes diese Werte benotigt.

Diese Feststellung traf zu. Jetzt und gewiss noch viele Jahrzehnte wird in

dieser geschmackvollen Vitrine mit der ihr gemaRen Temperatur und Feuchtigkeit
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die frither immer wieder ,krank* gewordene kostbare Tafel von Tizian ,,gesund*
bleiben und Millionen Besucher durch den Glanz der Farben und die grof3artige
Malweise erfreuen.

Tizians ,Maria mit dem Kinde und den vier Heiligen* steht in seiner
Farbkraft in beinahe seltsamem Gegensatz zu dem Dunkel des Gewandes eines
Mannes mit einer Palme. Des Meisters Tochter hélt kokett den StrauRenwedel in
die HoOhe, so als wollte ihr Vater sagen: Seht, dieser Wedel, das Zeichen des
Reichtums, soll euch, den zukiinftigen Beschauern, zeigen, wie sehr mich meine
Auftraggeber schatzen, wie viel ich mit meiner Kunst verdiene. Und mit welchem
lieblichen Stolz tragt die weilRgekleidete venezianische Schonheit den Facher, der
der Jungvermahlten in ihrer neuen Wirde gegeben ist.

Correggios ,,Heilige Nacht* zieht uns ebenfalls in ihren Bann. Es zeigt
dieses vielgewdhlte Thema in einer ganz neuen Auffassung. Der Kinstler malte
eine wirkliche Nacht. Dunkel umgibt die Hitte. Aber aus diesem Nachtdunkel
heraus scheint das soeben geborene Kind selbst das Licht zu spenden, so viel
strahlendes Licht, dass die Menschen sich geblendet abwenden missen. Nur die
Madonna, die Mutter des Kindes, kann den vollen Lichtschein ertragen. Und
wéhrend sie ihr Kind mit mitterlicher Geste umféngt, scheint auch von ihr aus das
Licht in die Welt hineinzustrahlen. Licht und Schatten - das sind Probleme, durch
die viele Maler der Renaissance stark beeinflusst wurden, wahrend die hellen und
leuchtenden Farben Ausdruck der venezianischen Malschule sind.

Besonders kostbar sind die Meister der italienischen Frihrenaissance, die
einen wardigen und schonen Rahmen fir die an der Stirnseite des dritten
Oberlichtsaales hiangende ,,Sixtinische Madonna“ bilden. In diesen friithen Werken
driickt sich der gewaltige Fortschritt aus, der sich auch in der Kunst dieser Zeit
entwickelte. Sandro Botticellis ,,Vier Szenen aus dem Leben des heiligen
Zenobius® behandeln zwar ebenfalls ein Thema, das von der Wundermacht des
religiosen Glaubens erfillt ist. Aber mit realistischer Genauigkeit malte Botticelli
auf einer Tafel vier Geschehnisse: wie ein Knabe Uberfahren wird, wie die

verzweifelte Mutter ihren kranken Sohn zur Heilung dem Heiligen Ubergibt, wie
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der heilige Zenobius den geheilten Knaben der Mutter wieder zurtickfuhrt und
schlieBlich den Tod des heiligen Zenobius. Die Schilderung der religidsen Szenen
ist klar und tief. Doch Botticelli will sich nicht mehr allein auf diese Schilderungen
beschranken. Sein Anliegen ist es, daneben auch vielerlei aus dem Alltagsleben zu
erzéhlen. Die Menschen bewegen sich, sie leben.

Auf Francesco Cossas ,,Die Verkiindigung® werden die Menschen von
schoner Architektur umrahmt. Die Architekturbdgen sind korrekt und mit duf3erster
Genauigkeit durchgezeichnet. Man spurt bereits den Versuch einer Perspektive,
obwohl Farben und Formen des Hintergrundes genauso deutlich hervortreten wie
die des Vordergrundes. Aber hier, wie in vielen anderen Gemalden jener friihen
italienischen Meister, so zum Beispiel auch in Mantegnas ,,Heiliger Familie®,
einem der schonsten Bilder der Dresdener Gemaldegalerie, ist splrbar, wie statt
der rein religiosen Motive fir den Maler neue Aufgaben in den Vordergrund
getreten sind: Portrats, Landschaften, Architektur und Innenrdume. Fir den Akt
und fiir das Portrat liefert die Antike das Vorbild. So zeigt der Kopf des Josef in
Mantegnas ,,Heiliger Familie* eindeutig die Ziige eines alten Romers.

Pinturicchios ,,Bildnis eines Knaben® ist eines der frithesten Portrits, das
keine religiose Thematik zum Inhalt hat. Es zeigt einen Knaben in der Tracht
seiner Zeit, mit trotzig aufgeworfenem Mund und dem fragenden und forschenden
Blick eines Knaben in jener Entwicklungsstufe, in der das Leben téglich neue
Aufgaben stellt und neue Erkenntnisse bringt. Den Hintergrund dieses friihen
Portrits bildet eine sogenannte ,,ideale Landschaft, die der Kiinstler aus vielerlei
Motiven und nicht nach der Wirklichkeit gemalt hat.

Es ist besonders interessant, in diesem Raum zwei Gemalde zu vergleichen,
die das gleiche Thema behandeln: ,,.Der heilige Sebastian®, einmal von Cosimo
Tura gemalt, ein zweites Mal von Antonello da Messina. Beide Maler sind um
1340 geboren. Wahrend Cosimo Turas Sebastian unter dem EinfluR
mittelalterlicher Arbeiten steht und einen Heiligen zeigt, dessen von Pfeilen
durchbohrter Korper naturalistisch gemalt wurde und dessen Antlitz ebenso

naturalistisch den Schmerz ausdrickt, stellt der von Antonello da Messina unter
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niederlandischem EinfluR entstandene Sebastian einen trdumerischen, ruhig
blickenden Jingling dar. Die Legende des Sebastian scheint mehr ein Vorwand zu
sein, um einen schonen nackten Jinglingskérper zu malen. Und wahrend Cosimo
Tura neben dem religiosen Thema alle Nebenszenen bewulit vermeidet, ist
Antonello da Messinas Gemalde voll realistischer VVolksszenen: An der Balustrade
des mit buntgewebten Teppichen geschmiickten Balkons stehen Frauen, auf der
StralRe geht das Volk, und in einer Ecke liegt ein offensichtlich betrunkener Mann,
der seinen Stab und damit das Gleichgewicht verloren hat. Aus dieser vom Leben
des Tages erfullten Atmosphdre scheint der trdumende Jlngling trotz des ihm
zugefigten Leides kraftvoll herauszuwachsen.

In dem zum Zwingerkomplex gehdrenden altdeutschen Saal wurde 1964 bei
einer Restaurierung die Innenarchitektur nach den im Jahre 1725 von Pellegrini
geschaffenen Entwurfen wiederhergestellt, so dal3 dort schon der Wandschmuck
von Interesse ist. Die Dresdener Gemaldegalerie hat nicht viele, aber dafir einige
besonders gute Werke der alten deutschen Meister. Zu ihnen gehoért vor allem
Lucas Cranach, der fur die sachsischen Firsten malte. Sein 1506 entstandener
,,JKatharinenaltar ist eines der schonsten Werke des Meisters. Nicht weniger
bedeutend sind Diirers ,,Bildnis eines jungen Mannes®, sein kostbarer ,,Dresdener
Altar* und seine Darstellung aus dem Leben Christi, festgehalten auf sieben
Holztafeln: ,,Die sieben Schmerzen Maria®“. Bis vor einigen Jahren galten diese
Tafeln als Arbeit aus der Werkstatt des Meisters. Inzwischen aber haben
Durerforscher festgestellt, dal die Tafeln von Direr selbst gemalt wurden. Eine der
Tafeln befindet sich in der Miinchener Pinakothek.

Zu den bekanntesten Bildern der altdeutschen Meister gehort Holbeins
,,Bildnis des Sieur de Morette®, des franzdsischen Gesandten in London. Weniger
bekannt, aber von besonderem Liebreiz ist die Madonna des Basler Bilrgermeisters
Jakob Meyer, die man bis Ende des vorigen Jahrhunderts flr eines der besten
Werke Holbeins im Besitz der Dresdener Gemaéldegalerie hielt. Im Jahre 1892
wurde jedoch festgestellt, dal? dieses Gemalde eine zwar vorzugliche Arbeit, aber

doch nur eine Kopie des Bartholoméus Sarburg ist, um 1637 in Amsterdam nach
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der ,,Darmstdadter Madonna“ Holbeins gemalt. Das Original aus Darmstadt kehrte
nach den Kriegswirren und vielen Irrfahrten erst 1958 in seine alte Heimstatt nach
Darmstadt zuriick. Es befindet sich als Leihgabe im Basler Kunstmuseum.

Von groRer Schonheit ist auch der in diesem Saal mit ausgestellte kleine
Reise- oder Hausaltar des niederlandischen Meisters Jan van Eyck, der, 1437
gemalt, auf einem kleinen Raum mit grof3ter Prézision und einer flr die damalige
Zeit unerhdrt perspektivischen Wirkung eine Tiefe von besonderem Ausmal} zeigt.

Nach dem Verlassen des Saales mit den altdeutschen Meistern
durchschreiten wir noch einmal die Riesensdle des ersten Obergeschosses der
Sempergalerie. Dabei werfen wir einen Blick in das schén gebundene Géstebuch.
Eintragungen von Besuchern aus allen L&ndern und in vielen Sprachen driicken
Dank und Lob aus.

Wir sind glucklich, daB wir die Kunstwerke bewundern kénnen, die schon
und gepflegt von den Wénden zu uns herabsehen. In noérdlichen Seitenkojen des
ersten Obergeschosses erfreuen uns besonders die Gemalde der Kunstler des 17.
Jahrhunderts, zu denen vor allem die sechs Gemalde von Nicolas Poussin gehéren.
In seinem Gemélde ,,Das Reich der Flora®“ gestaltet der Kiinstler, mit dessen
Werken die franzdsische Malerei des 17. Jahrhunderts ihren Héhepunkt erreichte,
eine zarte Allegorie des Frihlings, des Lebens und des Glicks der Jugend. Man
kann sich dieser lebensfrohen Darstellung der symbolischen Verwandlung antiker
Gestalten in Blumen, die nach einer Erzdhlung des rémischen Dichters Ovid
gemalt wurde, nicht entziehen. Man mochte jubeln und tanzen und wiinschen, daf3
diese Freude und Lust niemals ein Ende nehme. ,,Das Reich der Flora* gehort zu
den besten Werken Poussins. Es stand als Leihgabe der Dresdener Gemaldegalerie
im Mittelpunkt einer Poussin-Ausstellung, die 1960 im Louvre in Paris gezeigt
wurde.

Auch die leuchtenden ldeallandschaften seines Freunde Claude Lorrain und
nicht zuletzt das im Gegensatz zu Poussin und Lorrain so realistische Gemélde von
Valentin de Boulogne, die ,,Falschspieler®, diirfen nicht unerwihnt bleiben.

Denkt man an das mittelalterliche Spanien, so muss man sich an den Terror
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und an die Grausamkeiten der Fursten, an die Macht der Kirche und an die
Schrecken der Inquisition erinnern. Symbolisch dafiir sind die mystisch disteren
Farben, verbunden mit dem grellen Rot der Kardinalskleidung und der Umhénge
der Inquisitoren. Dieses Dunkel der Farben, das drohende Rot der Inquisition,
Angst und hilfloser Schreck, die gewollte Mystik der Themen und der Stimmung
finden wir in den Gemalden der spanischen Meister des 17. Jahrhunderts im
zweiten ObergeschoR der Gemaéldegalerie.

Im Gebet versunken, kniet der heilige Bonaventura auf dem Gemalde des
Francisco de Zurbaran vor der Papstkrone. Im Hintergrund stehen die Kardinale,
die langst den Namen des zu wéhlenden Papstes festgelegt haben. Nach der
Legende aber haben nicht sie, die Mé&chtigen, den neuen Papst bestimmt. Sein
Name wurde vielmehr von einem Engel dem betenden heiligen Bonaventura
zugeflustert. Denn der Stellvertreter Gottes kann natirlich nur von einem
gottlichen Wesen bestimmt werden.

