
Spannende  Seelenschau  bei
Kerzenschein  –  Händels
„Giulio  Cesare  in  Egitto“
konzertant  in  der  Essener
Philharmonie
geschrieben von Martin Schrahn | 23. Oktober 2017

Das  ausgezeichnete  Ensemble
Accademia Bizantina hat sich
auf die Musik des 17. und
18.  Jahrhunderts
spezialisiert.  Foto:  Giulia
Papetti

„Alte  Musik  bei  Kerzenschein“  ist  ein  über  die  Jahre
gewachsenes  und  beliebtes  Konzertformat  der  Essener
Philharmonie, das vor allem den Kompositionen des Barock ein
Podium bietet. Dass Werke zwischen Gregorianik und Renaissance
eine eher kleine Rolle in der Programmgestaltung spielen, mag
bedauerlich  sein.  Doch  die  meisten  Spezialensembles,  die
besonders  in  den  letzten  Jahren  wie  Pilze  aus  dem  Boden
geschossen sind, widmen sich eben vornehmlich der Musik des
17. und 18. Jahrhunderts.

Wenn dann große Namen wie etwa Cecilia Bartoli, Magdalena
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Kožená oder Joyce DiDonato sich als Ausgräberinnen barocker
Raritäten präsentieren, ist der Zuspruch des Publikums gewiss.
Die Sängerinnen, und viele andere mehr, haben gewissermaßen
den  zweiten  Hype  um  die  Barockmusik  ausgelöst  –  nach  der
ersten  großen  Welle,  die  den  Pionieren  der
Originalklangbewegung zu danken ist, wie etwa den Dirigenten
Nikolaus Harnoncourt, Christopher Hogwood oder Trevor Pinnock.

In Essens Philharmonie hat nun die „Kerzenschein“-Reihe mit
einer der schon seinerzeit beliebtesten Händel-Opern begonnen,
dem „Giulio Cesare in Egitto“. Die konzertante Aufführung, in
italienischer Sprache mit deutscher Übertitelung, ganz ohne
trendige  Regieeinsprengsel,  geschickt  komprimiert  auf  drei
Stunden  Spieldauer,  entpuppt  sich  als  äußerst  spannende,
musikalisch ziemlich hochkarätige Angelegenheit.

Die  Gesangskunst  und  mimische,  teils  auch  körperbetonte
Gewandtheit  der  Solisten  illustriert  disparateste
Seelenzustände aufs Feinste. Und die Accademia Bizantina unter
Leitung  von  Ottavio  Dantone  musiziert  auf  historischem
Instrumentarium so gefühlvoll wie zupackend. Nur gelegentlich
vermissen  wir  den  kernigen  Impuls,  die  vorwärtsdrängende
Dramatik. Andererseits verfügt das Ensemble über einen sehr
homogenen Klang, gibt sich elastisch in der Phrasierung.

Impulsiv  in  der
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Rolle  des  Caesar:
Der  Countertenor
Lawrence  Zazzo.
Foto: Justin Hyer

Händels Oper, 1724 in London uraufgeführt, erzählt von Julius
Caesar, der in Ägypten ein Reich und das Herz der Königin
Cleopatra  gewinnt.  Das  können  auch  ihr  intriganter  Bruder
Tolomeo  und  dessen  willfähriger  Lakai  Achilla  nicht
verhindern.

Caesar will den besiegten Feind Pompeo eigentlich großmütig
begnadigen,  der  allerdings  von  Tolomeo  bereits  gemeuchelt
wurde. Pompeos Frau Cornelia und beider Sohn Sesto schwören
blutige Rache. Über drei Akte spannt sich ein dichtes Geflecht
aus  Drohungen,  Kampf,  Todessehnsucht  –  und  Liebesschwüren.
Händels Figuren sind alles andere als schematisch geformte
Charaktere,  vielmehr  menschliche  Wesen  mit  Stärken  und
Schwächen.

Entsprechend entgeht die Musik des barocken Meisters jedweder
Gleichförmigkeit, keine Arie ist wie die andere, es herrscht
die fantasievollste Vielfalt. Sei es, dass Soloinstrumente die
menschliche Stimme unterstützen, sei es, dass Rezitative und
Arien zu größeren Szenen ausgeweitet werden.

