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Besonderheit in der MKK-Kunstsammlung – Caspar David
Friedrich: „Winterlandschaft mit Kirche“, 1811 (© MKK,
Madeleine-Annette Albrecht)

Dortmunds Museum für Kunst und Kulturgeschichte (MKK) will
verstärkt Emotionen ansprechen. Darauf deuten jedenfalls Texte
des städtischen Hauses zur Ausstellung „REMIX“ hin. Zitat:
„Wen schaut sie an, die schöne Italienerin, die Theobald von
Oer malte? Was geht der geheimnisvoll nachdenklichen Leontine
des Anselm von Feuerbach durch den Kopf?“

Aha, sie wollen uns also bei den menschlichen Gefühlen packen,
auf dass die Kunst noch einmal andere Spannung gewinne; selbst
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dann,  wenn  man  einzelne  oder  etliche  Bilder  schon  kennen
sollte. Dann noch ein flottes englisches Titelwort darüber
gesetzt – und beinahe fertig ist die neu aufgemischte Schau
„REMIX. 800 Jahre Kunst entdecken“.

Adriaen  Isenbrandt
„Gebet am Ölberg“, um
1530/1540  (©  MKK,
Joana  Maibach)

Doch  halt!  So  simpel  ist  es  natürlich  nicht  gewesen.  Im
Gegenteil. Am Anfang stand die Qual der Wahl aus umfangreichen
eigenen Beständen, wobei man sich zunächst auf Gemälde und
Skulpturen  konzentriert,  also  sozusagen  als  Kunstmuseum
reinsten Wassers agiert. Und siehe da: Dieses Haus verwahrt
offenkundig beachtliche Schätze, zu denen beispielsweise auch
zwei  kleinere  Formate  von  Caspar  David  Friedrich  (eine
Winterlandschaft  von  1811,  ein  Junotempel  in  Agrigent  von
1826) zählen. Wer weitere klangvolle Namen hören will, bitte
sehr: Jacob Jordaens, Tischbein, Feuerbach, Spitzweg, Slevogt,
Corinth,  Liebermann.  Andere,  historisch  entschiedener  den
Künsten zugeneigte Städte mögen auf dem weiten Felde noch mehr
zu bieten haben, aber immerhin…

800 Jahre auf 800 Quadratmetern
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Ob Zahlenzufall oder nicht: Auf 800 Quadratmetern gibt es nun
Kunst aus rund 800 Jahren zu sehen – chronologisch geordnet
vom strengen romanischen Mittelalter über die schon deutlich
bewegtere  Gotik  bis  hin  zum  Impressionismus  und  zum
Jugendstil.  Hier  ließe  sich  „auf  die  Schnelle“  ein
kunstgeschichtlicher Parforceritt absolvieren – oder es könnte
die  ungleich  bessere  Devise  gelten:  Bei  freiem  Eintritt
mehrmals  wiederkommen  und  sich  einzelnen  Stücken  oder
Werkgruppen genauer widmen. Zeit genug gibt’s dafür allemal,
denn  diese  Auswahl  im  Gewand  einer  Wechselausstellung  ist
vorerst für längere Zeit die neue Dauerschau. Und die soll vor
allem „Geschichten erzählen“, auch und gerade aus dem uns
scheinbar so fern liegenden Mittelalter.

Biedermeierliche Szene: Louise Henry „Die Familie Felix
Henri  du  Bois  Reymond“  (©  MKK,  Madeleine-Annette
Albrecht)
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Zwar  kommt  „REMIX“  ohne  Leihgaben  aus,  mithin  auch  ohne
aufwendige  Ferntransporte  oder  komplizierte  Verhandlungen.
Doch verbirgt sich hinter dieser Sichtung des Eigenbesitzes
eine Menge Forschungsarbeit, nach der manches Exponat in einem
etwas anderen Licht erscheint. Von der Klärung der Herkunft
(Provenienz)  bis  zur  behutsamen  Restauration  und  zur
nachhaltigen  Digitalisierung  reicht  das  Spektrum  der
Maßnahmen. Einige Einblicke in solche Prozesse begleiten denn
auch  diese  Ausstellung;  mal  in  Vitrinen,  mal  als  mediale
Aufbereitung.  Ann-Kathrin  Mäker,  zuständig  für  Bildung  und
Vermittlung, spricht von „Vertiefungs-Ebenen“.

Anselm  Feuerbach:
„Leontine“,  1851  (©
MKK,  Jürgen  Spiler)

MKK-Direktor Jens Stöcker hatte vor sechs Jahren, als er nach
Dortmund kam, versprochen, das Museum solle und werde sich
ändern. Seither arbeitet er mit seinem ständig verjüngten Team
an  der  Umsetzung.  Stöckers  Stellvertreter,  Sammlungsleiter
Christian  Walda,  fungiert  als  Kurator  der  REMIX-
Zusammenstellung mit etwa 110 Exponaten. Insgesamt nennt das
MKK rund 230 Gemälde und Skulpturen sein Eigen, es ist also
nahezu die Hälfte dieses Bestandes zu sehen, darunter übrigens
kaum Depot-Stücke, sondern zuallermeist solche, die bereits in
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diversen  Ecken  des  Museums  hingen  und  nun  zusammengeholt
wurden, was einen ganz anderen Kontext für die Einzelwerke
schafft.  Selbst  Stöcker  und  Walda  waren  mitunter  von  der
veränderten Wirkung überrascht.

Nach 22 Jahren war eine Revision fällig

Nach  und  nach  sollen  weitere  ausgewählte  Stücke  im  REMIX
gezeigt werden, zeitweise auch besonders empfindliche Arbeiten
auf  Papier  (Druckgraphik,  Zeichnungen)  und  Fotografie.  Das
Ganze  soll  schließlich  –  im  Zuge  einer  gründlichen
Gebäudesanierung – in ein erneuertes Sammlungskonzept münden.
Die bisherige Dauerausstellung war mittlerweile 22 Jahre alt
und leicht „angestaubt“, da musste tatsächlich frischer Wind
hinein.