Ein Engel ist es auch, der auf dem Gemalde von Jusepe de Ribera der ihres
Glaubens wegen nackt in den Kerker geworfenen heiligen Agnes ein Tuch bringt,
mit dem das Madchen sich einhillen und seine Nacktheit bedecken soll. Aus dem
Dunkel tritt mit faszinierendem Leuchten der ebenfalls von Ribera gemalte Kopf
des ,,.Diogenes mit der Laterne* hervor. In seinem von der Laterne beleuchteten
Gesicht liegt so viel Kraft, dal} der Beschauer von dem starken Ausdruck der
Augen des alten Mannes gebannt wird.

Erfullt von religioser Mystik sind die Gemélde Bartolome Esteban Murillos,
den man den Raffael von Sevilla nennt. ,,Der Tod der heiligen Klara® ist eines der
elf Bilder, mit denen der Maler im Jahre 1645 den Kreuzgang des
Franziskanerklosters in Sevilla ausschmiickte. Nach dem katholischen Glauben
stellt Murillo das irdische Leben in matten grauen Farben dar. Der sterbenden
Klara bringen Engel kostbare Decken, und mit dieser Vision des Himmlischen
verschwindet das Grau - Murillo lasst dafiir die hellen Téne auf der Leinwand
vorherrschen. Die Kopfe der Mdnche sind nach lebenden Modellen entstanden.

Interessant ist auch, dass die der Sterbenden erscheinende Mutter Gottes
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dunkles Haar hat, wie die Madchen aus dem spanischen Volke. Ein solch einfaches
Maidchen ist auch Murillos Madonna auf seinem Gemalde ,,Maria mit dem Kinde*,
deren Volkstimlichkeit noch unterstrichen wird durch den seelenvollen Blick. Das
Kind hat die Proportionen und den Liebreiz eines gesunden Kinderkdrpers und ein
unbeschwertes, natiirliches Kindergesicht. Leicht und vertrauensvoll schmiegt es
sich in den Schoss der Mutter.

Von der Strenge und Macht des spanischen Hofes erflllt sind Diego
Velazquezl Portrats. Diesem grofRe Meister der Portratkunst im Spanien des 17.
Jahrhunderts kam es bei der Darstellung nicht auf Einzelheiten der Kleidung oder
auf die Gestaltung der Hande an. Er konzentrierte sein ganzes Konnen auf die
Vorstellung des Wesens des Menschen — ausgedriickt allein in dessen Haltung und
Gesicht. Splrt man nicht deutlich, welche Macht dem Premierminister des erst
achtzehnjahrigen Konigs Philipp V. Ubertragen wurde? Stolz, Kraft und
MachtbewuRtsein driickt auch das Antlitz des koniglichen Oberhofjagermeisters
Juan Mateos aus.

Im 18. Jahrhundert entfaltete sich die italienische Kunst noch einmal zu
voller Blite. Giuseppe Maria Crespis Darstellungen der sieben Sakramente sind
getragen von der Mystik strenger Religiositét, insbesondere seine Darstellung ,,Das
Sakrament der Ehe. Bemerkenswert ist Sebastiano Riccis ,,Opfer an Vesta™, das
auf einem sehr kleinen Raum eine ganze dramatische Erz&hlung enthalt. Vesta, der
Gottin des Herdfeuers, werden die Frichte des Feldes und der Garten dargebracht.
Die Gottin selbst, als lichtvolle Gestalt, nimmt die Opfer der Menschen entgegen.

Ganz anders in seiner Art ist Giovanni Battista Piazzettas ,,Ein junger
Fahnentrager”. Es ist die realistische Darstellung eines Knaben, dessen Gesicht
noch kindlich ist — und doch erfillt von Stolz und Glick, die Fahne tragen zu
durfen.

Tiepolos ,,Triumph der Amphitrite”, 1740 in der Folge von Darstellungen
der vier Elemente fur das Treppenhaus eines venezianischen Palastes in grofem
Format gemalt, zeigt Lust und Lebensfreude, die Italiens Kunststadt Venedig

beherrschten. Viele Motive aus dieser die Kunst und Kultur Italiens so
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beeinflussnden Stadt malte Giovanni Antonio da Canal, genannt Canaletto.
Wahrend sein Neffe und Schiler Bernardo Belotto, ebenfalls Canaletto genannt,
Motive aus der Stadt Dresden mit geradezu fotografischer Genauigkeit festhielt
und dabei ohne Licht und Schatten auf alle malerischen Effekte verzichtete,
erweckt Canaletto der Onkel auf seinen venezianischen Bildern die Stadt durch
Sonne und Licht, durch die verschiedensten Farbeffekte zu glitzerndem Leben. Die
Trimmer der im Siebenjahrigen Krieg durch Kanonenkugeln ganzlich zerstorten
Kreuzkirche in Dresden malte Canaletto der Neffe im Jahre 1765 mit &ulerster
Genauigkeit und ohne alle Farbeffekte. Im Hintergrund des Bildes betrachten
reichgekleidete Burger behaglich die mihsame Arbeit des Abtragens des Trimmer
und Ziegelsteine.

Neben Antoine Pesnes lebensfrohem ,Miadchen mit den Tauben®“ und
Nicolas Lancrets Tanzbildern gehdéren die Werke eines anderen franzdsischen
Malers des 18. Jahrhunderts im Obergescho der Galerie zu deren grofiten
Kostbarkeiten — die Spatwerke von Antoine Watteau: ,,Gesellige Unterhaltung im
Freien* und ,,Das Liebesfest.

Koénnte man des groflen franzosischen Meisters Watteau Werke nicht mit
Mozartscher Musik vergleichen? Vermeint man nicht das Raunen und Wispern,
das leise Lachen der verliebten Damen und Herren zu horen? Ein junger Kavalier
ist offensichtlich von dem Ma&dchen beleidigt worden und tritt von ihr weg. Er
steht abgewandt da, und all sein Zorn und seine Empo6rung driicken sich in dem
steif durchgedriickten Bein aus. Kann man nicht — um den Vergleich mit der Musik
fortzufiihren — sagen, daR die leichten, hellen Farben wie herrliche Akkorde in Dur
und Moll tber die zartgemalten Figuren der Manschen flieRen?

Eines der beliebtesten Bilder, das die Besucher der Galerie besonders gern
betrachten, ist Jean-Etienne Liotards ,,Schokoladenméidchen, das in zarten
Pastellfarben gemalte Bild eines Médchens, das ein Tablett in den Handen halt.
Modell hierfir war eine Zofe aus dem Hofstaat Maria Theresias. In dem Glas
Wasser spiegelt sich der Daumen des Madchens, die Tasse ist bis zum Rand mit

Kakao geftllt, so voll, daR man flrchtet, der Schaum muisse jeden Augenblick tber
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den Rand der Tasse flieRen. Darum auch macht das Madchen so kleine Schritte,
bei denen man das Rascheln der gestreiften Leinenschiirze zu horen glaubt, die,
noch voller Knicke, soeben aus dem Schrankfach geholt sein muB.

In dem Raum, in dem sich die Besucher an dem reizenden Bild des
Schweizers Liotard erfreuen, hangen auch Pastelle franzdsischer und italienischer
Kinstler. Unter ihnen fallt besonders das mit kréftigen Farben von Maurice-
Quentin de Latour gezeichnete Bildnis des Grafen Moritz von Sachsen ins Auge.
Weniger kraftig, manchmal sogar etwas sehr zart im Ausdruck und in der
Farbgebung sind die Pastelle der Rosalba Carriera.

Im Westflligel des zweiten Obergeschosses hdngen die Bilder der deutschen
Meister des 17. und 18. Jahrhunderts. Dazu gehéren die lebensvollen Portréts von
Anton Graff, insbesondere sein in kréftigen Farben gemaltes Selbstbildnis, die
Pastelle von Anton Raphael Mengs, die wertvollen Gemalde von Elsheimer,
Dietrich und Alexander Thiele, ferner die beiden Gemalde ,,Die reuige Magdalena®
und ,,Herkules am Scheidewege* von Johann Liss, der auch der deutsche Rubens
genannt wurde. Mit dem groBlen Gemélde ,,Hero, Ursula und Beatrice* des
Schweizers Heinrich Fuili ist der Rundgang im zweiten Obergescho3 der

Sempergalerie beendet.

Deinen Ziigen ist ewiges Leben verliehn
Kann man die Sempergalerie verlassen, ohne noch einen Blick auf das

beriihmteste Gemalde dieser Sammlung zu werfen? Verweilen wir noch einmal in
dem letzten groRen Oberlichtsaal. Trotz der abendlichen Stunde scheint es uns, als
leuchte das unter dem Glasdach angebrachte kinstliche Licht wie die Sonne in den
Saal und streiche sanft Giber das die Wand beherrschende groRe Gemélde.

Der grolite Maler der italienischen Hochrenaissance, Raffaelo Santi, den die
Nachwelt kurz Raffael nennt, malte um 1513 die Madonna de San Sisto, die
,.Sixtinische Madonna®, fiir den Hochaltar der Kirche San Sisto in Piacenza. Es
wird jedoch vielfach bezweifelt, dal dieser beriihmte Kiinstler, der von den Grof3en
der weltlichen und geistlichen Firsten anerkannt und durch gute Auftrége

verwohnt wurde, eine solche Arbeit fiir die sogenannten ,,Schwarzen Monche*
234



eines kleinen italienischen Provinzklosters ausgeftihrt hat. Vielmehr wird vermutet,
dal dieses Kunstwerk das Grabmal des Papstes Julius Il. schmicken sollte. Darauf
deutet unter anderem die Eichel hin, mit der die Tiara verziert ist - ein Emblem des
Adelsgeschlechts von Papst Julius II.

Wie dem auch sei, das Gemaélde gehotrt zu den schénsten Werken, die
Menschenhidnde je geschaffen haben. ,In diesem Gemaélde”, so schreibt der
sowjetische Kunstwissenschaftler M.Alpatow, ,,verwandelt sich das Erscheinen
Marias vor dem verstorbenen Papst in ein Erscheinen Marias vor allen Menschen,
wie es in alten Volkslegenden berichtet wurde. In diesen Legenden kamen die
Hoffnungen des Volkes auf Gerechtigkeit zum Ausdruck, das Bedurfnis der
einfachen Menschen, sich ihre Beschiutzerin und Gonnerin anschaulich
vorzustellen. Im Gbrigen beschréankte Raffael sich nicht auf die Wiedergabe einer
mittelalterlichen Legende. Als humanistischer Kiinstler war er bestrebt, unter der
Hulle des Uberirdischen der von ihm geschaffenen Gestalt die Wahrheit und
Weisheit des Volkes erkennen zu lassen.

Raffael bemihte sich in allen seinen Werken, Gestalt und Antlitz von
aulRergewohnlichen und edlen Menschen und ihre menschliche Wiirde
festzuhalten. Die Zeitgenossen Raffaels bezeichneten die Malerei dieses grofien
Meisters als die Verkorperung der besten Bestrebungen und Hoffnungen ihrer Zeit,
und sie gaben Raffaels Gestalten die Bezeichnung ,,grazia“. Unter dieser Grazie
aber verstanden sie nicht nur die kdrperliche, sondern auch die geistige Schonheit
des Menschen.