Verzichtet hat Händel hingegen auf den Einsatz von Chören und
einkomponierten Exotismen. Würde dieser „Caesar“ auf der Bühne
szenisch  reduziert  gegeben,  ohne  Ausstattungspomp  und
Massenaufzüge  von  Statisten,  hätte  er  als  ein  solches
Kammerspiel durchaus seinen Reiz. Dafür ist die konzertante
Essener Aufführung, in der es auf die Agilität der Stimmen,
Mimik und Gestik ankommt, jedenfalls kein schlechtes Beispiel.



Emöke Paráth singt
die  Cleopatra
gleichermaßen
kokett,  stolz  und
melancholisch.
Foto: TUP

Dabei wirkt der Countertenor Lawrence Zazzo in der Titelrolle
fast schon zu impulsiv. Andererseits gibt er aufs Schönste den
verliebten Schmeichler und findet wunderbar verschattete Töne
als ein Zweifler, der weiß, dass auch ein Mächtiger sterblich
ist.

Die Sopranistin Emöke Baráth entpuppt sich als so kokette,
stolze  wie  charmante  Cleopatra,  deren  Auftrittsarie  einen
Hauch von Chanson versprüht. Mit großer Leichtigkeit meistert
sich die Koloraturen. Und als Gefangene ihres tyrannischen
Bruders  Tolomeo  formt  sie  ein  ergreifendes  Lamento.  Den
Erzschurken singt Filippo Mineccia, ebenfalls ein Counter, mit
überbordender Energie. Ihm zur Seite, mit markantem Bariton,
Riccardo Novaro (Achilla).

Auch  das  Racheduo  Sesto/Cornelia  ist  mit  Julie
Boulianne/Delphine Galou stark besetzt. Boulianne besticht mit
furiosem Mezzo, während Galous Alt zwar ein wenig zu fein
klingt, ihre sanften Arien aber durchaus berühren. Mitreißend
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hingegen  die  Gestaltung  der  Rezitative,  voller  Emotionen.
Alles im übrigen zur Begeisterung des Publikums, das jede
große Arie lustvoll beklatscht.

Im Altar ein Türchen für den
Prediger
geschrieben von Hans Hermann Pöpsel | 23. Oktober 2017
Eine Stadt wie Köln kann mit ihrem weltberühmten Dom natürlich
überall Eindruck schinden, aber auch im Ruhrgebiet gibt es
sehr sehenswerte Sakralbauten.

Man  denke  nur  an  das  Essener  Münster  oder  die  Stiepeler
Dorfkirche,  die  es  vor  einigen  Jahren  zu  ihrem  1000.
Geburtstag  sogar  auf  eine  Sonderbriefmarke  schaffte.  Ein
hübsches  Kleinod  findet  man  auch  im  Ennepetaler  Stadtteil
Voerde – die evangelische Barockkirche Johannes der Täufer.

Die
Johanneskir
che  Voerde
um  1930,
damals noch
nicht weiß.

1780 wurde das Kirchlein gebaut. Den heute weiß getünchten Bau
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auf der Höhe sieht man schon von weitem, wenn man sich Voerde
nähert.  Der  fast  quadratische  Innenraum  wird  von  einer
Tonnendecke  aus  Holz  überspannt,  die  mit  Ornamenten  und
biblischen Bildern bemalt ist.

Eine sehenswerte Besonderheit bildet jedoch der barocke Altar
mit einem Gemälde des letzten Abendmahles, denn direkt über
dem Altar befindet sich die Kanzel mit einem Schalldeckel. Der
Prediger klettert also über eine Treppe im Rückraum des Altars
in die erste Etage und tritt dann durch eine Tür im Altar-
Obergeschoss vor sein Publikum. An jeder Seite dieses Tores
steht eine Apostelfigur – links Petrus und rechts Paulus.

Natürlich stehen die Pfarrer in heutiger Zeit lieber vor dem
Mikrofon  auf  gleicher  Höhe  mit  ihren  Schäfchen,  aber  bei
besonderen Gelegenheiten wird auch heute noch die Altarkanzel
genutzt.