Porträt aus dem Umkreis
des  Jugendstils,  gegen
Ende  des  MKK-Rundgangs
–  Hans  Christiansen:
„Bildnis  Änne
Glückert“, 1906 (© MKK,
Jürgen Spiler)

Als kulturgeschichtliches Institut besitzt das MKK nicht nur
Gemälde  und  Plastiken,  sondern  umfangreiche  Sammlungen  aus
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Archäologie,  Historie,  Vermessungstechnik,  Kunsthandwerk,
Design und Volkskunde. Imposante Zahlen: Die gesamte Sammlung
umfasst rund 73.000 Objekte, davon werden über 10.000 Exponate
auf sechs Ebenen mit 6000 Quadratmetern präsentiert. Ob man
das in Dortmund und der Region weiß – und ob man es zu
schätzen weiß?

„REMIX.  800  Jahre  Kunst“.  Dortmund,  Museum  für  Kunst  und
Kulturgeschichte (MKK), Ausstellungshalle, Hansastraße 3. Neue
Dauerschau ab 24. Februar 2023, teilweise wechselnd bestückt
bis 2025.

Eintritt frei. Öffnungszeiten: Di und Fr bis So 11-18 Uhr, Mi
und Do 11-20 Uhr. Infos zu Führungen und Veranstaltungen: 0231
/ 50-260 28.

Extra-Homepage: https://remix-dortmund.de
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Fotografie im Geiste des Impressionismus – Peter Henry
Emerson: „Seerosenpflücken“, 1886 (Platindruck, 19,5 x
29 cm). Staatsgalerie Stuttgart, Graphische Sammlung,
erworben  1989,  Sammlung  Rolf  Mayer.  (©  Foto:  bpk  /
Staatsgalerie Stuttgart / Peter Henry Emerson)

Es gab nicht viele deutsche Museen, die impressionistische
Kunst lange vor dem Ersten Weltkrieg gesammelt haben, als sie
noch nicht kanonisiert war. In Berlin, Hamburg, München und
Bremen waren sie immerhin frühzeitig dabei – und wohlgemerkt
in Wuppertal, wo das örtliche Kunsthaus vor 120 Jahren (genau:
am 25. Oktober 1902) bürgerschaftlich gegründet wurde.

Mit dem Pfund der frühen Ankäufe (u. a. Werke von Sisley,
Signac, Cézanne, Monet) lässt sich noch heute wuchern, und so
bestreitet man jetzt abermals überwiegend aus Eigenbesitz eine
Ausstellung zum Themenkreis. Es geht um Beziehungen zwischen
impressionistischer Malerei und der seinerzeit noch jungen,
anno 1839 erfundenen Fotografie, die sich erst nach und nach
als neue Kunstform etablierte. Auch der Impressionismus wurde
noch längst nicht allseits goutiert, bedeutete er doch damals
ebenfalls eine grundlegende Erneuerung der bildenden Kunst.
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Es waren zwei Wege in die Moderne: Die Fotografie war auf
mehrfache Weise mit der Malerei verwoben. Sie fungierte als
Anregung  und  belebender  Einfluss,  erwies  sich  zudem  als
taugliches Hilfsmittel zur Erfassung der Realität, doch auch
als konkurrierendes Medium. Paul Cézanne postulierte gar, der
Maler solle sein wie eine fotografische Platte – getreulich
die  Wirklichkeit  wahrnehmend  und  wiedergebend.  Andererseits
galt die Fotografie in ihren ersten Jahrzehnten als mindere
Kunst, die zunächst nicht gemeinsam mit Malerei ausgestellt
wurde. Erst 1861 drang sie in den Pariser Salon vor, freilich
noch mit separatem Eingang.

Die  Wuppertaler  Schau  „Eine  neue  Kunst.  Fotografie  und
Impressionismus“ setzt mit vorimpressionistischen Bildern von
Camille Corot und Gustave Courbet (jeweils um 1870) ein, die
mit  einer  wuchtigen  Original-Plattenkamera  aus  jener  Zeit
konfrontiert  werden.  Es  sollen  also  –  auch  im  weiteren
Rundgang – möglichst direkte „Dialoge“ zwischen den Künsten
gestiftet werden. Die Fotografie der Pionierzeit ist vor allem
mit  herausragenden  Beispielen  aus  dem  Besitz  des  Münchner
Stadtmuseums vertreten. Ulrich Pohlmann, Leiter der dortigen
fotografischen Sammlung, steht als Gastkurator der Wuppertaler
Kuratorin  Anna  Baumberger  zur  Seite.  Weiterer
Kooperationspartner ist das Museum Barberini in Potsdam.

Bemerkenswerter Befund: Anfangs waren die Maler, zumal nach
Erfindung  der  Farbtube,  mit  bedeutend  leichterem  Gepäck
unterwegs als die Fotografen, welche schwere Platten und gar
Zelte mit sich führen mussten. Erst mit der Zeit gab sich das
und die Fotografie ging schneller und bequemer vonstatten.



Claude Monet: „Blick auf das Meer“, 1888 (Leinwand, 65 x
82 cm). Von der Heydt-Museum, Wuppertal.

Die Wuppertaler Raumfolge greift verschiedene Aspekte zwischen
Malerei  und  Fotografie  auf.  Da  geht  es  eingangs  um  den
Vergleich  von  Bildern  „majestätischer  Weite“  (Himmel  und
Meer), wobei etwa Wellen-Darstellungen von Gustave Le Gray
(raffinierte Kombination mehrerer Negative) und Claude Monet
(„Blick  auf  das  Meer“,  1888)  aufeinander  bezogen  werden.
Während  die  Fotografie  für  damalige  Begriffe  ungemein
detailreich  erscheint,  tendiert  der  malerische  Zugriff  zur
Auflösung der Formen; ganz so, als wolle er sich von der
Fotografie  nachdrücklich  distanzieren  und  eigene  Stärken
ausspielen.