Viele Dichter und Denker gaben ihre Eindriicke wieder, die sie vor diesem
Gemélde empfanden. Im Jahre 1902 besuchte der russische Dichter W.
Weressajew die Gemdildegalerie in Dresden. ,Heute friih schritt ich durch die
Stralen des alten Dresden, notierte Weressajew danach. ,Millgestimmt und
verlegen dachte ich daran, dass ich mir die beriihmte Sixtinische Madonna ansehen
wollte. Eine Schande wiirde es sein, sich nicht fiir sie zu begeistern, alle fanden sie
schon! Doch die vielen Reproduktionen, die ich gesehen hatte, versetzten mich in

Erstaunen: War da etwas Besonderes? Nur die beiden kleinen Engel unten gefielen
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mir. Und ich wusste, dass ich nun ehrfurchtsvoll vor dem Bilde stehen und es
anstarren wirde bemuht, die entsprechende Stimmung in mir hervorzurufen. Der
kleine Teufel in mir wiirde schelmisch grinsend fliistern: ,,Ich schdame mich nicht,
sie gefallt mir nicht, und damit Schluss!* Ich betrat den Zwinger. Verwirrt irrte
mein Blick Uber die mit Sternchen versehenen, besonders wertvollen Bilder im
Katalog. Eine kleine Tur fuhrte in ein nordliches Eckzimmer. Ich erblickte
bekannte Umrisse, die leuchtenden Farben der Gewénder... Sie! Mit einem
unangenehmen, beinahe feindseligen Gefuhl betrat ich den Raum. Einsam, in
einem grolRen, goldenen Rahmen, der bis zum Ful3boden reichte, hing das Bild.
Links, aus einem durch einen himbeerroten VVorhang halbverdeckten Fenster, fiel
das Licht auf das Gemalde, das in dumpfer Ehrfurcht von einigen Besuchern
angestarrt wurde, die an den Wénden und auf dem Sofa saflen. ,,Leidensgenossen®,
dachte ich und lachte innerlich. Aber ich bemihte mich sofort, das Lachen zu
unterdriicken, und wandte mich aufmerksam und ernst dem Bilde zu. Und pl6tzlich
- unbemerkt und unfuhlbar - schien alles um mich her, Menschen, Wénde und der
prachtige goldene Rahmen, davonzugleiten. In einem Nebelschleier verloren sich
der alte Sixtus und die kokette Barbara, als fuhlten sie, dass sie unwichtig seien.
Aus diesem Nebel tauchte deutlich das Gesicht des Kindes und der Mutter auf, und
vor dem Leben, das sie ausstrahlten, verblasste alles tibrige und erschien matt und
tot... Das Kind presste die Lippen zusammen und schaute mit groRen, erschreckend
grofRen und dunklen Augen aufmerksam Gber die Kopfe der Menschen hinweg in
die Ferne. Diese Augen erblickten alles: die Phariséer, die sich zum Schutze der
Gesetze erhoben hatten, und den Freund, der zum Verréter wurde, den Richter, der
sich die Hinde wusch, und die Menschen, die , Kreuziget ithn“ schrien. Ja, mit
diesem durchdringenden Blick sah es sich mit einer Dornenkrone, rote Streifen von
Peitschenhieben auf dem vor Schmerzen verzerrten Gesicht. Und neben ihm war
,,sie” - ernst und nachdenklich, mit einem runden Madchengesicht, einer Stirn,
uber der eine Vorahnung wie eine leichte Wolke zu schweben schien. Ich sah sie
an. Es schien mir, als lebe sie, als gleite die Wolke tber ihr liebes junges Gesicht

und schwebe wieder fort... Sie war so voller Leben, voll Liebe zum Leben und zur
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Erde... Und doch driickte sie ihren Sohn nicht an die Brust, versuchte nicht, ihn vor
der Zukunft zu bewahren. Im Gegenteil, sie hielt ihn so, daR er dem Kommenden
das Gesicht zuwandte. Und ihr ernstes Antlitz schien zu sagen: ,,Schwere Zeiten
sind gekommen, wir werden keine Freude erleben. Aber etwas GroRe muss
vollbracht werden, und gesegnet sei er, weil er diese gro3e Tat auf sich nimmt.* Ihr
Gesicht leuchtete voller Andacht vor der Heldentat, die er vollbringen wirde, und
war stolz und majestatisch. Und wenn die Tat vollbracht, wird ihr Herz, von den
Qualen einer Mutter zerrissen, bluten. Das wusste sie... Abends sal ich auf der
Bruhlschen Terrasse und hatte das Gefiihl, als wére etwas Besonderes und
Wichtiges geschehen. Die Kuihle des Aprils lag in der Luft, auf dem
gegentberliegenden Elbufer schimmerte das junge Griin des Frihlings. Im Westen
gluihte rotgoldener Dunst, und blaulicher Nebel umhiillte die Stadt. Ein Zug schien
uber der Elbbriicke zu schweben und hob sich schwarz vom goldenen Hintergrund
der Abendrdte ab. Ich sall da, und plotzlich erfalste mich eine helle Freude und
Stolz auf die Menschheit, der es gelungen war, Mitterlichkeit in dieser VVollendung
und Erhabenheit darzustellen. Sollten auch im toten Nebel schichternes
Schluchzen und Vorwirfe erklingen - sie war da, in diesem phantastischen Viereck
des Zwingers. Und solange sie da war, war das Leben schon und lebenswert.*

Der Inhalt dieses Madonnenbildes ist in vielfacher Form gedeutet worden.
Eine der schonsten und unserer Zeit entsprechende Deutung gab Professor
Alpatow: ,,Maria ist des Heiligenscheines bar (der kaum sichtbare Glanz um ihre
Gestalt ist fast eine visuelle Illusion, denn die Figur erscheint vor dem Hintergrund
eines hellen Himmels). Hinter ihr ist kein Brokatgewebe ausgebreitet, auf ihrem
Haupte glanzt keine Krone. Sie tragt einen Schleier und einen Uberwurf aus
einfarbigem Stoff, ihre FiRe sind bloR. Maria ist eigentlich eine einfache Frau.
Nicht umsonst ist vielen aufgefallen, dass sie ihr Kind wie eine B&uerin tragt. Ihre
bezaubernde Anmut liegt in der feinen Ausgeglichenheit ihrer Figur, in ihrer
ruhigen Haltung, in ihrer seelischen Einheit. Aber diese barfliBige Frau wird
empfangen wie eine Konigin. Papst Sixtus, in ein prachtiges Brokatgewand

gekleidet, hat vor ihr seine dreiteilige Krone abgenommen und sie sorgsam in die
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Ecke gestellt. Der irdische Machthaber hat, wie die legendaren Weisen vor der
Jesuskrippe, sein Haupt entbl6i3t, und wir sehen ein ergrautes, glatzkopfiges altes
Ménnlein, das vor Erregung fast zittert. Barbara, bunt gekleidet, hélt die Augen
gesenkt und driickt so ihre Demut und Ehrfurcht gegenliber dieser Verkorperung
der Mutterschaft aus. Sogar die sonst wie Amoretten verspielten ,,putti* blicken
mit unkindlicher Nachdenklichkeit den Himmel. Raffael nahm diesem legendaren
Thema den kirchlichen Schleier und offenbarte seinen tiefen menschlichen Inhalt.
Aus der Gestalt der christlichen Mythologie machte Raffael das ldeal eines
nattrlichen, schonen, vollkommenen Menschen. Die Legende, dass die
Himmelskonigin zur Erde herabstieg, wurde zu einem Poem darlber, wie die
menschliche Vollkommenheit in Gestalt einer barfulligen, doch majestétisch
erhabenen Mutter mit ihrem Kind auf dem Arm die Zeugen ihres Erscheinens zur
Huldigung veranlasst... Die Hauptidee zu diesem Bilde ist von Raffael nicht aus
kalter Berechnung des Verstandes geboren, sondern entstand aus dem Sehnen
seines ganzen Wesens, und darum ergriff sie auch die ganze Seele und die ganze
Phantasie des Kiinstlers.*

Und so wie der Kinstler, von dieser grofRen, schonen, wahrhaft
humanistischen Idee ausgehend, sein Werk gestaltete, so stehen und standen die
Menschen heute und zu allen Zeiten ergriffen und erfillt von den gleichen hohen
Ideen vor dem Gemélde.

Wieviel Augen nicht schon auf dich blickten!

Wieviel Licht nicht darin widerschien!
Deinen Zugen, die jeden entztickten,
ist ewiges Leben verliehn...
Schutt und Asche ward langst manche Mauer,
von manch' Stadten steht heute kein Stein.
Doch mit mutterlich sanfter Trauer
schritt sie still in die Zukunft hinein.
Mit diesen Versen besang der Dichter Alexander Kowalenkow Raffaels

,.S1xtinische Madonna“.
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Dieses vollendet schone Madonnenbild hing mitten unter den wahllos
zusammengestellten anderen Bildern in der ersten Heimstatt der Gemaldegalerie,
dem Stallgeb&ude am Judenhof. Als die Gemalde in die Sempergalerie am Zwinger
umziehen konnten, war es fur den damaligen Galeriedirektor Schnorr von
Carolsfeld eine Ehrenpflicht, der ,Sixtinischen Madonna®“ im neuen
Galeriegebdude einen Ehrenplatz zu geben. Dabei ging es sehr feierlich zu. Am
Abend kamen viele Gaste, um die Madonna in ihrer neuen Heimstatt zu
bewundern. ,,Jhnen allen zeigte ich den Raffael und erzihlte ihnen, wie und wann
wir ihn heriibergebracht®, schrieb Schnorr von Carolsfeld in sein Tagebuch. Die
Giste freuten sich ,,zu horen, dass die Galeriediener die Ehre sich nicht haben
nehmen lassen, die Madonna selber zu tragen“. Besonders erfreut waren die
Besucher, als der Galeriedirektor erzahlte, dass er ,den grolen Meister beim
Eintritt in das neue Haus mit lauter Stimme angemeldet habe als ,,Seine Exzellenz,
Raffael von Urbino“*!

Manche Besucher der Gemaildegalerie fragen, warum Raffaels ,,Sixtinische
Madonna“ nicht wie frither in einem eigenen Raum, getrennt von allen anderen
Gemélden, untergebracht ist. Das hat seine guten Grunde. Ebenso wie die Gemélde
in allen Rdumen der Galerie heute nach neuen Gesichtspunkten geordnet und so
aufgehangt sind, dass der Beschauer nicht vor der Fulle der Bilder erschrickt, dass
er sie vielmehr in Ruhe betrachten und in sich aufnehmen kann, présentiert sich
auch Raffaels ,,Sixtinische Madonna“ dem Besucher in neuer Art. Die im Juni
1956 zur internationalen Pressekonferenz anlésslich der Neuerdffnung der
Geméldegalerie nach Dresden gekommenen Journalisten hoben in ihren Berichten
besonders hervor, dass die ,,Sixtinische Madonna“ nicht wieder in ihr altes
winziges Kabinett zuriick musste, sondern in einen groRen, hellen Saal mit anderen
Meisterwerken viel reizvoller wirkt und besser zur Geltung kommt als jemals
vorher,

Ein Erlebnis, das Konstantin Fedin bei dem bereits erwéhnten Besuch der
Galerie im Jahre 1914 hatte, macht verstandlich, wie vorteilhaft es fir die

,.S1xtinische Madonna“ und 1hre Bewunderer ist, dass das beriihmteste Bild der
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Geméldegalerie aus ihrem winzigen Kabinett befreit wurde:

,Ich tat an der Schnur einige Schritte entlang, um eine glnstigen Blickpunkt
zu finden, von dem aus das Bild moglichst gut und moglichst nahe zu sehen sei,
schrieb Konstantin Fedin. ,,In diesem Augenblick tauchte unvermittelt und lautlos
wie im Stummfilm auf der Leinwand ein Mann neben mir auf... Er trug die
Uniform eines Museumswachters, und an der Hifte hing ihm, in einer braunen
Tasche am Koppel, ein schwerer Revolver. Der Mann deutete mit einer
Kopfbewegung auf die Bank und fliisterte wie in einer Kirche: ,,Setzen Sie sich!*
Naturlich setzte ich mich. Und natdrlich sah ich natirlich starrte ich lange zur
Madonna hin. Aber meine Gedanken teilten sich. Ich war nicht mehr allein damit
beschaftigt, mich ganz in die Betrachtung der auRerordentlichen Gestalt zu
vertiefen, die der beriihmte Italiener geschaffen hatte. Der Mann mit dem Revolver
— hier in diesem feierlichen, an eine Kapelle gemahnenden Raum — erinnerte mich
an das, was drauf3en hinter den Schranken dieser Mauern vor sich ging und was
ich, verzaubert von der schweigsamen Weisheit der Kunst, gleichsam fiir einen
Augenblick vergessen hatte. Jener bewaffnete, zu Raffael hin befohlene Mann
bedeutete an und flr sich nichts weiter, als dass die Museumsschétze gegen
Anschlage von Verbrechern, Abenteurern und Irren geschiitzt wurden. Doch die
Waffe am Koppel dieses Mannes sagte mir wesentlich mehr, als die seltsame
Tatsache aus der Geschichte der Museen selbst zu sagen vermochte: Weit drauf3en,
hinter den Mauern des Zwingers, tobte der Krieg und bezog ganz Europa in seinen
sengenden Ring ein. Ja, es war Anfang August 1914, als ich die Schétze der
Galerie zum ersten mal sah. Zwei Symbole tauchten damals vor mir auf, zwei
Symbole, die den tragischen Gegensatz zwischen Frieden und Krieg zum Ausdruck
bringen: die Kunst und die Waffe. Ich habe die Galerie am Zwinger spéter noch
viele Male besucht. Mit jedem Male stellte sich mir die Kunst immer mehr als ein
Zeugnis jener edlen intellektuellen und seelischen Krafte des Menschen dar, die
die Menschen zur Menschlichkeit zusammenschliel3en und eines Tages — wie ich

mir sagte — zu einem Damm gegen den Krieg werden wiirden.*
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Diesen Damm gegen den Krieg zu errichten, das ist auch das Anliegen, das
diejenigen erfillt, die Raffaels Madonna anders als friilher dem Beschauer bieten.
Die Menschen nicht von der Kunst abzuschlieRen, sie zueinander zufiihren, sie zu
gegenseitigem Verstandnis, zu Liebe, Achtung und Glauben an den Menschen zu
erziehen, das ist die Aufgabe der Kunst. Und darum auch befindet sich Raffaels
Bild heute nicht mehr gleich einer Reliquie an einem besonderen Ort. Gleichsam
inmitten des hellen, immer pulsierenden Lebens steht es — auch als Mahnung, alles
zu tun, damit nie wieder ein neuer Krieg Menschen, Stadte und Dorfer und die

herrlichen Kunstschéatze vernichtet.