Noch  eine  Seltenheit  kann  man  aus  dieser  Kirchengemeinde
erzählen: Über Jahrhunderte war die Gemeinde geteilt, und die
Grenze  verlief  damals  mitten  über  die  Hauptstraße.  Die
östliche Seite der Pfarrei, auf der auch die Kirche steht,
gehörte zu Hagen, die westliche Seite zu Schwelm. Sogar um die
Kirmes auf dieser Hauptstraße gab es Streit, denn jede Seite
wollte die Buden für sich haben. Das ist lange vorbei: Voerde
ist  seit  1949  ein  Teil  der  Stadt  Ennepetal,  die  zwar
landschaftlich zum Sauerland, politisch aber zum Ruhrgebiet
gehört.

Funkelnd und fruchtig: „Sinn

https://www.revierpassagen.de/82949/funkelnd-und-fruchtig-sinn-und-sinnlichkeit-flaemische-barock-stillleben-in-der-essener-villa-huegel/20020830_0006


und Sinnlichkeit“ – flämische
Barock-Stillleben  in  der
Essener Villa Hügel
geschrieben von Bernd Berke | 23. Oktober 2017
Von Bernd Berke

Essen. Die Stillleben-Gattung gilt manchen als öde: Blumen
über Blumen häufen sich da; allerlei Speisen, etliche tote
Tiere und Krüge oder Trinkgläser füllen die Gemälde. Da regt
sich doch nichts.

Doch wer so drauflos denkt, hat diese Ausstellung noch nicht
gesehen: Die üppige Schau flämischer Stillleben von 1550 bis
1680, die nun in der Essener Villa Hügel gastiert, ist bunt
und fruchtig wie das pralle Leben.

Hinter  barocker  Wohlstands-Pracht  lauert  zwar  allemal  die
Vanitas,  also  Vergänglichkeit.  Doch  anders  als  die  eher
nüchternen Holländer, haben die katholisch geprägten Flamen
dieser  Einsieht  die  Krone  der  Hoffnung  aufgesetzt  –  oft
unscheinbar: Eine Ähre über dem Totenschädel, das bedeutete
nach damaligem Verständnis die Gewissheit der Auferstehung.

110  Werke  aus  vielen  großen  Sammlungen  der  Welt  kann  die
Kulturstiftung Ruhr jetzt vorweisen. Der entlehnte Titel „Sinn
und Sinnlichkeit (Roman von Jane Austen, Verfilmung desselben)
trifft  den“doppelbödigen  Sachverhalt  recht  gut:  Die  Bilder
sprechen alle Sinne an, und dahinter verbergen sich tiefere
Sinn-Schichten, mit denen Kunsthistoriker sich plagen.

Eine Frau bleibt lieber im Hintergrund

Aufschlussreich dargelegt werden auch Grenzbereiche zu anderen
Gattungen wie dem Genrebild oder der Historienmalerei. Hier
kommt Peter Paul Rubens zum Zuge, von dem u. a. eine wahre

https://www.revierpassagen.de/82949/funkelnd-und-fruchtig-sinn-und-sinnlichkeit-flaemische-barock-stillleben-in-der-essener-villa-huegel/20020830_0006
https://www.revierpassagen.de/82949/funkelnd-und-fruchtig-sinn-und-sinnlichkeit-flaemische-barock-stillleben-in-der-essener-villa-huegel/20020830_0006
https://www.revierpassagen.de/82949/funkelnd-und-fruchtig-sinn-und-sinnlichkeit-flaemische-barock-stillleben-in-der-essener-villa-huegel/20020830_0006


Horror-Vorstellung zum Medusa-Mythos zu sehen ist.

Bemerkenswert:  Neben  all  den  Brueghels,  Hoefnagels  und  de
Heems ist auch eine der seinerzeit raren Malerinnen vertreten:
Clara Peeters hielt sich freilich persönlich im Hintergrund.
Ein einziges Selbstbildnis hat sie geliefert – mikroskopisch
klein als Spiegelung in einem Tischgefaß…

Gründungsbild  der  Stillleben-Gattung,  die  anfangs  in  der
künstlerischen  Hierarchie  als  „niedrig“  galt,  ist  Pieter
Aertsens „Speisekammer mit Maria, Almosen verteilend“ (1551).
Die Heiligen-Szene rückt hier weit in den Hintergrund, wird
beinahe blasphemisch verborgen hinter einem Schweinskopf. Doch
nicht das biblische Geschehen sollte geschmäht werden, sondern
umgekehrt:  Der  Künstler  staffierte  Produkte  des
Fleischerhandwerks  mit  Zeichen  allerhöchster  Würde  aus  –
zwiespältig genug.