Ein  anderer  Raum  konzentriert  sich  auf  Bilder  der  rasant
gewachsenen  Metropole  Paris  im  Zeichen  der  Haussmannschen
Boulevards.  Hier  findet  sich  beispielsweise  Paul  Signacs
Ansicht von Notre-Dame (1885) in der Nachbarschaft einer um
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1860  verfertigten  Fotografie  von  Edouard  Baldus,  die
zahlreiche Passanten auf einer Seine-Brücke zeigt. Durch die
damals  erforderliche  lange  Belichtung  wirken  die  vielen
Menschen  leicht  verwischt,  geradezu  ein  wenig  geisterhaft.
Dies war eine häufige Erscheinung auf damaligen Fotografien.

Auch die andere große Erfindung jener Zeit wirkt hinein: Als
die Eisenbahn nach Fontainebleau fuhr, brachen Künstler zuhauf
in die waldreiche Gegend auf. Der Sehnsuchtsort war endlich
ohne  große  Mühen  erreichbar.  Hochinteressant  sind  jene
Fotografien, die just Maler bei der Arbeit unter freiem Himmel
zeigen, so etwa Henry Peach Robinsons ländliches Motiv „Der
Maler“ (um 1890 bis 1901, zusammengesetzt aus vier bis fünf
Negativen), das neben Camille Pissarros Gemälde „Bäuerin mit
Kuh“ (1883) gesetzt, welches einer ganz ähnlichen Situation zu
entstammen scheint.

Es  entwickelten  sich  folglich  die  Frühformen  der
Landschaftsfotografie.  Diese  wiederum  trägt  Spuren  der
impressionistischen  Bildauffassung,  indem  Spiegelungen  und
Reflexionen am Wasser zum Bildthema werden – unter Verzicht
auf  die  technisch  durchaus  mögliche  Bildschärfe.
Herausragendes Beispiel ist Peter Henry Emersons Fotografie
„Seerosenpflücken“ (1886), die motivisch auf Monet zurückgeht.



Frühe Farbfotografie („Autochrome“): Antonin Personnaz‘
Bild  „Armand  Guillaumin  beim  Malen  von  ,Badende  bei
Crozant'“, um 1907. Autochrome, Faksimile, 9 x 12 cm (©
Societé française de photographie, Paris)

Ein weiteres Kapitel ist der Bewegung des „Piktorialismus“
gewidmet, dessen Vertreter eine eigene Ästhetik der Fotografie
im  Sinn  hatten.  Diese  innovative  Strömung  war  alsbald
international vernetzt und war auch auf lukrative Vermarktung
aus.  Ein  Merkmal  war  eben  gezielt  herbeigeführte,  quasi-
impressionistische Unschärfe, mit der sich auch die Grenzen
zwischen  den  Kunstgattungen  verwischten.  Man  vergleiche
Seurats  Kreidezeichnung  „Waldrand“  (um  1883)  mit  Heinrich
Kühns Fotografie „Pappeln am Bach“ (um 1900). Das Foto wirkt
wie eine Zeichnung und umgekehrt.

Nebenher werden auch technische Besonderheiten wie die Stereo-
Fotografie  (Stereoskopien),  die  das  dreidimensionale
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menschliche Sehen imitierte, oder auch Geheimkameras streift,
die  sozusagen  durchs  Knopfloch  blicken  konnten.  Auch  das
Aufkommen  des  Rollfilms  in  den  1880er  Jahren  kommt  –  wie
andere Vereinfachungen und Beschleunigungen des Metiers – in
Betracht.

Schließlich geht es noch um die Anfänge der Farbfotografie,
die  eine  nochmalige  Annäherung  an  malerische  Verfahren
bedeutete.  Die  vormalige  „mathematische“  Genauigkeit  der
Fotografie  war  vollends  passé,  gerade  im  Gefolge  des
Impressionismus  war  die  Auflösung  fester  Strukturen  zu
beobachten.  Staunenswert,  wie  die  vermeintlich  so
verschiedenen  und  doch  verwandten  Künste  einander
voranbrachten.

„Eine  neue  Kunst.  Fotografie  und  Impressionismus“.  Bis  8.
Januar 2023. Di-So 11-18, Do 11-20 Uhr, Mo geschlossen. Von
der Heydt-Museum, Wuppertal, Turmhof 8. Eintritt: Erwachsene
12 Euro, ermäßigt 10 Euro. Katalog 34 Euro.

www.von-der-heydt-museum.de
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Die  junge  italienische  Pianistin
Beatrice  Rana  gab  ein  sehr
eindrucksvolles Debüt in der Essener
Philharmonie. (Foto: Marie Staggat)

Mit der jungen italienischen Pianistin Beatrice Rana erobert
eine  Neue  Sachlichkeit  die  Konzertpodien.  Der  Befund  gilt
ihrer Außendarstellung, die so gar nichts von Gehabe hat.

Die Künstlerin wirkt ernst und konzentriert, doch münzt sie
das nicht um in körperliche Akrobatik oder introvertiertes
Abkapseln.  Weder  müssen  die  Hände  unsichtbaren  Girlanden
nachspüren,  noch  spinnt  Rana  einen  Kokon  zum  Zwecke  des
Abtauchens  in  einen  Zustand  der  Trance.  Stattdessen
Schnörkellosigkeit, uneitles Interpretieren, Virtuosität wie
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naturgegeben. Und natürlich Emotion, Gestaltungskraft, kluge
Gewichtung musikalischer Proportionen.

Jetzt hat Beatrice Rana in der Philharmonie Essen debütiert.
Als leidenschaftliche Musikerin, die das Material beherrscht,
ohne  dabei  eine  das  Spiel  hemmende  Dauerkontrolle  zu
benötigen.  Die  am  Beginn,  mit  den  12  Etüden  op.  25  von
Frédéric  Chopin,  nichts  überhitzt,  sowieso  jeden  Kitsch
meidet, den Komponisten vielmehr aus den Salonmusikklischees
heraushebt.