Von Fabeltieren, Kirschkernen und anderen Wunderdingen
Mehr als 400 Jahre sind die Dresdener Kunstsammlungen alt. Uber ihre

Entstehung, ihr Wachsen und Werden, das man im Zusammenhang mit der
okonomischen und gesellschaftlichen Entwicklung in diesen Jahrhunderten
betrachten muss, ist viel Interessantes zu berichten.

Im Jahre 1560 schuf der in Sachsen regierende Kurflirsten August in einigen
Raumen seines Schlosses eine Kunst- und Wunderkammer, die man schlechthin als
die ,,Mutter* der Dresdener Kunstsammlungen bezeichnen kann. Denn aus ihr sind
spéater die einzelnen Kunstsammlungen entstanden.

Es gab Zeiten, in denen alle Marchen und Geschichten von Kénigen, Prinzen
und Prinzessinnen handelten, Zeiten, in denen es der unerfullte Traum vieler junger
Menschen war, selbst ein Prinz oder eine Prinzessin zu sein, so zu leben, wie man
am Hofe der Firsten lebte. Ohne Sorgen um des Tages Miih'.

Es war in der Tat ein prunkvolles Leben, ohne Sorgen um Arbeit, Lohn und
Brot, ein Leben ohne Not, das an den Fiirstenhofen und nur dort, bei den ,,Gro3en*
des Landes, geflihrt wurde.

Besonders reich und prachtvoll war der Hof der s&chsischen Kurfirsten.
Denn Sachsen war damals das bedeutendste deutsche Land, mit vielen
Bodenschétzen und einer fur jene Zeit gut entwickelten Wirtschaft. In die Kasse
der séchsischen Kurfirsten flossen vielerlei Steuern und hohe Abgaben, flossen die

Miunzen, die thnen Flei und Schweil der Bauern und Tagel6hner, die Fron und
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die hoch angesetzten Pachtsummen einbrachten. Aber alles reichte nicht: Niemals
konnten die s&chsischen Untertanen den Firsten genug schaffen, denn der Glanz
des Hofes konnte niemals groR genug sein.

Derjenige Furst wurde von seinen Standesgenossen am hochsten geschatzt
und am meisten geehrt, der die reichste und verschwenderisches Hofhaltung fuhrte.
Das bedeutete damals viele prunkvolle Feste zu feiern, Jagden und Turniere zu
veranstalten, bei denen die Fursten und ihr Gefolge mit Waffen, Harnischen und
kostbarer Kleidung, aber auch mit ausgiebigen Trinkgelagen protzten und
reprasentierten. Zu dieser furstlichen Représentation gehorte auch eine reiche
Sammlung von verzierten Prunkwaffen und Prunkharnischen, mit denen der First
und seine Angehdrigen gléanzen konnten.

Sollten die vielen Edelleute und die Damen des Hofes, die den ritterlichen
Spielen zuschauten, und die Jagdgéste von anderen Hofen zurlickstehen in ihrer
Kleidung? Wollten sie nicht auch glanzen und funkeln, wenn der furstliche Herr
zur Jagd ritt? Zu den vielen Festen des firstlichen Hofes brauchte man immer mehr
und prachtvollere Kleidung, immer mehr und kostbareres Geschirr. In der
Ristkammer wurden die vielen Prunkharnische und Prunkwaffen verwahrt, in der
Silberkammer wurden unzéhlige reichverzierte Becher, Schisseln, Teller und
Schalen gesammelt, die den mit Speisen und Getrénke reichgedeckten Tafeln bei
den prunkvollen Festgelagen einen noch groélReren Glanz gaben. Fir die
Phantasiekleider, die von den Damen und Herren des Hofes fiir die ritterlichen
Spiele und Feste bendtigt wurden, schuf man die Inventionskammer. Neben diesen
drei Kammern gab es noch die ,,Geheime Verwéhrung®, die Schatzkammer der
sachsischen Kurfiirsten, die in einem griingestrichenen ,,Gewelb”, einem
Gewolberaum im Keller des Schlosses, untergebracht war. Dort wurden neben
kostbaren Schmucksachen und Goldschmiedearbeiten auch Geld und Urkunden
des Firstenhauses aufbewahrt.

Glanzvolle Reprasentation war ein wichtiger Bestandteil der Staatspolitik der
vielen deutschen Fursten. Aber die Mittel der Représentation waren nicht immer

die gleichen. Sie wandelten sich im Zuge der 6konomischen und gesellschaftlichen
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Entwicklung, auch durch die Entdeckung Amerikas und des direkten Seeweges
nach Indien.

Portugal, Spanien, Holland und England bauten Handelsflotten, die aus dem
fernen Indien, aus Amerika, China und Japan allerlei Waren oder Rohstoffe nach
Europa brachten, die hier auf3erordentlich selten und darum sehr teuer waren.
Staunend standen die mit der Entfaltung des Handels reich gewordenen Blrger
oftmals vor der neuen Schiffsladung, die Friichte und Gewirze enthielt, die der
Gaumen noch nie gekostet hatte, oder Pelze und kostbare, aus edlem Material
gewebte Stoffe und Spitzen, deren Herstellungsorte in dem sagenhaften China oder
Japan lagen. Da kamen Gold, Silber und Elfenbein oder andere Rohstoffe, aus
denen einheimische Kunsthandwerker herrliche Arbeiten und Schmucksachen
herstellen konnten.

Ebenso wie die reichen Burger lieRen sich auch die adligen Herren von den
Kunsthandwerkern herrlichen Schmuck und kostbare Gefdlle oder andere
kunsthandwerkliche Arbeiten aus edlem und teurem Material anfertigen, das aus
fernen Landern eingefuhrt wurde.

Im Zusammenhang mit der Entwicklung des deutschen Kunsthandwerks und
vor allem einige Zeit nach der Erfindung des Schie3pulvers verloren die furstlichen
Prunkharnischsammlungen und alles, was dazugehotrte, ihren Wert fur die
furstliche Reprasentation. Um den Ruhm eines Firstenhofes, seinen Glanz und
Reichtum nach auRen zu zeigen, musste etwas Neues gefunden werden. Es war
darum kein Zufall, dass sich im 16. Jahrhundert die Firsten an den groRen und
kleinen deutschen Hofen Kunstkammern einrichteten.

Der Grundstock fur die Kunstkammer des séchsischen Kurflrsten August
wurde die Schatzkammer der Geheimen Verwahrung. Viele kostbare Stlicke waren
durch Raub im Kriege oder durch Geschenke von anderen Firsten oder deren
Gesandten nach Sachsen gekommen. Auserwahlt schone Gegenstande hatten die
séchsischen Firsten von heimischen oder fremden Kunsthandwerkern und
Kinstlern erworben. Das Schonste und Kostbarste von dem, was sich im Laufe der

Jahrhunderte in der Geheimen Verwahrung und in den kurfirstlichen Hofkammern
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angesammelt hatte, kam mit in jene im Jahre 1560 begrtindete Kunstkammer und
wurde dort fir den Hofstaat und fur frstliche Géste zur Schau gestellt.

Als besonders repréasentativ, kostbar und schon galten zu jener Zeit
bestimmte Kuriositaten, Raritdten und Wunderdinge der seltsamsten Art, so dal3
die neugegriindeten Kunstkammern mit gutem Recht auch ,,Wunderkammern*
genannnt wurden. Besichtigt man alte Stiche oder die Rekonstruktion einiger
Raume der Kunstkammer, so kann man wirklich glauben, in eine Rumpelkammer
zu treten - allerdings geflllt mit Gegenstdnden aus kostbarstem Material. Ein
zeitgendssischer Besucher der kurfirstlichen Kunstkammer in Dresden versuchte
seine Bewunderung mit folgenden etwas holprigen Reimen auszudriicken:

Ein koniglicher Schatz ist hier gesetzet ein,

Der glanzt von blankem Gold, von Silber, Stein und Bein,
Von dberreicher Kunst und andern Dingen mehr,
Als wenn dies ganze Werk ganz edelsteinern war.

Hier leuchtet, scheint und schimmerts ganz
Von gold und silbern Becher Glanz,
Von Becken, die hell auspoliert,
Und andern Dingen mehr geziert,
Darunter auch zwar Holz und Bein,
Doch viel von Gold und Edelstein.
Hier treffen wir nun an Gold, Silber, Erz und Eisen,

Blei, Edel- und mehr Stein, was Kunst und Natur weisen.

In der Kunstkammer des Dresdener Schlosses gab es neben vielen
prunkvollen ,,Kunststiicken* und ,,Wundern* aus edlem Material wie Gold, Silber,
Messing, Kupfer, aus Bergkristall und Halbedelsteinen auch eine Vielzahl anderer
Kuriositdten Da standen oder lagen auf mit Elfenbein und verschiedenen edlen
Holzern ausgelegten Tischen, auf mit Gold und Edelsteinen besetzten Truhen und
Schreinen, auf Borden und Schrénken viele sonderbare Dinge: Uhrwerke aller Art
mit kunstvollen Gehdusen, Gerate fir den Vogelfang und zur Jagd, aber auch

Meerschnecken, Muscheln, Gewéchse und Tiere; daneben lagen seltsame Dinge
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zum Messen oder Wagen, primitiv gestaltete oder kostbar ausgelegte
mathematische Instrumente und verschiedenes Handwerkszeug. Da stand
kunstgewerbliche Gegenstdnde aus Alabaster und Ebenholz, aus Elfenbein,
Marmor oder edlem Material. Daneben gab es Kupferstiche, Metall- und
Holzschnitte, insbesondere mit Abbildungen von Stadten oder Gebduden und mit
Motiven von Turnieren oder der Jagd. Bronzestatuen waren aus lItalien in die
Dresdener Kunstkammer gekommen, aber auch Statuen aus Stein und andere
Plastiken standen darin. In einem Schrank konnte man eine besondere Kostbarkeit
bewundern: einige Stiicke aus chinesischem Porzellan, die in diesem fernen,
sagenhaften Land schon im 14. Jahrhundert und manche sogar noch friher
hergestellt worden waren.

Trotz ihrer Kostbarkeit waren alle diese Dinge doch nicht die beriihmtesten
Exemplare der Sammlung. Als besondere Glanzstiicke der Dresdener
Kunstkammer galten vielmehr lange Zeit ein auBerordentlich groRes
Schildkrotenei und auBerdem ein Kirschkern, in den mit gro3ter Kunstfertigkeit
uber 180 Gesichter in verschiedener Grofze und Form und mit deutlich erkennbaren
unterschiedlichen Ziigen eingeschnitten waren. Davon kamen im Laufe der Zeit
drei in die Kunstkammer; einer dieser Kirschkerne ist heute noch im Grinen
Gewolbe ausgestellt.

Die am meisten bestaunte Raritét in der Dresdener Kunstkammer war jedoch
das Horn eines Einhorns, das fast 3 Ellen lang war und an einer goldenen Kette
von 163 Gliedern von der Decke herabhing. Das war ein in der Tat
unubertreffliches Wunder, denn das Tier, dessen Horn zur Schau gestellt wurde,
hat es nie gegeben. Das ,,Einhorn* war ein Fabelwesen, und der Schwindler, der
ein Horn von diesem nicht existierenden mystischen Tier herbeigezaubert hatte,
machte dabei ein glanzendes Geschaft. Der sdchsische Kurfirst zahlte fiir dieses
Horn, das wahrscheinlich der Zahn eines Narwales war, 100000 Taler - eine
Riesensumme in der damaligen Zeit. Naturlich konnten die kleinen deutschen
Furstenhofe es sich nicht leisten, eine so ausgefallene und teure Raritét

anzukaufen. Das Wunderhorn, das mit dazu beitrug, den Ruhm der ,,Dresdener
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Kunst- und Wunderkammer* zu verbreiten, ist heute noch im Dresdener Museum
vorhanden.