Am liebsten in die Bilder beißen

Den frappanten Augentäuschungen, diesen Vexierspielen zwischen
Realität und Abbildung (Fachbegriff: trompe l’oeil) widmet man
eine eigene Raumflucht. Cornelis Norbertus Gijsbrechts fügte
veritable  Scharniere  und  Schlösser  in  seine  Bilder  ein  –
erstaunlich frühe Vorform des neuzeitlichen Materialbildes.

Doch so sehr die Gläser auf manchen Bildern auch funkeln, so
mundgerecht die Trauben auch hängen und prangen (hie und da
möchte man am liebsten in die Bilder beißen, was natürlich
strikt verboten ist), so handelt es sich doch nur selten um
bloße Natur-Nachahmung. Vermeintliche Insekten-Forscher unter
den Malern haben in Wahrheit vielfach Phantasietiere ersonnen.
Und wenn etwa Adriaen von Utrecht für ein Jagd-Stillleben
erlegtes  Wild  arrangiert,  so  tut  er  dies  ganz  im  Sinne
künstlerischer Komposition, auf dass sich eine „schöne Linie“
ergebe.

Häufig erotische Hintergedanken



Apropos Tiere. Bei den sinnenfrohen Flamen gab es kaum ein
Lebewesen ohne erotische Anspielung. In abendlicher Weinrunde
hat man damals frivol über derlei Gemälde-Finessen geredet.
Gewisse  Fisch-Teile  verweisen  so  unmissverständlich  aufs
weibliche Genital wie Artischocken oder Austern. Kein Witz:
Der Hase weckte derbe Hintergedanken ans „Rammeln“, der Vogel
gemahnte  buchstäblich  ans  „Vögeln“  Da  sieht  man  doch  die
Bilder  von  Fischmärkten  und  Tafelfreuden  gleich  mit  ganz
anders geweiteten Augen…

1. September bis 8. Dezember. Villa Hügel, Essen. Katalog 30
Euro.

In der Zeichnung zeigt sich
der  wahre  Meister  –
Ausstellung in Münster reicht
von Dürer bis Beuys
geschrieben von Bernd Berke | 23. Oktober 2017
Von Bernd Berke

Münster. Zeichnungen gelten oft als bloße Vorstufen zu großen
Ölgemälden, ja als eigentlich unfertige Kunstwerke. In Münster
ist man ganz anderer Meinung. Mit der Ausstellung „Zu Ende
gezeichnet“ will das Landesmuseum beweisen, daß ästhetische
Abrundung und Perfektion sehr wohl auch mit dem Stift erzielt
werden können.

Von Dürer über Picasso bis hin zu Beuys wartet die Schau mit
rund 200 Exponaten und etlichen großen Namen auf. Alle Stücke
stammen  aus  dem  offensichtlich  hervorragend  bestückten
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Kupferstichkabinett zu Basel.

Die  historische  Spannweite  zwischen  dem  16.  und  dem  20.
Jahrhundert  eröffnet  reizvolle  Vergleichsfelder.  Die
Geschichte schnurrt wie im Zeitraffer ab. Um 1500 war auch die
Zeichenkunst  ganz  selbstverständlich  in  biblischen  und
mythischen  Stoffen  verankert,  sie  stand  auf  verläßlichem
Grund. Somit war auch die Formensprache fest gefügt, denn sie
spiegelte ja die weitgehend intakte kosmische Ordnung. Doch
ein Bild wie Ludwig Schongauers „Vorbereitung zur Kreuzigung
Christi“ muß für damalige Gemüter schockierend gewesen sein.
Höchst sachlich werden hier die Instrumente zur biblischen
Qual bereitet; fast so, als übe man ein ganz biederes Handwerk
aus.

Kühne Ausschnitte kündigen die Moderne an

Über Berühmtheiten wie Albrecht Dürer (Bildnis des Salzburger
Kardinals Matthäus Lang, um 1518), Hans Holbein den Älteren,
Hans Baldung und Albrecht Altdorfer, gelangt man allmählich in
die  barocken  Gefilde.  Hier  ragt  natürlich  ein  Peter  Paul
Rubens (u. a.: „Die Kreuzigung Petri“, um 1638) heraus. Folgt
man  der  chronologischen  Hängung,  so  steht  man  später  vor
sanften romantischen Landschaften und dann – vielleicht der
interessanteste  Teil  der  Zusammenstellung  –  im  Vorhof  der
Moderne.