Souverän  fließt  ihr  alles  technisch  Vertrackte  aus  den
Fingern, sodass sich der Fokus ganz auf den Gehalt dieser
„Übungsstücke“ richten kann. Rana entdeckt hier die geradezu
orchestrale Wucht mancher Passagen, lässt Diskantfigurationen
bisweilen aufschimmern, als sei Chopin ein früher Wegbereiter
des  Impressionismus,  und  illustriert  nicht  selten  den
Revolutionston des polnischen Komponisten, dessen Land immer
wieder, oft vergebens, gegen Okkupanten rebellierte.

Rana  muss  sich  allerdings  in  ihre  Interpretation  erst
einschwingen. Am Beginn steht viel gleichförmiger Fluss und
wenig  Kontur.  Doch  stets  schwebt  über  allem  eine  sehnige
Spannung, herausgekitzelt durch dynamische Variabilität. Der
motivisch-thematische Verlauf wird schnell klarer und unschön
manierierte Rubati bleiben außen vor. Manche Zuspitzung aus
der Abteilung Attacke verweist direkt auf Liszt, andererseits
haben  wir  die  Schlusswendungen  einiger  Etüden,  pendelnd
zwischen  Lakonik  und  melancholischer  Subtilität,  selten  so
berührend ausformuliert gehört.

Gleichwohl ist Chopins Musik nicht von transzendenter Natur.
Um in diese Sphären vorzurücken, bedarf es etwa der Miroirs
eines Maurice Ravel. Interpretiert von einer Solistin, die im
rechten Moment die Zeit anzuhalten vermag. Beatrice Rana zeigt
sich  hier  von  ihrer  sensiblen  Seite,  mit  Sinn  für  die
Klangfarbe. Wie mäandernde Gebilde stehen diese „Spiegelungen“
im Raum, tönende Reflexionen diffuser Bilder wie „Nachtfalter“



oder  „Traurige  Vögel“.  Griffiger  im  doppelten  Sinne  ist
hingegen  das  mit  spanischem  Kolorit  ausgezierte  Stück
„Alborada del gracioso“, jenes „Morgenständchen eines Narren“,
das  markante  Akkorde  mit  den  rezitativischen  Linien  des
andalusischen Cante jondo mischt. Aus diesem Ineinandergreifen
schöpft die Solistin die Spannung dieser Miniatur, ohne jedoch
in einen auftrumpfenden Machismo abzugleiten.

Beatrice  Ranas  programmatischer  Weg  führt  vom  polnischen
Emigranten Chopin im mondänen Paris über Ravel, der annähernd
sein ganzes Leben in der französischen Metropole verbrachte,
hin zum Russen Igor Strawinsky, der eben dort 1910 seinen
„Feuervogel“ in die Welt setzte. Und über allem schwebt, in
mehr  oder  weniger  erfahrbarer  Intensität,  das  Flair  des
Impressionismus. In Strawinskys Suite, von Guido Agosti für
Klavier gesetzt, zeugt die Berceuse von jener Macht der zarten
Andeutung. Doch Rana lässt es zunächst ordentlich krachen: Der
„Danse  infernale“  entpuppt  sich  unter  ihren  Händen  als
wahrhafter Höllenritt, wenn auch auf Kosten einer verwischten
musikalischen  Struktur.  Fast  majestätisch  gelingt  der
Pianistin  hingegen  das  machtvolle  Finale.
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Gustave  Courbet,  Marine,
gros  temps,  1871,  Öl  auf
Leinwand.  ©  Collection
Peindre  en  Normandie

Landschaften – ob natürlich oder von Menschen gestaltet –
faszinierten von Anbeginn die Künstler eines neuen, später
„impressionistisch“ genannten Malstils. Das Spiel des Lichts,
die Nuancen der Farben, Atmosphäre und Stimmungen waren für
sie  entscheidende  Elemente  der  Natur,  die  sie  in  ihren
Bilderfindungen einzufangen suchten.

Führende Impressionisten wie Claude Monet und Pierre-Auguste
Renoir fanden sie im Schauspiel der Natur in der Normandie.
Sie  stellten  ihre  Staffeleien  unter  freiem  Himmel  an  den
Stränden  der  Normandie  auf,  an  malerischen  Orten  wie
Pourville, Étretat oder Deauville, um Licht und Atmosphäre des
französischen Nordens in ihren Bildkompositionen zu bannen.

In  seiner  bisher  größten  Gemäldeausstellung  zeigt  das
Kunstmuseum Pablo Picasso in Münster derzeit rund 80 Gemälde,
die die Küsten Nordfrankreichs als Wiege des Impressionismus
vorstellen.  Unter  dem  Titel  „Die  Impressionisten  in  der
Normandie“  sind  Bilder  von  Monet,  Renoir,  Alfred  Sisley,
Gustave Courbet und anderen zu sehen.

„Wir  zeigen  die  großen  Entwicklungen  der  französischen
Freiluftmalerei in der zweiten Hälfte des 19. Jahrhunderts“,
so  Museumsleiter  Markus  Müller.  Romantische  Seestücke  von



Eugène Isabey und Eugène Modeste Edmond Le Poittevin, die für
die  Freiluftmalerei  wegweisende  Schule  von  Barbizon  sowie
maritime  Landschaftsgemälde  Johan  Barthold  Jongkinds  und
Eugène Boudins beleuchten die Ursprünge des Impressionismus.

Claude Monet, Bateaux sur la
plage à l’Etretat, 1883, Öl
auf  Leinwand,  Fondation
Bemberg,  Toulouse.  ©  RMN-
Grand Palais, Mathieu Rabeau

Die Schau vereint über 60 Gemälde aus der Sammlung „Peindre en
Normandie“. Sie zeige „die Schönheit dieser Region mit den
Augen  von  Künstlern“,  erklärt  Alain  Tapié,  Kurator  der
Ausstellung.  Er  ist  Mitbegründer  der  im  Laufe  der  Jahre
gewachsenen Gemäldesammlung im Conseil régional de Normandie.