Um zu verstehen, warum dieses Horn eine so grofie Kostbarkeit war, muss
man wissen, wie sehr zu jener Zeit der Aberglaube herrschte. Mangels
wissenschaftlicher Erkenntnisse war man oft unféhig, Krankheiten zu erkennen
und zu heilen. Wahrsager, Prediger und Handaufleger, Krautermischer und
Quacksalber zogen durch das Land, oder die Menschen wanderten in Scharen zu
diesen Heilkunstlern, die angeblich in der Lage waren, die von Gott gegebenen
Krankheiten zu heilen. Das konnte selbstverstindlich nur durch ein ,,Wunder*
geschehen, durch Ubernatlrliche Kréfte, die auch von Gott gegeben waren. Die
Menschen opferten fiir diese ,,Mirakel* oftmals das Letzte, das sie besa3en. Helfen
aber konnten sie nur, so lehrte die Kirche, wenn man wirklich daran glaubte. Und
da die Kirche aus diesen ,,Wundern* eine Menge Kapital schlug, forderte sie
diesen Aberglauben nach besten Kraften.

Anton Weck, einer der bekanntesten Reiseschriftsteller jener Zeit, gab im
Jahre 1680 eine ausfuhrliche Beschreibung der Kunstkammer. Als das vornehmste
Stlick erwéhnte er dabei ,,das schone glatte weile Einhorn... welches vormals
sowohl an einem Menschen, der einen ganzen Stock lebendiger Eydexen im Leibe
gehabt, und durch dessen Genielien davon befreiet als auch an unverninftigen
Tieren probiert worden, da man zweyen Hunden von einem Wurffe, Gifft zugleich,
in gleicher Quantitat, eingegeben, dagegen einem etwas von der Einhorn, dem
anderen aber davon nicht beigebracht, da erfolget, dass jener nach starken
Operationen genesen, der andere unversorgte aber verrecken miissten.

Das Einhorn war also eines der groflen ,,Wunder, mit denen man angeblich
die Menschen heilen konnte - vorausgesetzt, man glaubte daran.

Der Aberglaube, der Glaube an ,,Wunder, lebte jedoch damals keinesfalls
nur in den Kdpfen der einfachen Menschen. ,,Das Schicksal befragen* gehorte zur
Regierungspolitik vieler Firsten, und zu den angesehensten und begehrtesten
Leuten an vielen HOfen gehorten Sterndeuter, die imstande waren, ein Horoskop zu

stellen.
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Das Tageshoroskop bestimmte die Handlungen des Kurfiirsten August von
Sachsen ebenso wie die vieler anderer Fursten. Kurflrst August befragte sein
»Schicksal® aber nicht nur bei grolen und wichtigen staatspolitischen
Entscheidungen. Er pflegte sich auch nicht nur das tégliche Horoskop stellen zu
lassen, er hatte vielmehr ein eigenes ,,Punktsystem® entwickelt. Aus drei von ihm
noch vorhandenen ,,Punktierbiichern, die in der Kunst des ,,Punktierens* genaue
Erklarungen geben, geht hervor, dass die bei der Anwendung dieses Systems
entstandenen Punkte, in Beziehung zum Tageshoroskop gesetzt, die Antwort auf
alle Fragen geben mussten.

So befragte Kurfiirst August zum Beispiel sein Punktiersystem, ob er den
Reichstag zu Augsburg besuchen solle oder nicht. Weil das befragte Orakel nein
sagte, entschloss sich der Kurflrst, dem Reichstag fernzubleiben, und er notierte
aus der Antwort des Punktiersystems, ,,daraus schlieBe ich ohne allem Zweifel,
dass ich bei lhrer kaiserlichen Majestat gnadigst und wohlentschuldiget und habe
mich dieses Abschlagens halber keine Ungnade zu erfahren®.

Ein andermal ging es darum, das Punktiersystem zu befragen, ob dem
Kurfiirsten Jagdgliick beim Vogelfang beschieden sei. ,,Werde ich morgen, den 27.
dieses Monats Septembris, viel Vogel fangen?“ Das Orakel sagte nein, und
Kurfirst August war so beherrscht von der Richtigkeit seines Aberglaubens, dal3 er
feststellte: ,,Darauf ist verfolget, dass ich nicht mehr als 50 Vigel gefangen und
gestellet Lust gehabt.*

Schlimmer wirkte sich des Kurfiirsten Punktiersystem aus, wenn es bei
dessen Befragung um Tod oder Leben von Menschen ging. Im Jahre 1576 lief3
Kurfirst August seinen Landjagermeister Cornelius von Ryxleben auf die Folter
spannen und dann in der PleiBenburg lebenslénglich einsperren, weil Ryxleben in
stark angeheitertem Zustand bei einem der fréhlichen Festméhler erzahlte, dass er
gesehen hétte, wie der Kurfirst seine Gemahlin geohrfeigt hat. VVorher aber musste
das ,,Schicksal® befragt werden. ,,Wird Ryxleben in der Tortlr vorhalten (das

bedeutet die Tortur aushalten)?* fragte der Kurfiirst sein System, das laut den
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Punkten antwortete: Nein, ja, nein, ja, ja, ja. ,,Darauf ist verfolget, dal} er sich gar
nicht hat angreifen lassen, sondern straks bekannt...”, heiflt es dann weiter. Und da
der Schuldige sich bekannt hatte, wurde er natlrlich lebensléanglich eingesperrt.

Der damals vorherrschende Aberglaube an Wunder erklart auch, warum in
den an deutschen Furstenhdfen im 16. Jahrhundert begriindeten Kunst- und
Wunderkammern Kuriositdten und schwer zu beschaffende Raritaten und
Waunderdinge lange Zeit als die wertvollsten Stiicke galten. Viel weniger geachtet
wurden damals die auch schon in der Kunstkammer vorhandenen Gemélde alter
deutscher Meister, von Lucas Cranach dem Alteren und dem Jiingeren und von
Albrecht Durer. Diese Gemalde wurden nicht als Ausstellungsstiicke gewertet, sie
dienten vielmehr nur als Wandschmuck fur die mit Raritdten und Kuriositaten
uberflllten sieben Raume der Kunstkammer im kurfirstlichen Schloss.

Der Begriinder der Dresdener Kunstkammer, Kurflrst August, hatte den
Ehrgeiz, die Dresdener Kunst- und Wunderkammer reicher und prunkvoller
auszustatten, als dies seine Standesgenossen in anderen Landern vermochten. Der
von friiheren Geschichtsschreibern als “guter Vater” seines Landes gerithmte Fiirst
beschiftigte sich somit zwar sehr viel mit der Vermehrung seiner “Wunder” und
seines Reichtums, nicht im geringsten aber kiimmerten ihn das Schicksal, die
Sorgen und die Note seiner Landeskinder.

Da wurde Halali geblasen, Kurfiirst August und sein Gefolge ritten in
wildem Trab los. Es interessierte den ,,guten Vater* August gar nicht, ob dabei die
erntereifen Felder der Landeskinder verwistet wurden. Ihn interessierten auch
nicht die Klagen der Bauern tber die Wildschweinschéden. Z&une um die Gehofte
bauen, forderten die Bauern? Ldcherlich, die hindern nur den Jagdzug - also
durften sie nicht gebaut werden.

Kostspielige Jagden wechselten mit prunkvollen Festen am Hofe. Wahrend
scheffelweise Korn, Weizen und Hafer, zahllose Ochsen und verschiedenes Wild
fur die Festmé&hler verbraucht wurden, wahrend Bier und Wein fir die Géste in

Stromen flossen, sparte der ,,gute Vater August an den Speisen der Bediensteten,
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und die kostspieligen Jagden und Gelage wurden mit dem Schweil3 und Blut der
Untertanen bezahit.

Anlasslich der prunkvollen Feste brachten die auswartigen Gaste reiche
Geschenke mit. Fir die Damen des Hofes kaufte man Prasente aus edlem Material,
und es wurde eine Fulle von Liebhabereien zur Vermehrung des Reichtums des
Hofes bestellt. Der Inhalt der Kunstkammer wurde dabei immer groRer. Trotzdem
aber blieb sie weiterhin in der Hauptsache eine Sammlung von ,,Wunderdingen®,
Kuriositaten und Raritaten.

Die Kunstkammer zu besichtigen war anfangs nur den Angehorigen des
kurfurstlichen Hauses und hohen Standespersonen erlaubt, die als Géste des
Kurfirsten nach Dresden kamen. Erst vom Beginn des 17. Jahrhunderts an durften
unter Beachtung bestimmter Vorsichtsmaliregeln und gegen Bezahlung eines
Trinkgeldes von vier bis sechs Gulden auch nichtfirstliche Fremde die Sammlung
besichtigen.

Wer aber hatte den Ruhm dieser der firstlichen Représentation dienenden
Kunstkammer besser verbreiten konnen als die Menschen, die Uber das von ihnen
Gesehene in Bilchern und anderen Schriften zu berichten verstanden? lhnen
offnete man gern die Tiren, ihnen zeigte man alle Einzelheiten, die dazu angetan
waren, den Ruhm der Kunstkammer und damit den Ruhm der s&chsischen
Kurfirsten in aller Welt zu verbreiten. Als erster beschrieb ein schlesischer
Rechtsgelehrter, Paul Hentzner, aus eigener Anschauung die Kunstkammer,
nachdem er im Jahre 1600 einige Tage lang daftr Zutritt erhalten hatte. Siebzehn
Jahre danach veroffentlichte der Augsburger Patrizier Hainhofer eine
Beschreibung, und seit der Mitte des 17. Jahrhunderts kamen die Reiseschriftsteller
— als erster Martin Zeiller — nach Dresden, um die Schétze der Kunstkammer in
allen Einzelheiten zu beschreiben. Sie, die von Hof zu Hof reisten und die
Kunstkammern der einzelnen Hofe vergleichen konnten, stellten tbereinstimmend
fest, dass es nirgendwo in deutschen Landen eine solche Menge trefflicher
Kunststlicke und Raritdten gabe wie in der Kunst- und Wunderkammer der

sachsischen Kurfiursten. 450 Jahre nachdem der erste Ausbau des Grinen
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Gewolbes im Dresdener Residenzschlol? vollendet war, wurde die kostbare und
weltberiihmte Pretiosensammlung im Albertinum neu gestaltet. Der reichste
Juwelenschatz Europas und die vielfaltigen, aus unterschiedlichem kostbarem
Material  gefertigten  kunsthandwerklichen  Arbeiten  erhielten  groRere
Ausstellungsflachen. Sie werden - nach wissenschaftlichen Gesichtspunkten in
modernen und mit neuartiger Beleuchtung versehenen Vitrinen geordnet - den
Besuchern so dargeboten, dass die kunsthandwerklichen Meisterleistungen und der
Glanz der Perlen und Edelsteine voll zur Geltung kommen.

Vor diesem Umbau und der Neugestaltung der Ausstellung konnte etwa ein
Achtel des vorhandenen Reichtums gezeigt werden, nunmehr rund 800 Exponate -
etwa ein Viertel der Bestdnde. Spater werden Rdume geschaffen, in denen der

ganze Reichtum in all seinem Glanz ausgestellt werden kann.

Aus der Geschichte einer berithmten Strafde Berlins
Die StralRe Unter den Linden, nach Ansicht der Berliner — und nicht nur

der Berliner! — eine der schonsten Strallen der Welt, ist in der ganzen Welt
bekannt.

Geschichtliche Erinnerungen werden hier lebendig. Diese Strale ist mehr als
nur ein liebenswiirdiger Boulevard: Aus fast jedem Stein spricht das Schicksal
Berlins, die reichbewegte Geschichte der Stadt und des Landes. Hauptstralien
spiegeln den Charakter einer Stadt, die Tradition und die kulturelle Entwicklung
eines Landes wider, doch nur wenige groRe StraRen der Welt erlebten so viele
Ereignisse wie die ,Linden“, und in nur wenigen stehen Altes und Neues,
Bewahrtes und Neugeschaffenes so harmonisch nebeneinander. Die ,,Linden*
wurden zu einem Brennpunkt deutscher Geschichte. Seit den Tagen von Leibniz
und Humboldt waren die ,,Linden* als Stralle der Kulturbund Wissenschaften,
Tragerin des Humanismus. Aufklarung. Klassizismus, Romantik und auch die
spateren Kulturepochen haben ihre Spuren hinterlassen. Dazu gehoren die
Leistungen von Schllter, Knobelsdorff und Schinkel, Schadow und Rauch, der
Brider Humboldt, Fichte, Hegel, Karl Marx und Friedrich Engels und Albert

Einstein, und dazu gehoren auch die Novemberrevolution, Karl Liebknecht, die
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Arbeiterkundgebungen der zwanziger Jahre und der antifaschistische
Widerstandskampf.