Der Bruch kündigt sich zunächst in ganz leichten, aber schon
befremdlichen  Perspektiven-Verschiebungen  an,  in  der  Wahl
kühner  Ausschnitte.  Wenn  etwa  der  eines  übertriebenen
Fortschrittswahns eigentlich unverdächtige Adolph von Menzel
anno 1880 den „Blick in einen besonnten Hof mit einer Frau an
einer  Wasserpumpe“  zeigt,  so  hat  er  die  jahrhundertelang
gewohnte Zentralsicht längst hinter sich gelassen. Es geht
nicht mehr um Abbildung der Wirklichkeit, sondern um ihre
Splitter und Essenzen. Georges Seurats „Spaziergängerin mit
Sonnenschirm“  (um  1882)  steht  für  den  Übergang  des
festumrissenen Gegenstandes ins impressionistische Flimmern.



Im Gefolge des Kubismus löst sich dann die Form vollends auf.

Spannend  ist  es  nun  zu  beobachten,  wie  einfallsreich  die
Künstler seither auf den Formenschwund „geantwortet“ haben.
Vielfältig und manchmal verzweifelt sind die Versuche, diesem
Zustand  wieder  neue  tragfähige  Konzepte  abzugewinnen.  Die
Skala der Möglichkeiten reicht von hauchzarten Entwürfen am
Saum  des  Verschwindens  (Wols,  Cy  Twombly)  bis  hin  zu
ungehobelter  Kraftprotzerei  („Neue  Wilde“).

Die stilistische Vielfalt ist also mindestens ebenso breit wie
in  der  Ölmalerei.  Außerdem  befindet  man  sich,  indem  man
Zeichnungen anfertigt oder auch nur betrachtet, meist noch ein
Stückchen näher am Ursprung, an der „Geburt“ der bildlichen
Idee als bei geduldig ausgeführter Schönmalerei. Und: Wenn ein
Künstler nicht auf der Höhe seiner Mittel wäre, so verriete
sich das in der Zeichnung mitunter deutlicher, als wenn er mit
Ölfarbe gar manche Schwäche überdeckt und vertuscht.

„Zu  Ende  gezeichnet“.  Landesmuseum  für  Kunst  und
Kulturgeschichte, Münster (Domplatz). Bis 5. November, tägl.
außer montags 10-18 Uhr. Katalog 35 DM.

Sehnsucht  nach  der
Sinnlichkeit  des  Südens  –
Barocke Schätze aus Budapest
in Wuppertal
geschrieben von Bernd Berke | 23. Oktober 2017
Von Bernd Berke
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Wuppertal. Gute Beziehungen zu Osteuropa tragen Früchte, auch
kulturelle. Vor Jahresfrist konnte das Wuppertaler Von der
Heydt-Museum  Bilderschätze  aus  Bukarest  („Von  Cranach  bis
Monet“) zeigen, jetzt prunkt man mit Barock-Gemälden aus dem
Budapester Museum der Bildenden Künste.

Wiederum locken ganz große Namen: Rembrandt, Rubens, Van Dyck,
Frans Hals. Doch auch von weniger bekannten Künstlern sieht
man Erstaunliches.

Aus einem üppigen Budapester Fundus von rund 3000 Gemälden
(vor langer Zeit von den Dynastien Esterházy und Habsburg
zusammengetragen) hat man 80 kostbare Stücke auf die Reise
geschickt.  Ohne  Konzept  wäre  es  pure  Willkür  gewesen.
Leitlinie der Auswahl: Aus den Bildern soll die brennende
Italien-Sehnsucht „nordischer“ Barockmaler sprechen.