Im Rahmen von Sonderausstellungen waren die Werke bereits in
den USA, in Japan, Südkorea, Osteuropa und Skandinavien zu
sehen. In Deutschland wird die Sammlung erstmalig in Münster
gezeigt. Werke aus dem Musée des Beaux-Arts in Rouen, dem
Pariser  Musée  Marmottan  Monet,  der  Fondation  Bemberg  in
Toulouse, dem Musée Eugène Boudin in Honfleur, dem Rijksmuseum
Twenthe  in  Enschede  sowie  einer  in  Paris  beheimateten
Privatsammlung  ergänzen  die  Kollektion.

„Impressionisten in der Normandie“. Bis zum 21. Januar 2018 im
Kunstmuseum Pablo Picasso Münster. Täglich 10 bis 18 Uhr,



freitags 10 bis 20 Uhr. Eintritt 10 Euro, ermäßigt 8 Euro.
Katalog 26,90 Euro.

Info: www.kunstmuseum-picasso-muenster.de

Gütiger  Genius:  Wuppertal
zeigt  Camille  Pissarro  als
Vaterfigur  der
Impressionisten
geschrieben von Bernd Berke | 23. Februar 2023
Dieser Mann mit dem Ehrfurcht gebietenden weißen Bart, den man
da auf historischen Fotografien und gemalten Selbstporträts
sieht, muss eine Leitfigur, ja ein Vorfahre beinahe biblischen
Zuschnitts gewesen sein.

Und tatsächlich: Es ist kaum übertrieben, Camille Pissarro
(1830-1903) als „Vater des Impressionismus“ zu bezeichnen. Als
solcher firmiert er jetzt in einer sehenswerten Schau des
Wuppertaler Von der Heydt-Museums.

http://www.kunstmuseum-picasso-muenster.de
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Camille  Pissarro:
Selbstbildnis  (1903,
Öl  auf  Leinwand)
(Tate,  London  /
presented  by  Lucien
Pissarro, the artist’s
son, 1931)

Lange Zeit blieben sie in den Pariser Salons verpönt, ja, das
Wort „Impressionisten“ geriet gar zum Spottnamen, mit dem sich
bornierte  Kritiker  das  damals  ungeahnt  Neue  der
Freilichtmalerei  vom  Leibe  hielten.  Es  waren  ja  „nur“
flüchtige  Impressionen,  nichts  Ausgeführtes…

Einige  Künstler  wollten  deshalb  schon  aufgeben,  doch  just
Camille Pissarro hielt die Bewegung zusammen. Er beschwor die
Kollegen, den Fehdehandschuh aufzunehmen und den Spottnamen
zum Markenzeichen umzudeuten.

http://www.revierpassagen.de/27426/guetiger-genius-wuppertal-zeigt-camille-pissarro-als-vaterfigur-der-impressionisten/20141010_1858/self-portrait-1903oil-on-canvassupport-410-x-333-mm


Pissarro  in  seinem  Atelier
in Eragny (Fotografie, Musée
Camille Pissarro, Pontoise)

Allerdings  war  Geduld  gefragt,  bis  der  Kunstmarkt  endlich
dafür bereit war. Auch der immens fleißige Pissarro lebte
lange  Zeit  mit  Frau  und  acht  Kindern  in  ärmlichen
Verhältnissen. Erst um 1890 waren die meisten Impressionisten
finanziell aus dem Gröbsten heraus.

70 Pissarro-Gemälde, rund 70 seiner Arbeiten auf Papier und 30
Gemälde  seiner  Freunde  und  Zeitgenossen  (u.  a.  Cézanne,
Courbet, Degas, Van Gogh, Manet, Monet, Rodin, Seurat, Signac)
bietet das Museum auf. Ohne die Jackstädt-Stiftung, die die
Ausstellung mit einem namhaften Betrag gefördert hat, wäre ein
solcher Aufwand undenkbar. Städte allein können sich so etwas
nicht mehr leisten.

Raum für Raum wird beim Rundgang deutlich, wie Pissarro, der
stets offen für neue Strömungen blieb, sich phasenweise an
anderen Künstlern orientiert und mit ihnen ausgetauscht hat –
in  Farbstimmungen  und  Komposition,  teilweise  auch  bis  in
Feinheiten  der  Pinselführung  hinein.  So  hat  er  etwa  mit
Cézanne  und  Renoir  intensive  künstlerische  Zwiesprache
gehalten. Museumsleiter Gerhard Finkh, der die Schau selbst
kuratiert  hat,  entwickelt  solche  Einsichten  nicht  durch
direkte Gegenüberstellung, sondern vertraut auch auf Spürsinn
und Entdeckerfreude des Publikums.

http://www.revierpassagen.de/27426/guetiger-genius-wuppertal-zeigt-camille-pissarro-als-vaterfigur-der-impressionisten/20141010_1858/pissarro_in_seinem_atelier_in_eragny


Camille  Pissarro:
„Bauernmädchen  mit
Strohhut“ (1881, Öl auf
Leinwand)  (National
Gallery  of  Art,
Washington  –  Alisa
Mellon  Bruce
Collection, 1970.17.52)

Pissarro wurde auf der damals dänischen Antillen-Insel St.
Thomas (heute zu den britischen Virgin Islands) geboren und
war dänischer Staatsbürger. Frühe Bilder aus den 1850er Jahren
sind romantische Inselansichten mit karibischem Flair. Ab 1855
studierte er Kunst in Paris, wo er sich dauerhaft niederlässt.
Hernach  hing  Pissarro,  der  sich  in  der  Nachfolge  Camille
Corots sah, einem dunkel getönten Realismus an, der seinerzeit
auch nicht allzu marktgängig war. Man liebte es damals weithin
akademisch und heroisch.

Das recht umfangreiche Frühwerk Pissarros ist größtenteils in
den Wirren des deutsch-französischen Krieges 1870/71 verloren
gegangen, vielfach wohl durch Plünderung. Nur rund 50 von 1400
Bildern aus seiner Anfangszeit sind noch erhalten. Über den
Verbleib der meisten Werke weiß man so gut wie nichts.

Mit  einer  Straßenansicht  von  1871,  die  in  unmittelbarer

http://www.revierpassagen.de/27426/guetiger-genius-wuppertal-zeigt-camille-pissarro-als-vaterfigur-der-impressionisten/20141010_1858/bauernmaedchen_strohhut


Nachbarschaft des Hauses von Auguste Renoir entstanden ist,
beginnt sozusagen die impressionistische Zeit.