Um manches aus der Geschichte der beriihmten Stra3e Berlins einem Weiten
Kreis von Deutschlehrern nahezubringen, wollen wir nachstehend einen kleinen
,»Spaziergang* Unter den Linden machen und dabei Bedeutung und Nachwirkung
von Personlichkeiten wirdigen, die hier sichtbare Spuren ihres Daseins und
Wirkens hinterlassen haben.

Die heutige StraRe Unter den Linden hat bei einer durchschnittlichen Breite
von etwa 60 m eine Lange von etwa 1400 m (vom Brandenburger Tor bis zum
Kupfergraben). Als Geburtsdatum der Stralle gilt das Jahr 1647. In Wirklichkeit
reich ihre Geschichte aber bis vor den Dreiligjahrigen Krieg, bis in die zweite
Halfte des 16. Jahrhunderts zuriick und begann mit einem bescheidenen
kurflrstlichen Reitweg.

Beim damaligen Kurflrsten entstanden auch Anregungen und Pléne zur
Errichtung einer breiten sechsreihigen Allee mit 1000 Nuss- und 1000
Lindenbdumen. Doch alle Bemiihungen waren vergeblich. Eine so grofRe Anzahl
von Linden und Nussbdumen war im Friihjahr 1647 nicht so schnell zu beschaffen.
Jene erste Lindenallee war nur teilweise eine Stral3e Unter den Linden, denn neben
den Linden standen bereits Nussbdume, und spater wurden hier auch Platanen und
Kastanien gesetzt.

Bereits nach wenigen Jahren fielen fast alle Baume dem voriibergehenden
Ausbau der Befestigungsanlagen zum Opfer.

Die ,,Linden‘ lockten die Stidter, die vorher nur einen kleinen Bereich im
Lustgarten zum Spazieren hatten, aus den engen Mauern und den winkligen
StraRen und Gassen ins Freie hinaus. Die junge Lindenallee wurde also schon vor
fast 300 Jahren von den Berlinern als Promenade angesehen und benutzt. Die
Lindenallee war jedoch weder befestigt noch gepflastert. Noch ein halbes
Jahrhundert spéter beklagten sich Berlin-Besucher tber den schlechten Zustand der
Allee, bei dem die Promenierenden in Sand- und Staubwolken eingehdllt wirden,

sobald ein Reiter die Allee entlangsprengte oder eine Karosse vorbeifuhr. Die
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Allee wurde ansonsten vornehmlich vom Hof und den Jagdgesellschaften und nach
Erbauung des prachtvollen Sommerschlosses Lietzenburg von den geladenen
Glasten der Kurfirstin benutzt.

Aber die ,,Linden* boten damals noch hiufig einen unsauberen Anblick. Im
Jahre 1707 erlielR der Konig Friedrich I. deshalb ein Patent zur Konservation und
Fortpflanzung der Lindenallee, nach dem ein jeder Bewohner der StraRe auf die
vor seinem Haus stehenden Baume zu achten und zu sorgen habe. Die Anwohner
sollten sofort dem Plantagenmeister melden — bei strenger Strafe von 20 Talern
und Ersatz von einem anderen Baum —, wenn ein Baum beginne zu erkranken
oder gar einzugehen.

Nach einem zeitgendssischen Bericht (1688) waren die nordlichen ,,.Linden*
in ein- und zweigeschossiger, geschlossener Reihenbauweise und die Sidseite mit
einigen einzelnen Hausern bebaut. Wo sich heute das Opernhaus erhebt, sah man
sogar einzelne Hauser mit ausgedehnten Wirtschaftsgebduden, die sie zu
bauerlichen Anwesen gehdren, erklang das vielstimmige Konzert von Kiihen,
Gansen, Enten und Hihnern tber die vornehme Promenade. Erst in den folgenden
Jahrzehnten sollten die groflen monumentalen Geb&ude erstehen, die der Stralie
dann ihr Geprége als Prachtstrale verliehen.

Zeughaus. Als erstes Gebdude wurde in der Lindenallee ein Arsenal
errichtet. Dies ist bezeichnend flr den jungen preuischen Staat, dessen Grundlage
Militdr und Kriegfiihrung bildeten. Am 28. Mai. 1695 wurde der Grundstein fir
das Zeughaus gelegt, und in den Jahren von 1701 bis 1706 erhielt es seine
endgultige Form. Doch es sollte noch 36 Jahre dauern, bis auch der innere Ausbau
beendet war und das Haus seiner endgiltigen Bestimmung (bergeben werden
konnte.

Als heute altestes Bauwerk der Stralle Unter den Linden war ein Geb&ude
entstanden, das zu den schonsten Baudenkmélern Berlins gehort. Obwohl
Frankreich und die Niederlande Pate standen und mehrere Architekten wie Nering,
Martin Griinberg, Andreas Schltter und Jean de Bodt an dem Werk beteiligt waren

und ein jeder auch nach eigenen kunstlerischen Planen arbeitete, wurde das Haus
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zu einer der geschlossensten Schopfungen deutscher Barockkunst. Das Besondere
an dem monumentalen Bau, einem Komplex von 90 m im Quadrat aber ist das
Zusammenklingen von Architektur und Plastik. Der Reichturn und die Schonheit
der Skulpturen, die machtigen Trophdengruppen und Glorien, Fahnen, Pulverfésser
und Rader auf der Balustrade, die federumrauschten Prunkhelme, das Schnitzwerk
an den Turen und das Hauptportal mit seinen allegorischen Frauengestalten
Mechanik, Geometrie, Arithmetik und Feuerwerkskunst bringen die Architektur
des Gebdaudes erst zur vollen Geltung.

Der Dbedeutendste Schmuck des ehemaligen Zeughauses und jetzigen
Museums fiir Deutsche Geschichte sind die ,,Masken sterbender Krieger* im
Innenhof. Diese 32 UberlebensgroRen Kopfe in den Schlusssteinen Uber den
Fenstern des Erdgeschosses sind eine untbertreffliche Meisterleistung des grofien
deutschen Baumeisters und Bildhauers Andreas Schliter. Alte Manner Uberlassen
sich kampflos dem Tode, junge dagegen wehren sich verzweifelt. Bartige
Gesichter sind bereits erloschen, glatte vom nahen Ende tberhaucht. Es ist zu
vermuten, dal® Schliiters Entwirfe damals bei den Auftraggebern wenig Anklang
fanden und die Skulpturen deshalb nicht an den AulRenfronten angebracht wurden,
sondern im Innenhof verschwanden, um dem Volk, das die Lasten des Krieges am
unmittelbarsten zu tragen und zu erleiden hatte, entzogen zu werden. Wahrend so
die AuRenfassade des Zeughauses den Krieg glorifizierte, wurde am Innenhof das
Sterbenmussen, die Ablehnung des Krieges dokumentiert.

Das neue Zeughaus galt bereits damals als eines der schonsten Geb&ude
Europas. Reisende besichtigten das Haus und seine Schatze, die Waffenvorrate des
Konigs. Das Zeughaus wurde eine der hervorragenden Sehenswirdigkeiten des
damaligen Berlin.

Die Idee, in Berlin an der Strafle Unter den Linden ein ,,Friedrichs-Forum*
zu schaffen, konzipierten der junge Baumeister W. von Knobelsdorff und der
Kronprinz Friedrich bereits in der gemeinsamen Jugendzeit (1736 bis 1740) in
Rheinsberg. Entsprechend der Absicht des Kronprinzen, einen SchloRneubau

nordlich der ,,Linden* in der Achse der Markgrafenstra3e zu errichten, entwickelte
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Knobelsdorff 1740 einen Plan, nach dem auf einem groRen SchloRvorplatz an der
Sldseite der Stralle Unter den Linden zwei symmetrische, gleich grolie Gebaude,
Akademie und Oper, stehen sollten. Mit ein paar Federstrichen und einigen
Randbemerkungen warf Friedrich Knobelsdorffs Plan um und &nderte die vom
Baumeister beabsichtigte innere Bindung der Bauten. So entstand nur ein
verkleinertes, quergelagertes Forum mit der Oper als bescheidenem Uberrest der
groRzugigen Platzgestaltung. Das Linden-Forum erhielt seine heutige Form durch
eine Reihe von Einzelgebduden, die nacheinander entstanden und nur zum Teil
aufeinander abgestimmt wurden: Knobelsdorff-Oper (heutige Deutsche
Staatsoper), Palais Prinz Heinrichs (heutige Humboldt-Universitat), Alte
Bibliothek (heutige Lehrstatte der Humboldt-Universitat).

Opernhaus. Als erstes Bauwerk des Lindenforums war das Opernhaus
(1741/1743) entstanden. Mit der Oper als Herzstiick des Lindenforums hatte die
StraRe ein Festhaus erhalten. Die Wahl des Bauplatzes am Eingang der Lindenallee
sollte sich als gliicklich erweisen. Das Opernhaus bestimmte damit zugleich die
weitere Gestaltung und Bebauung dieses wohl schonsten Teiles von Berlin, der
noch heute barocke Festlichkeit des 18. Jahrhunderts atmet.

Knobelsdorff gab dem damaligen Hoftheater die Form eines korinthischen
Tempels. Die Hauptfront nach der Stral’e Unter den Linden hat Gber dem hohen
Sockel nur ein Hauptgeschold mit einem Sdulenvorbau, zu dem von beiden Seiten
eine Freitreppe flhrt. Die wohlabgewogene Gliederung der Baumassen und die
Harmonie von zierlichem Rokoko im Innenraum und einfachen klassizistischen
Proportionen an der Fassade geben dem Haus heitere Festlichkeit und
Beschwingtheit und machen es zu einem der schonsten Berliner Baudenkmaler. In
den Nischen der Treppenpodeste stellen die Statuen der griechischen Dichter
Sophokles, Aristophanes, Menander und Euripides, auf den Dachfirsten Appollo
und die neun Musen. Der Knobelsdorffbau brannte 1843 ab. Langhaus d. J. baute
das Gebaude streng im Geiste seines Schopfers wieder auf.

Universitatsgebaude. Friedrich 1. lieB ein Palais flr seinen Bruder

Heinrich bauen. Der Baumeister Boumann d. J. begann den Bau im Jahre 1748 und
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endete im Jahre 1766. Mit dem Palais des Prinzen Heinrich erhielt das Linden-
Forum dann seine Einheit und Geschlossenheit und wurde zu einem kdinstlerisch-
geistigen Zentrum, wie es auch Knobelsdorff in erweiterter Form geplant hatte.

Im Jahre 1810 wurde das Heinrich-Palais dann der neugegrindeten Berliner
Universitdt zur Verfiigung gestellt. ,,Welch ein herrliches Gebdude! Von welch
herrlichen Gebauden umgeben! Es muss eine Lust sein, da zu lesen!* schrieb einer
der ersten Professoren Uber das Palais, das nun zu einem geistigen Zentrum von
hoher Bedeutung werden sollte.

Bedeutende Wissenschaftler haben der jungen Universitdat Weltruf
verschafft. Als erste lehrten an ihr die Philosophen Fichte (ihr erster Rektor),
Schleiermacher, Hegel und seine Schuler, spaterhin die Historiker Mommsen und
Harnack, die Chemiker Mitscherlich, Runge und Hahn, der Mathematiker
Weierstra und seine Schiler, die Mediziner A, von Graefe, Rudolf Virchow,
Robert Koch, Ehrlich, Sauerbruch, Brugsch und viele andere, die die mit der
Universitat verbundene Charite (= Barmherzigkeit; Name der Kliniken der
Berliner Universitat) zu einer hervorragenden Pflegestétte medizinischer Lehre und
Forschung machten.