Italien war als Vorbild Pflicht

Tatsächlich  war  es  (nicht  nur)  im  17.  Jahrhundert  für
flämische,  niederländische  und  deutsche  Maler  Pflicht,
entweder in Italien gewesen zu sein oder sich wenigstens an
den  dortigen  Künstlern  zu  orientieren.  Ob  sie  sich  die
Anregungen des Südens kraftvoll anverwandelt haben oder ihnen
nur aufgesessen sind, daran bemißt sich die Qualität. Die
Schau enthält Porträts, Stilleben, pralle Genrebilder aus dem
täglichen Volksleben und Landschaften. Etliche Szenen wird man
nur  mit  genauen  mythologischen  oder  biblischen  Kenntnissen
aufschlüsseln  können.  Auch  wirkt  diese  oder  jene
Ideallandschaft  für  heutige  Betrachter  vielleicht  gar  zu
idyllisch.

Doch  die  allermeisten  Werke  sind  von  einer  aufblühenden
Sinnlichkeit, die uns unmittelbar angeht. Nicht nur nebenbei:
Antike Mythen und Altes Testament sind aus dem Blickwinkel der
Kunst bis zum Bersten mit Erotik angefüllt. Da erweist gar ein
Mädchen dem ins Gefängnis gesperrten Vater ihre Tochterliebe,
indem sie ihm die entblößte Brust zum Saugen reicht.



Schwarz in vielen Schattierungen

Wer das „Männliche Bildnis“ des Frans Hals sieht, muß sogleich
begreifen, warum gerade dieser Künstler berühmt werden mußte.
Wenn einer es auf diese Weise vermag, nachtschwarze Töne in
verschiedensten  Schattierungen  erstrahlen,  ja  geradezu
diamantenhaft  gleißen  zu  lassen,  gehört  er  eben  zu  den
Allergrößten seiner Zunft.

Überragende  Meisterschaft  verrät  auch  jener  „Männliche
Studienkopf“ von Peter Paul Rubens, eigentlich bloße Vorübung
zu einem größeren Altarbild und doch in sich vollendet. Das
zerklüftete  Gesicht  des  Greises  tritt  in  grandioser
Lebendigkeit hervor. Und man versteht: Rubens war keinesfalls
nur ein Mann der großmächtigen dramatischen Effekte, sondern
einer, der auch das intime Detail leuchten lassen konnte.

Rembrandts  „Traum  des  heiligen  Joseph“  vergegenwärtigt  den
Moment,  in  dem  der  Engel  Joseph  zur  Flucht  nach  Ägypten
überredet.  Das  Bild  ist,  auch  wegen  einer  Anstückelung,
inzwischen so fragil geworden, daß es als einziges unter Glas
gezeigt werden muß. Dennoch kann man lange darin schwelgen: in
den ungeheuer feinen Abstufungen goldbrauner Farbklänge, in
der unmittelbar eingängigen Bildkomposition…

Wollust des Farbwechsels

Die italienischen Vorbilder werden freilich bei den weniger
prominenten Malern wie Salomon Adler, Johann König, Jacob de
Heusch oder Jan Lievens oft deutlicher. Da flammt zum Beispiel
eine  drastische  Genreszene  wollüstig  in  „venezianischen“
Farben  auf.  da  werden  komplette  Bildschemata  von  Raffael
übernommen und mit anderen Figuren gefüllt, oder es legen sich
die harten Schlagschatten nach Art eines Caravaggio auf die
Gestalten.

Ja, wenn der Norden den Süden nicht hätte! Dann wären Bilder
und Gemüter finsterer.



„Rembrandt, Rubens, Van Dyck… – Italiensehnsucht nordischer
Barockmaler“.  Von  der  Heydt-Museum.  Wuppertal-EIberfeld
(Turmhof 8). 30. Juli bis 24. September, Di-So 10-17 Uhr, Do
10-21 Uhr. Eintritt 15 DM, Katalog 38 DM.

Drastische  Szenen  –
niederländische Malerrebellen
im Rom des Barock
geschrieben von Bernd Berke | 23. Oktober 2017
Von Bernd Berke

Köln.  Daß  Nymphen  in  Flüssen  baden,  war  um  1620  als
Gemäldemotiv zur Genüge bekannt. Daß aber das gemeine Volk an
die Stelle mythologischer Figuren trat und gar mitten in einer
Ideallandschaft am Ufer „dringende Geschäfte“ verrichtete, das
war ziemlich neu und schockierend.