Camille  Pissarro:
„Aufsteigender Rauch an der
Pont  Boieldieu“  (1896,  Öl
auf Leinwand) (bpk / RMN –
Grand Palais / Rouen, Musée
des  Beaux-Arts  /  Hervé
Lewandowski)

Ein großartiger Raum zeigt Bildnisse einfacher Menschen, denen
sich Pissarro zeitlebens zugewandt hat. Er gleitet dabei nie
in Genremalerei ab, sondern versteht es, die Würde dieser
Menschen nicht nur zu wahren, sondern zu verdichten. Ein Blick
in eine Metzgerei gehört ebenso zu diesen Darstellungen wie
eine fegende Magd oder das famose Porträt „Bauernmädchen mit
Strohhut“  (1881).  Es  sind  Bilder,  vor  denen  man  lange
verweilen  kann.

Eine  weiterer  Saal  ist  pointillistischen  Experimenten
gewidmet.  Auch  diese  mühselige  Punkt-für-Punkt-Malerei  hat
Pissarro zeitweise verfolgt, sie aber bald wieder beiseite
gelassen. Ein pointillistisches Bild von Brügge hat er später
sogar übermalt.

Überhaupt zeigt die Ausstellung auch Um- und Irrwege, ja sogar
ausgesprochene Schwächen des Künstlers, die freilich auch nur

http://www.revierpassagen.de/27426/guetiger-genius-wuppertal-zeigt-camille-pissarro-als-vaterfigur-der-impressionisten/20141010_1858/rouen_lepontboieldieu


nebenher abgehandelt werden. Ersichtlich hat er auf dem Gebiet
des Stilllebens wenig und auf dem der Aktdarstellungen noch
weniger vermocht.

Camille Pissarro: „Boulevard
Montmartre  bei  Nacht“  (um
1897, Öl auf Leinwand) (The
National  Gallery,  London  /
Bought, Courtauld Fund, 1925
/ The Bridgeman Art Library)

Doch wie sind ihm mit der Zeit die Landschaften geglückt! Wie
trefflich  hat  er  (zuweilen  auch  für  anarchistische
Publikationen)  Szenen  des  entbehrungsreichen  Landlebens  vor
Augen  geführt.  Industriell  geprägte  Hafenansichten  und
schließlich die Boulevards von Paris sorgen für unvergessliche
Schlussakkorde der Schau. Über Wochen, manchmal über Monate
hat der inzwischen arrivierte Künstler sich Freiraum von der
Familie gegönnt, in Hotels logiert und vom Zimmer oder Balkon
aus Plätze und Straßen gemalt, bevorzugt rings um den Louvre.
Waren alle Blickwinkel erschöpft, stieg er im nächsten Hotel
ab.

http://www.revierpassagen.de/27426/guetiger-genius-wuppertal-zeigt-camille-pissarro-als-vaterfigur-der-impressionisten/20141010_1858/phd42620


Camille  Pissarro:  „Aveneue
de  l’Opéra“  (1898,  Öl  auf
Leinwand) (Reims, Musée des
Beaux-Arts / Giraudon / The
Bridgeman Art Library)

Es sind freilich keine triumphal strahlenden, auftrumpfenden
Bilder, sondern es ist eher ein verhaltenes Leuchten, ein
stiller Glanz, der die Arbeiten auszeichnet. Wie einem denn
überhaupt dieser Mann – trotz geschichtlicher Distanz – auch
menschlich sympathisch werden kann, wenn man ahnt, wie vielen
Künstlern (vor allem Van Gogh in dessen größter Krise) er
geholfen hat und wie er sich auch für die Malweisen jüngerer
Künstler begeistern konnte. Ja, er war nicht nur ein Künstler
von  hohen  Graden,  sondern  offenbar  auch  so  etwas  wie  ein
gütige Vaterfigur.

„Pissarro. Vater des Impressionismus.“ Von der Heydt-Museum,
Wuppertal, Turmhof 8. Vom 14. Oktober 2014 bis zum 22. Februar
2015. Geöffnet Di/mi 11-18, Do/Fr 11-20, Sa/So 10-18 Uhr, Mo
geschlossen. Eintritt 12 Euro, ermäßigt 10 Euro. Katalog 25
Euro, DVD 15 Euro. www.von-der-heydt-museum.de

http://www.revierpassagen.de/27426/guetiger-genius-wuppertal-zeigt-camille-pissarro-als-vaterfigur-der-impressionisten/20141010_1858/avenue_de_lopera


Alfred  Sisley:  „Der  wahre
Impressionist“ in Wuppertal
geschrieben von Hans Hermann Pöpsel | 23. Februar 2023
Natürlich kennt man seinen Namen, der so englisch klingt, weil
seine Eltern Briten waren. Aber immerhin wurde der Maler in
Paris geboren, und zeitlebens hat er sich vergeblich bemüht,
die französische Staatsbürgerschaft zu bekommen.

Aflred  Sisley:  Le  Havre.
(Repro:  VDH-Museum)

 

Die  Kunstbürgerschaft  hat  er  auf  jeden  Fall  erreicht.  In
Wuppertal,  wo  zurzeit  im  Von  der  Heydt-Museum  die  erste
Sisley-Einzelausstellung  in  Deutschland  hängt,  wird  er  als
„der wahre Impressionist“ bezeichnet. Ja, Sisley ist sicher
einer  der  wichtigsten  Künstler  des  französischen
Impressionismus, in einem Atemzug zu nennen mit Monet und
Renoir, Degas und Pissaro.

884 Gemälde von Sisley sind bekannt, nahezu ausschließlich
Landschaften, die er zu den verschiedenen Jahreszeiten in der
Umgebung  von  Paris  malte.  Dazu  gehört  auch  eine  Serie
„Überschwemmung in Pont-Marly“, die in den Jahren 1872 bis
1876 entstand.
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Sisley  wurde  1839  geboren  und  studierte  zunächst
Wirtschaftswissenschaften in London. Dort bewunderte er die
Werke  von  Turner  und  Constable,  und  ab  1860  studierte  er
deshalb in Paris bei dem Schweizer Maler Charles Gleyre.