Gerade 300000 Einwohner zéhlte Berlin, als sich der junge Karl-Marx am
22 Oktober 1836 unter der Nummer 973 an der Juristischen Fakultdt ,,Unter den
Juden® eintragen lie3. Karl Marx studierte, bevor er nach Berlin kam, bereits an
der Bonner Universitit zwei Semester Rechtswissenschaft ,sehr fleifig und
aufmerksam®, wie ithm seine Professoren bescheinigten. An der Berliner
Universitat besuchte er VVorlesungen der Philosophie, der Geschichte, der Kunst,
der allgemeinen Geographie, des Erbrechts, der Anthropologie und der Logik.

Zwischen 1900 und 1933 traten in der Nachfolge des beriihmten Physikers
Helmholtz vor allem Walther Nernst, Max Planck, Max von Laue, Albert Einstein,
Niels Born, Lise Meitner und Erwin Schrodinger hervor, deren Namen mit der

umwalzenden Entwicklung der modernen Physik verbunden sind.

255



Alte Bibliothek. Das Gebdude der Alten Bibliothek ist das letzte am
Linden-Forum ausgefiinrte Bauwerk. Es wurde 1774 bis 1780 nach Planen von
Georg Christian Unger durch Boumann d. J. erbaut.

Friedrich wollte nach Beendigung des Siebenjahrigen Krieges und nach der
Beseitigung der wichtigsten Kriegsschaden seinem Forum noch einen wiurdigen
Abschluss geben. Anstelle der geplanten Akademie sollte ein Geb&ude fir die
weithin angesehene Konigliche Bibliothek errichtet werden, das alle anderen
Berliner Bauten an Schonheit und Grolie bertreffen sollte.

In einer alten Berliner Anekdote heildt es, dass der Baumeister Georg
Christian Unger damals zum Kénig ging und ihn fragte, in welchem Stile er das
Gebéaude befehle, und dass dieser daraufhin auf eine Rokokokommode in seinem
Salon wies und sagte: ,,Mach Er sie wie den Kasten da und 1all Er mich zufrieden.*
Diese Anekdote ist erfunden, aber in ihr steckt ein wahrer Kern. Friedrich schrieb
seinen Architekten selbstherrlich die Bauentwiirfe vor. Unger lehnte sich an den
Entwurf Fischer von Erlachs fiir die spatere beriihmte Winterreitschule der Wiener
Hofburg an, jedoch von auffen nach innen. Die viergeschossige palastartige
Schauseite enthielt im Inneren nur zwei Stockwerke. Es gab zahlreiche bauliche
Unzulanglichkeiten. Wegen ihrer eigenwillig geschwungenen Hochbarockfassade
und den vorspringenden Sdulenausbauten an den Ecken wurde das Gebaude im
Berliner Volksmund kurz und knapp ,die Bucherkommode®* genannt. Die
Bezeichnung ,,Kommode* hat sich bis heute gehalten.

Die ,,Kommode* hatte sich zur grofften deutschen Bibliothek entwickelt, um
stdndig neue in- und ausléandische Besucher mit wissenschaftlicher Literatur zu
versorgen. So beriihmte Gelehrte wie die Bruder Grimm, Fichte, Schelling, Hegel
und Mommsen hatten in ihren Rdumen studiert. Es ist dieselbe Bibliothek, in der
Karl Marx und Friedrich Engels studiert hatten. Im August 1895 war der junge
Wladimir Iljitsch Uljanow fiir mehrere Wochen nach Berlin gekommen, um in der
Koniglichen Bibliothek einige Schriften von Karl Marx und Friedrich Engels und
Biicher Uber die sozialokonomischen Verhaltnisse und die revolutiondre Bewegung

in Russland zu lesen, die ihm dort nicht zugénglich waren. Der 25jahrige
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Rechtsanwaltassistent, wie die Eintragung im Leserjournal lautete, arbeitete fast
taglich im GroBlen Lesesaal der ,,Kommode* und machte sich viele Notizen und
auch zum Teil langere Ausziige, wie einen 36 Druckseiten langen Konspekt aus
Marx/Engels Buch ,,Die heilige Familie®, das zu den groBten Seitenheiten der
damaligen Bibliotheken gehdrte und in Berlin einzusehen war.

Brandenburger Tor. Man schrieb den 6. August 1791, einen ganz
gewoOhnlichen Tag. der jedoch in die Geschichte Berlins und der ,Linden*
eingehen sollte. Nuchtern und ohne jede Feierlichkeit wurden das neuerrichtete
Brandenburger Tor und seine Durchfahrten fiir den Verkehr wieder freigegeben:
als Wahrzeichen Berlins wurde es bald Zeuge von Triumphzligen, Paraden,
Empféangen und vielféltigen anderen historischen Ereignissen. Alles war bereit. Es
fehlten nur noch der kinstlerische Schmuck und die Quadriga, die Kronung des
Tores.

Aus Berlin und Potsdam wurden Kunstler herangezogen, um den
vorgesehenen plastischen Schmuck, die 20 Reliefs auf den Scheidewanden, das
Flachrelief auf der Attika. die 32 Methoden sowie die Statuen und Medaillons
fertigzustellen. Die Quadriga schuf der bekannte Bildhauer Gottfried Schadow. Er
lieferte die zeichnerischen Entwirfe und auch einige Gipsmodelle fir das
Viergespann, das von einer auf einem zweirddrigen Siegeswagen stehenden
Friedensgottin gelenkt werden sollte. Der Potsdamer Kupferschmied Emanuel Jury
ubernahm die Ausfiihrung in doppelter LebensgroBe. Nur wenigen Lesern der
vorliegenden Zeitschrift wird bekannt sein, dass zu dieser Friedensgottin eine
junge Berlinerin Modell stand. Gottfried Schadow hatte flr die Figur nur eine
Skizze entworfen, nach der dann in Potsdam ein Holzmodell angefertigt werden
musste. Fur diese Arbeit nahm Emanuel Jury schlieSlich seine Base Ulrike als
Modell. Thr Vater, Samuel Heinrich Jury, betrieb im sogenannten ,,Bullenwinkel*
am Hausvog teiplatz eine Schmiedewerkstatt. Da die-Zahl der Lehrlinge und
Gesellen durch Gesetz bestimmt und begrenzt war, mussten ihm seine 12 Téchtcer
tlchtig helfen. Die kraftige junonische Gestalt der Rieke Jury war wie kaum eine

andere geeignet, Modell fur die Gottin zu stehen. Mit der Quadriga wurde Rieke
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Jury als Gottin des Friedens weltberiihmt wenn auch nicht als Person bekannt.

Der Baumeister Carl Gotthard Langhans, Schopfer des Tores, hatte keinen
Zweifel darliber gelassen, dass er am Brandenburger Tor den Sieg des Friedens
tiber den Tod dargestellt sehen wollte. Im ,Pro-Memoria, den Riss zum
Brandenburger Tor betreffend”, erklarte er, dass die Quadriga ,,den, Triumph des
Friedens* darstelle. Das Attikarelief aber sollte die ,,Go6ttin des Friedens mit einem
Olzweige und Lorbeerkranze in den Hinden* zeigen. Auch 1791 wurde iibrigens
in einem ministeriellen Erlass die Bezeichnung ,,das Friedenstor* verwendet.

Kurze Zeit nach der Vollendung des Tores kommentierten jedoch
verschiedene Darstellungen diesen Zug des Friedens auf dem Relief bereits als eine
Kampfszene, in der Kurflrst Albrecht Achilles im Kampf gegen die Nurnberger
eine Fahne erobert, als die Verherrlichung einer ,,vaterlandischen Heldentat”. Die
offiziose Geschichtsschreibung aber folgte dieser Glorifizierung des Krieges allzu
gern, insbesondere als das Tor dann als Triumphpforte Verwendung fand.

So sah die Friedensgottin Napoleons Einzug am 27. Oktober 1806,
Mamelucken eroffneten den Zug, mit Turban, tirkischer Kleidung und krummen
Sébeln. Ihnen folgte die kaiserliche Garde in prachtiger Uniform. VVon seinen Mar-
schallen und einer gldnzenden Suite goldbeblechter Generdle und Offiziere
begleitet, ritt Napoleon durch das Tor. Auf dem Platz wurden ihm die Schlussel der
Stadt Uberreicht. Der Kaiser lachelte, als nur einige wenige Berliner in das

!6‘

michtige ,,Vive I'Empereur!* seiner Soldaten einstimmten. Der imposante Zug
ging dann die ,,.Linden* entlang. Am Opernplatz hielt Napoleon sein Pferd an und
schien berrascht von dem Anblick der Palais, wie ein Zeitgenosse uberlieferte.
Dann ging es weiter zum Koniglichen Schloss, wo er Quartier nahm. In dem XXI.
Bulletin vom 28. Oktober, das den Einzug seiner Armee in Berlin schilderte, heif3t
es: ,,Der Weg von Charlottenburg nach Berlin ist sehr schon, der Einzug durch das
Brandenburger Tor prachtig.” Der Eroberer schien beeindruckt.

Uber die sonst so belebten ,,Linden* zog der Rauch der Biwakfeuer, ertonte

das Klirren der Waffen der im Lustgarten lagernden Garde. Das Zeughaus mit

seinen reichen Waffenvorréten, deren Sicherung die Behorden bei ihrer kopflosen
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Flucht aus der Stadt versaumt hatten, wurde von den Franzosen ausgeplindert. In
seinen Raumen entstanden Magazine. Pferdestélle und sogar Pferdeschmieden, in
denen pausenlos gearbeitet und gehammert wurde. Aus den zerbrochenen Fenstern
des unteren Geschosses stromte der Rauch wie aus Schornsteinen. Das beriihmte
Opernhaus war in ein Brotmagazin verwandelt worden. Auf der Lindenallee
herrschte das Militar.

In einem seiner ersten Befehle hatte der siegesberauschte Kaiser auch die
Entfernung der Quadriga gefordert, nicht etwa wegen ihres kinstlerischen Wertes,
sondern um die Besiegten durch die Beschlagnahme des Wahrzeichens ihrer
Hauptstadt zu demidtigen. Die Quadriga sollte als Kriegstrophée in Paris einen
Triumphbogen krénen, durch den die Armee beim grofien Siegesfest ihren Einzug
halten wirde. Eine Deputation unter der Flhrung Schadows (berreichte eine
Bittschrift, aber vergebens. Friedensgéttin und Wagen wurde abgenommen, in
mehrere Teile zerlegt, in 12 Kisten verpackt und am 21. Dezember 1806 (Uber
Hamburg auf dem Wasserweg nach Paris transportiert. Am 17. Mai 1807 traten sie
dort ein, zusammen mit 80-100 Kisten, angefiillt mit anderen aus Berlin und
Potsdam geraubten Kunstgegenstanden. Die Berliner nahmen am Schicksal der
entfiihrten Quadriga lebhaften Anteil.

In Karikaturen milde Napoleon ,,der Pferdedieb von Berlin“ genannt. Der
auf dem Brandenburger Tor zuriickgebliebene eiserne Stachel aber mahnte an die
in Krieg und Kapitulation erduldete Schmach.

Die Nachrichten von der Zerschlagung der ,,Grande Armee* in Russland
wurden dann zum Signal der patriotischen Mobilisierung. Am 20. Februar 1813
erreichte eine Kosakenvorhut Berlin, sprengte durch die StraBen am
Alexanderplatz und Schlossplatz und iiber die ,,Linden®, von den Berlinern
stirmisch begruft, und verbreitete unter den Franzosen Schrecken und Panik. Am
4. Méarz 1813 verlieRen die Franzosen dann in aller Frihe und ohne
Trommelschlag die Stadt. Die von Norden her einrtickende russische
Befreiungsarmee wurde von den Berlinern begeistert empfangen. Aber noch war

die Gefahr nicht gebannt. Im April 1813 verfaldten Gneisenau und Scharnhorst eine
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Denkschrift zur Mobilisierung aller Verteidigungseinrichtungen, um einem neuen
franzbsischen Vormarsch wirksam begegnen zu konnen. Darin wurde auch
vorgeschlagen, einige der grofRen Prachtgebdude der Stadt, wie Zeughaus,
Opernhaus und Schloss, zu Zitadellen umzugestalten und auszurtsten, in denen ein
ernsthafter Widerstand geleistet werden koénne, denn es sei besser, dal} diese in
Trimmer fallen, als nochmals fremden Tyrannen dienen wiirden. Im August 1813
rickte eine Armee von 120000 Franzosen heran, um Berlin, das Napoleon fiir den
geistigen Brennpunkt des Befreiungskampfes hielt, zu erobern und nétigenfalls als
Exempel in Brand zu schieBen. Zwei Monate spéater fiel die Entscheidung des
Krieges in der Volkerschlacht bei Leipzig. Ein Kurier brachte die Meldung nach
Berlin. Bei seinem Ritt iiber die ,,Linden* wurde er von Tausenden begleitet.