Einige lebensfrohe Niederländer waren es, die solche Malsitten
im Rom der Barockzeit einführten und von den dortigen Wächtern
des  akademischen  Stils  sogleich  beschimpft  wurden.  Die
holländischen Kunst-Ketzereien aus der Zeit von 1620 bis 1680
sind jetzt im Kölner Wallraf-Richartz-Museum zu besichtigen.

Hauptfigur der sogenannten „Bamboccianti“ war Pieter van Laer,
der in seiner Italien-Zeit einen mehr oder weniger lockeren
Kreis  von  gleichgesinnten  Rebellen  um  sich  scharte.  Die
Sammelbezeichnung  „I  Bamboccianti“  (etwa:  dicke  Kinder,
Wichte)  zeugte  von  Derbheit,  bezog  sie  sich  doch  auf  den
verwachsenen Körper van Laers.

Teilweise  drastisch  war  freilich  auch,  was  van  Laer  und
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Kumpanen  auf  die  Leinwand  brachten.  So  malte  Michelangelo
Cerquozzi,  einer  von  van  Laers  italienischen  Stil-  und
Geistesverwandten, nicht etwa die Beweinung Christi, sondern
(unter  Anspielung  auf  das  herkömmliche  Bildschema)  die
Beweinung eines toten Esels durch Bauernvolk. Auch herrscht
geradezu  diebische  Freude  an  rabiaten  und  schmerzhaften
Vorgängen: Mit Vorliebe werden immer wieder Kurpfuscher beim
Zähneziehen  auf  öffentlichen  Plätzen  oder  auch  räuberische
Überfälle dargestellt, letztere gelegentlich überdramatisiert
und kolportagehaft. Auch körperliche Ausscheidungen scheinen
es den „Bamboccianti“ angetan zu haben. Da uriniert schon mal
ein  Pferd,  oder  es  tauchen  –  immerhin  in  diskreten
Rückenansichten  –  Männer  auf,  die  sich  an  Hinterhofwänden
erleichtern.

Interessant und doppelbödig wird die Sache, wenn man bedenkt,
daß  die  Niederländer  durchaus  im  Sinne  ihrer  heimischen
Bildtradition malten, die für einen ganz anderen, weit weniger
auf  große  Gebärden  und  Repräsentation  ausgerichteten  Markt
stand. Gerade weil sie ihre volkstümlichen Szenen, als sie
nach  Rom  kamen,  in  italienische  Idyllen-Landschaften
verpflanzten,  und  so  das  „Hohe“  mit  .dem  „Niederen“,  das
Bildwürdige mit dem vermeintlich Unwürdigen vermischten, war
man  ihnen  dort  gram.  Aber  auch  der  Markterfolg,  den  die
Niederländer mit ihren Kleinformaten hatten, dürfte Neid bei
den  Vertretern  der  „reinen  akademischen  Lehre“  ausgelöst
haben.

Manche der „Bamboccianti“-Bilder sind zwar mit Könnerschaft
und  Delikatesse  gemalt,  doch  gar  viele  leben  allein  vom
(Schock)-Effekt. Vor allem in der „zweiten Generation“ sinkt
manches  volkstümliche  Sujet  zur  nur  noch  pittoresken
Darstellung  von  Armut  und  zum  kraftlosen  Genre  ab.

Außerdem hatte es schon vor den „Bamboccianti“ einen gegeben,
der mit harten Licht- und Schatten-Effekten die Schocks im
Grunde viel weiter getrieben hatte: Caravaggio (1573-1610).
Diesem (unerreichten) Vorbild waren die Niederländer in Rom



sichtbar verpflichtet.

„l  Bamboccianti“.  Niederländische  Malerrebellen  im  Rom  des
Barock. Wallraf-Richartz-Museum, Köln (direkt am Bahnhof/Dom).
28. August bis 17. November, di-do 10 bis 20 Uhr, fr-so 10-18
Uhr, Katalog 52DM.

Entdeckungen  auf  Nebenpfaden
des Barock – Bilder aus dem
polnischen  Nationalmuseum
Warschau in Köln
geschrieben von Bernd Berke | 23. Oktober 2017
Von Bernd Berke

Köln.  Welch  ein  glückhafter  Umstand,  daß  das  polnische
Nationalmuseum in Warschau zur Zeit renoviert werden muß. So
kann nämlich eines der bedeutendsten Museen östlich der Elbe
ein  „Schaufenster  im  Westen“  üppig  ausstatten:  65  Barock-
Gemälde aus Warschau sind jetzt im Kölner Wallraf-Richartz-
Museum zu sehen (bis 8. Oktober).