Im Deutsch-Französischen Krieg 1870/71 verlor er den größten
Teil  seines  beträchtlichen  Vermögens,  er  lebte  danach  in
bescheidenen  Verhältnissen,  Anerkennung  fand  sein  Schaffen
erst nach seinem Tod 1899. Sein malerisches Werk, das zeigt
auch  die  Wuppertaler  Ausstellung,  ist  jedoch  aus
künstlerischer Sicht alles andere als bescheiden zu nennen.
Ein Ausflug nach Elberfeld lohnt sich also.

Alfred Sisley. Der wahre Impressionist. Bis 29. Januar 2012 im
Von der Heydt-Museum, Turmhof 8 in 42103 Wuppertal. Di. und
Mi. 11-18 Uhr, Do. und Fr. 11-20 Uhr, Sa. Und So. 10-18 Uhr.
Eintritt 12 €.

Es  glitzert  das  Meer,  es
funkelt  die  Seele  –  Eduard
von Keyserlings famoser Roman
„Wellen“
geschrieben von Bernd Berke | 23. Februar 2023
Bereits  das  Baudelaire-Motto,  das  Eduard  von  Keyserling
(1855-1918)  seinem  Roman  „Wellen“  vorangestellt  hat,  lässt
keinen Zweifel: Das Meer und die Menschenseele, so heißt es da
sinngemäß, sind so tief, dass sie ihre Geheimnisse letztlich
niemals preisgeben.
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Immer wieder spiegeln sich in diesem Roman seelische Regungen
in den wechselhaften Erscheinungen des Meeres. Sozusagen jede
Farbstufe und jeder neue Lichteinfall werden da sprachlich zum
Funkeln gebracht – soweit und so genau, wie es irgend geht.
Dieses  Werk  um  des  Meeres  und  der  Liebe  Wellen  darf  als
Zeugnis des literarischen Impressionismus gelten. In etlichen
Passagen  fühlt  man  sich  an  flirrende  Gemälde  jener
Stilrichtung erinnert. Doch es ist beileibe kein unvermischtes
Schwelgen.  Schon  auf  Seite  8  heißt  es  vielsagend:  „Das
kränkliche  Knabengesicht  verzog  sich,  als  täte  all  dieses
Licht ihm weh.“ Tatsächlich wächst der Roman vor allem im
höchst individuell geschilderten Leiden seiner Figuren weit
über Stil-Attitüden hinaus.

Das bloße Gerüst der Geschichte sieht, flüchtig von heute aus
betrachtet, zunächst nach Klischee aus. Aber da täuscht man
sich gründlich, so nuanciert und fein schattiert wird hier
erzählt,  durchaus  auf  den  literarischen  Höhen  etwa  eines
Theodor Fontane.

Da ist die ätherisch schöne Doralice, Gattin eines weitaus
älteren  Mannes  von  Adel.  Als  der  seine  „Erwerbung“  zur
Ausschmückung der kostbaren Gemächer malen lässt, bricht sie
mit dem Künstler namens Hans Grill aus dem Goldenen Käfig aus
und zieht zu ihm. Für damalige Zeiten eine Ungeheuerlichkeit.

https://www.revierpassagen.de/2934/es-glitzert-das-meer-es-funkelt-die-seele/20110715_1356/m03717522663-large


Der Roman stammt aus dem Jahre 1911.

Die  gesellschaftliche  Empörung  über  den  Fehltritt  wird  am
Beispiel  einer  vermeintlich  hochwohlanständigen  Familie  von
Rang  dargestellt,  die  sich  in  Gestalt  der  präsidierenden
Generalin von Palikow als Festung der Moral begreift, deren
männliche Vertreter freilich auch insgeheim von jener Doralice
doppelmoralisch  entzückt  sind.  Die  halbwüchsigen  Töchter
überlassen sich derweil, wenn sie Doralice nur von fern am
Strande  wandeln  sehen,  ebenso  unbegriffenen  wie  verbotenen
Träumen von sündhafter Übertretung. Da lodert Gefahr.

Zudem gibt es einige grandios skizzierte Nebenfiguren, die das
Geschehen  aus  der  Mittelachse  rücken.  Im  ironischen  Sinne
besorgt dies mit spitzen kleinen Bemerkungen Fräulein Malwine,
die Gesellschafterin der Generalin. Den eher diabolischen Part
spielt ein gewisser Herr Knospelius, der nahezu allgegenwärtig
das anschwellende Unglück begleitet.

Als die Handlung einsetzt, ist Doralice schon vom einfachen
Leben enerviert, das der Maler in flammenden Worten als das
einzig wahrhaftige preist. In der Fischerhütte ist es für eine
Dame  ihrer  Herkunft  nun  einmal  nicht  bequem,  in  dieser
Kartoffelsuppen-Zweisamkeit hilft kein ideologischer Überbau.
Der Sprung in die Freiheit hat ihre Kräfte aufgezehrt. Quälend
ist es zu lesen, wie die beiden bereits wieder auseinander
driften, Satz für Satz, Wort für Wort. Noch dazu wird sie
alsbald von einem feschen Leutnant bestürmt…

Über der Handlung, die zur Sommerfrischenzeit an der Ostsee
spielt,  liegen  eine  lastende,  somnambule  Schwüle,
vorgewittrige Stimmung, seelische Überspanntheit und Migräne.
Die Zeit erscheint hochsommerlich träge, fast wie angehalten.
In  diesem  Zwischenreich  des  Ennui  könnte  schier  alles
geschehen,  die  Grundfesten  der  Gesellschaft  könnten
erschüttert werden. Könnten. Doch das ist wohl nur glitzernde
Sinnestrübung.  Auch  in  solcher  Hinsicht  bleibt  Keyserling,
grad zwischen Hoffen und Bangen, Resignation und Heiterkeit,



völlig illusionslos.