Die Heimkehr der zuriickgewonnenen Quadriga von Paris Uber Brussel,
Dusseldorf und Hannover nach Berlin wurde zum eigentlichen Siegeszug. Die
sechs Frachtwagen mit ihren 15 grof3en Kisten wurden Uberall festlich empfangen
und mit Blumen und Kranzen geschmiickt. Die Friedensgéttin erhielt jetzt gegen
den Willen Schadows anstelle des antiken Lorbeerkranzes mit seinem rémischen
Adler eine Standarte mit dem Eisernen Kreuz, das zu Beginn der Befreiungskriege
gestiftet worden war, umgeben von einem Eichenlaubkranz und einem dariber
schwebenden preulischen Adler. Das ,,Tor des Friedens* wurde in ein ,,Denkmal
des Befreiungskrieges* umgedeutet und die Eirene, die Gottin des Friedens, nun
Siegesgottin  Victoria genannt. Mit der feierlichen Enthillung der Quadriga
mussten die Berliner aber noch bis zum Einzug des siegreichen preuRischen Heeres
am 7. August 1814 warten.

Seit dem Einmarsch Napoleons von 1806 nahmen fast samtliche
Triumphziige, Paraden und Empfange jetzt ihren Weg durch das Brandenburger
Tor. Doch der Festzug vom 7. August 1814 unterschied sich wesentlich von
spateren Triumphzigen. Er galt den durch eine Volkserhebung, den
aufopferungsvollen Kampf des Volkes siegreich beendeten Befreiungskriegen.

Die kleine Griinanlage zwischen Zeughaus und UniversitatsstralRe war in den

Jahren nach 1815, nach ihrer Neugestaltung durch den Baumeister Karl Friedrich
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Schinkel zu einem beliebten Treffpunkt der Berliner und einem besonderen
Anziehungspunkt der ,,.Linden” geworden. Unter den schattigen Kastanien gaben
sich junge Manner und Madchen ein Stelldichein. Beriihmte Personlichkeiten,
Dozenten der nahen Universitét, ergingen sich hier an der Konigswache und im
benachbarten Universitatsgarten, der bis zum Anbau der Seitenfliigel noch zum
Kastanienwaldchen gehorte, Studenten erholten sich von Vorlesungen, die Mappe
unterm Arm. Am Abend fanden sich dann die Liebespaare unter den Baumen zum
Rendezvous.

Wenige Baumeister haben das Gesicht einer Stadt so bestimmend gestaltet
und gepréagt wie Karl Friedrich Schinkel. Man erkennt sein Wirken nicht nur in
dem zweckmaligen, Klassizistischen Stil vieler Berliner Bauten, wie dem Alten
Museum, dem Schauspielhaus und der Neuen Wache, sondern auch in der
Gestaltung des Stral3en- und Platzbildes.

Neue Wache Die Kronung aller Bau arbeiten Schinkels bildete die Neue
Wache, da die alte Kénigswache, ein kleiner Backsteinbau mit hohem Ziegeldach,
den durch seine bevorzugte Lage repréasentativen Platz nicht verschonern konnte.
Das Gebé&ude folgt der Form eines romischen Tempels mit einem Innenhof, vier zu
Mauertiirmen verstarkten Ecken, einer Sulenvorhalle und einem Giebelfeld. In der
Verbindung des wehrhaft geschlossenen Backstein-Mauerwerks mit einer offenen
griechischen Saulenhalle entstand eines der gelungensten und besten Bauwerke des
deutschen Klassizismus.

Im Jahre 1818 wurde das fertige Gebdude von der Wache bezogen. In
seinem Innern befanden sich zu rechter Hand die groRe Wachstube und links das
Offizierwachzimmer, Buros fur militarische Zwecke und ein Arrestlokal. Hier
wurden am 18. Oktober 1906 auch die beiden Kopenicker Stadtvéter als
angebliche Gefangene Seiner Majestat eingeliefert, nachdem ein Schuster namens
Wilhelm Voigt in Hauptmannsuniform mit seiner tolldreisten Aktion in Kopenick
die Hohlheit des preufischen Militarismus treffend entlarvt hatte. Im Jahre 1931
wurde das Gebdude zu einem ,Reichsehrenmal“ der Gefallenen des ersten

Weltkrieges umgebaut und dabei jener weihevolle Innenraum  fir
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Kranzniederlegungen mit dem 2 Meter hohen schwarzen Stein aus schwedischem
Granit geschaffen.

Die ,,Linden® im Feuerstrom. In dichten Kolonnen zogen Manner im
braunen Hemd durch das Brandenburger Tor und erfiillten die ,,Linden* mit dem
unerbittlichen Gleichklang marschierender Stiefel, dem dumpfen Wirbel groRer
Trommeln und dem Rhythmus militarischer Lieder. Die Fackeln, die sie trugen,
bildeten einen einzigen Feuerstrom, einen Strom, dessen Wellen ununterbrochen
aufeinander folgten, einen schwellenden Strom, der in das Herz Berlins vorstiel3.

Lodernde Packeln und kriegerische Fanfaren leiteten die Machtergreifung
des Faschismus an jenem Abend des 30. Januar 1933 ein, und bereits die ersten
MalRnahmen zeigten den wahren Charakter der Hitlerdiktatur. Es folgten Terror
und Verfolgung Schlag auf Schiag.

Am Abend des 27. Februar 1933 schoss eine Flammensédule hinter dem
Brandenburger Tor empor. Tausende von Berlinern eilten zu den ,,Linden®. Eine
riesige Rauchwolke erhob sich tber dem machtigen Gebaude des Reichstages, in
dem seit seiner Erbauung in den Jahren 1884-1894 die Vertreter der Parteien und
Klassen zusammenkamen. Schon kurze Zeit nach dem Ausbruch des Brandes
wurden die Kommunisten vor Vertretern der Presse beschuldigt. Noch in der
gleichen Nacht setzte eine brutale Polizeiaktion gegen Kommunisten,
Sozialdemokraten und fortschrittliche Intellektuelle ein.

Das faschistische Gesetz vom 7. April 1933 entfernte Juden sowie ,,politisch
Unzuverldssige® aus dem Staatsdienst und aus wissenschaftlichen und
klnstlerischen Institutionen wie Verlagen, Museen, Akademien und Hochschulen.
Die Universitdt musste etwa 150 Professoren und Dozenten, darunter
Wissenschaftler von Weltruf, entlassen. Es kam zum Abbruch von Vorlesungen
und zu ZusammenstoRen im Hauptgebaude Unter den Linden.

Tausende von Gelehrten und Kiinstlern, oft die Besten ihres Fachgebietes,
verlielRen die Heimat. Eine weitere Aktion der Nazis spielte sich ebenfalls an der
Universitat ab. Am Abend des 10. Mai 1933 loderte auf dem Opernplatz ein grofier

Scheiterhaufen auf, wurden die Werke von Karl Marx, Friedrich Engels und
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W.l.Lenin, von Henry Barbusse, Johannes R. Becher, Bertolt Brecht, Lion
Feuchtwanger, Maxim Gorki, Egon Erwin Kisch, Erich Ké&stner, Heinrich und
Thomas Mann, Romain Rolland, Arnold Zweig und anderen in die Flammen
geworfen und aus den Bibliotheken verbannt. Im Jahre 1823 hatte Heinrich Heine
geschrieben: ,,.Dort, wo man Biicher verbrennt, verbrennt man auch am Ende
Menschen® — 110 Jahre spéater warfen aufgeputschte braune Horden seine Blicher
und die Werke bedeutender Autoren in die Flammen. In den Konzentrationslagern
ging bald der zweite Teil jener apokalyptischen Prophezeiung Heines in Erfullung.

Am nichsten Morgen feierten die Nazis die ,,Selbstreinigung des deutschen
Volkes von artfremden Schwiren®. Auf den ,.Linden* wirbelten noch verkohlte
Buchseiten umher, roch es nach Feuer und Asche. Viele fragten sich bang: Wann
wird der dritte Brand entzlindet?

Im Morgengrauen des 22. Juni 1941 fielen 190 faschistische Divisionen
heimtiickisch in die Sowjetunion ein. Die faschistische Wehrmacht setzte zum
fiinften Male innerhalb von 2 Jahren zu einem neuen Feldzug an; es war ihr bereits
gelungen, Polen, D&nemarks, Norwegen, die Niederlande, Belgien, Frankreich,
Jugoslawien und Griechenland zu erobern und in Nordafrika Fu zu fassen. Doch
Hitlers Hoffnungen auf einen Blitzkrieg von wenigen Monaten laut der Weisung
21 (Fall Barbarossa) zerschlugen sich trotz anfanglicher militarischer Erfolge. In
einem lang andauernden, schweren und aufopferungsvollen, vom ganzen Volk
getragenen Kampf leistete unser Land erbitterten Widerstand, ging zur
Gegenoffensive und leitete dann mit der Verteidigung von Moskau und der
Schlacht an der Wolga die grundlegende Wende im Verlauf des zweiten
Weltkrieges ein. Von nun an wurde die faschistische Wehrmacht unaufhaltsam
zurickgeworfen.

An der Stral3e Unter den Linden ging der Krieg nicht spurlos vortber. In der
Nacht vom 9. zum 10. April 1941 fielen die ersten Bomben auf die ,,Linden*. Ein
groRer Teil der StraRe stand in Flammen, das Opernhaus brannte véllig aus. Der
Wiederaufbau des Theaters dauerte 18 Monate. Als Er6ffnungstag wurde der 7.

Dezember 1942 bestimmt der 200. Jahrestag der Einweihung der Knobelsdorff-
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Oper. Danach konnte das Haus nur zwei Jahre spielen. Am 3. Februar 1945 wurde
es bei einem GroRangriff auf Berlin durch Brand- und Sprengbomben erneut
schwer getroffen. Stiick um Stiick versanken die ,,Linden* in Triimmer und Asche.

Ende Januar 1945 erreichten die sowjetischen Truppen die Oder und gingen
zu abschliellenden Angriffshandlungen tber. Am 16. April 1945 begann die
Schlacht um Berlin. In erbittertem StraRenkampf eroberten die Sowjetsoldaten die
Stadt.

Um die Mittagsstunde des 21. April schlugen Unter den Linden die ersten
Granaten ein. SS-Einheiten machten ,Linden® und Reichstag zum letzten
Schlachtfeld, zum Schauplatz eines sinnlosen ,,Endkampfes®. Ein erbittertes
Ringen entspann sich um jedes einzelne Haus. Erst am 1. Mai konnten die
Sowjetsoldaten zum Brandenburger Tor vorriicken, wahrend der Reichstag bereits
besetzt und auf seiner Kuppel am 30. April die Siegesfahne gehisst worden war. In
der Nacht zu jenem 1. Mai flatterte zum ersten Mal die rote Fahne auch Uber dem
Brandenburger Tor, das jahrzehntelang Triumphtor von Eroberungskriegen und
Militdrparaden gewesen war. Jetzt wehte hier das Symbol der Befreiung
Deutschlands vom Faschismus und Militarismus. Die Stralie Unter den Linden bot
ein erschitterndes Bild. Zahlreiche Gebdude waren bis zum Erdgeschol3
ausgebrannt; Skelette von Eisentrdgern und umgestirzte Marmorséulen erinnerten
an einstige Prachtbauten. Auf den Fahrbahnen tirmten sich Trimmer und
herausgerissene  Asphaltbrocken, die  Mittelpromenade war zu einer
Kraterlandschaft umgepflugt. Die Lindenbdume waren verbrannt. Bomben hatten
das Innere des Zeughauses schwer getroffen. Die Quadriga war zerschossen, die
beiden Wachhduser ausgebrannt, das Tor beschadigt. Rauchschwaden lagen Gber
der Strafe. Die ,,Linden* waren tot, waren untergegangen im Inferno des zweiten
Weltkrieges. Glanz und Glorie der einstigen Pracht- und Reprasentationsstralie der
preullischen Residenz und der Via Triumphales des preul3isch-deutschen
Kaiserreiches und des ,,Tausendjdhrigen Reiches* waren unwiederbringlich dahin.
Doch Berlins fuhrende Stralie sollte in vollig neuer Gestalt, von neuem Leben

erfullt, wiedererstehen.
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