Versteht  sich,  daß  dies  auch  ein  Ereignis  von
kulturpolitischer  Bedeutung  ist.  Während  bundesdeutsche
Repräsentanten sich derzeit schwertun, nach Polen zu reisen,
tauschen Museumsleute beider Länder seit Jahren Kunstschätze.
Kultur als „Schrittmacher“?

Freilich ließen die Polen für diese Anstellung nicht alle
Bilder „ausreisen“, vielfach war das Transportrisiko zu groß.
So bekommt man denn in Köln auch einiges aus der „zweiten
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Garnitur“ des Barock zu sehen, was jedoch vor allem mit den
Warschauer Beständen zu tun hat, die im von Teilungen und
kriegerischen Überfällen verwundeten Polen nie kontinuierlich
aufgebaut werden konnten.

Doch die Auswahl bietet immer noch Anregung genug. Man wird zu
Entdeckungen  auf  Nebenwegen,  abseits  ausgetretener  Pfade,
verlockt.  Es  muß  ja  nicht  immer  Rubens  sein.  Auch  andere
konnten  malen.  „Europäische  Malerei  des  Barock“
(Ausstellungtitel)  —  das  heißt  hier:  Bilder  aus  Italien,
Frankreich, den Niederlanden und Deutschland. Immerhin gibt es
auch ein paar relativ bekannte Namen wie Gerard ter Borch,
David Teniers, Simon Vouet.

Man  findet  Belege  für  die  meisten  Grundzüge  des  Barock.
Detailtreu  und  illusionistisch  gestaltete,  dramatisch-
energiegeladene  Szenen.  Das  Bild  wird  gleichsam  zur  Bühne
saftiger Sinnlichkeit, in der der selbstgewisse Absolutismus
jener Zeit sich so gern spiegelte.

Doch  längst  nicht  alles  entspricht  dieser  verengten
Vorstellung  von  „lupenreinem“  Barock.  Schon  bei  den
Landschaftsbildern bestehen „ideale“ Inszenierungen etwa mit
antiken Ruinen neben naturalistischen Formen. Erst recht bei
der  Gattung  Porträt:  Da  existieren  mythologisch  verbrämte
Darstellungen  (Albrecht  Lambertsz;  „Porträt  eines  jungen
Mädchens  als  Diana“),  herrische  Selbstinszenierungen  des
Adels,  aber  auch  Spielarten  des  bürgerlichen  Porträts.
Besonders  in  den  (zu  Zeiten  der  Gegenreformation
protestantisch  sich  behauptenden)  nördlichen  Niederlanden
wurde weniger für adlige Auftraggeber als für den „freien
Markt“ gemalt. Die Bilder gerieten nüchterner.

Gleichwohl verbirgt sich hinter scheinbar schlichten Arbeiten
oft eine Fülle von Geschichten und Bedeutungen aus Mythologie,
Bibel  und  Historie.  Auch  Stilleben  sind  nicht  einfach
Kompositionen sichtbarer Dinge. So steht z. B. Nikolaes von
Gelders  „Stilleben  mit  Taschenuhr“  (um  1663)  für  die



Vergänglichkeit  irdischer  Dinge,  und  Genreszenen  (darunter
freizügige  wie  Wouter  Pietersz‘  im  Bordell  zockende
„Kartenspieler“)  beziehen  sich  allemal  auf  eine  Bild-
Tradition, die den Sinn erst entschlüsseln hilft. Da solche
Hintergründe  in  der  Ausstellung  nur  angedeutet  werden,
empfiehlt sich der Erwerb des hervorragenden Katalogs (32 DM).

Während der beabsichtigte Überblick zu Gattungen und Themen
beim  Rundgang  von  selbst  offenkundig  wird,  bedarf  es  der
vertiefenden Katalog-Lektüre auch für die andere Leitlinie der
Ausstellung: Zwei „Schulen“ sollen da ausgemacht werden, die
der  Rembrandt-Verehrer  und  die  der  Caravaggio-Nachfolger.
Etwas für Leute vom Fach.