Eduard von Keyserling: „Wellen“. Roman. Nachwort von Florian
Illies. Manesse Verlag, Zürich. 254 Seiten, 19,95 Euro.

Neues unter der Sonne
geschrieben von Bernd Berke | 23. Februar 2023
Es gibt offenbar noch Neues unter der Sonne: In Wuppertal
behaupteten die Museumsleute kürzlich, sie zeigten jetzt den
allerersten  deutschen  Gesamtüberblick  zum  Werk  des
Impressionisten  Claude  Monet.  Jetzt  sagen  die  Kollegen  in
Bielefeld,  es  habe  bislang  noch  keine  vergleichbare
Retrospektive  zum  deutschen  Impressionismus  gegeben.  Ihre
Ausstellung sei somit eine Art Premiere. Wer skeptisch ist,
der beweise jeweils das Gegenteil.

Folgt  man  einer  Bielefelder  Ausgangs-These,  so  hat  der
deutsche Impressionismus mit den weltberühmten französischen
Spielarten  dieser  Kunstrichtung  nicht  allzu  viel  gemein,
sondern  war  ein  eigener  und  eigensinniger  Strang  der
Kunstgeschichte. Antriebe und Absichten waren demnach ebenso
verschieden  wie  Stimmungswerte  oder  Farbpalette.  Letztere
haben  nicht  nur  mit  der  (schwer  greifbaren)  „Mentalität“,
sondern auch mit konkreten landschaftlichen Gegebenheiten zu
tun. Deutscher Wald ist eben nicht so licht wie etwa Strände
von Südfrankreich, ein Boulevard in Paris flirrt und brandet
anders als eine Straße in Karlsruhe.

Apropos  Stadtbilder:  Eine  Besonderheit  sind  Lesser  Urys
Ansichten  des  nächtlichen  Berlin,  auf  denen  sich
Großstadtlichter in regennassen Straßen spiegeln. Sonst bringt
man Impressionismus eher mit Tageshelligkeit in Verbindung.
Ausgeprägter als im Nachbarland haben deutsche Impressionisten

https://www.revierpassagen.de/1849/neues-unter-der-sonne/20091125_0224


zudem  Technik  und  Arbeitswelten  dargestellt.  Wilhelm  II.
befand prompt, Max Liebermann und Konsorten verfertigten üble
„Rinnsteinkunst“. Mit solch bodenlosen Urteilen macht man sich
für alle Zeiten lächerlich.

Der Zeitrahmen der Auswahl reicht von 1871 bis 1918, umfasst
also  die  wilhelminische  Kaiserzeit.  Der  hiesige
Impressionismus  war  zwar  keine  Sache  der  Bohème  wie  in
Frankreich, sondern im wesentlichen bürgerlich, aber er war
alles  andere  als  pompös  oder  staatstragend.  Entgegen  dem
Heroismus, wie er damals offiziell erwünscht war und in den
Akademien eingetrichtert wurde, griffen Impressionisten lieber
aufs private Leben zurück. Schon dies war ein Zeichen von
Abtrünnigkeit. Die Vorbilder waren nicht etwa hauptsächlich
Frankreichs  Impressionisten,  sondern  sie  waren  in  der
Freilichtmaler-Schule von Barbizon, unter den Naturalisten und
bei den Niederländern zu finden.

Bielefeld präsentiert etwa 180 Werke von 35 Künstlern. Gerade
einmal  drei  dieser  Maler  haben  es  als  Impressionisten
dauerhaft  zu  höheren  Bekanntheits-Graden  gebracht:  Max
Liebermann, Max Slevogt und Lovis Corinth. Einzelstücke von
Christian Rohlfs oder Max Beckmann sind in diesem Kontext eher
Randerscheinungen  und  betreffen  allenfalls  Nebenwege  mit
impressionistischen Anwandlungen. Meisterschaft haben sie dann
bekanntlich auf anderen Gebieten erlangt. Wer sich für Kunst
auch  nur  irgend  erwärmt,  kennt  diese  Namen  sicherlich.
Jenseits davon aber tut sich in Bielefeld fruchtbares Neuland
der (Wieder)-Entdeckungen auf.

Wer  hat  schon  einmal  diese  Künstlernamen  gehört:  Gotthard
Kuehl, Christian Landenberger, Robert Breyer, Hermann Pleuer,
Lesser Ury, Maria Slavona (einzige Frau), Robert Sterl, Albert
Weisgerber, Paul Baum, Otto Reiniger – e tutti quanti? Da
müssen selbst manche Leute vom Fach passen. Die Bielefelder
haben denn auch etliche Bilder aus dem Dunkel der Depots ans
Licht geholt. Es hat sich in vielen Fällen gelohnt. Selbst die
etwas weniger gelungenen Gemälde konturieren und schattieren



das Gesamtbild, lassen es facettenreicher erscheinen.

Ans innere Wesen der Kunst würde es rühren, könnte man ohne
weiteres  sagen,  was  etwa  ein  Liebermann  oder  Corinth  den
Zeitgenossen voraus haben. Warum sind gerade sie prominent
geblieben?  Nur  eine  Qualitäts-Frage  oder  auch  eine  nach
(un)glücklichen Umständen oder Fährnissen der Rezeption? Nun,
beispielsweise im Falle des Lübeckers Gotthard Kuehl fragt man
sich  eher,  weshalb  er  so  an  den  Rand  der
Kunstgeschichtsschreibung  geraten  konnte…

Der deutsche Impressionismus gedieh vor allem in den Regionen.
Man sieht hier herausragende Beispiele u. a. aus Hamburg,
Stuttgart,  Karlsruhe,  München,  Dresden.  Die  Bielefelder
Ausstellung (kuratiert von Jutta Hülsewig-Johnen und Thomas
Kellein)  ist  nach  Motiven  und  Lokalitäten  geordnet,
Kapitelüberschriften lauten beispielsweise „Im Haus“, „In der
Stadt“, „Im Garten“, „Am Wasser“ und „Auf dem Land“. Klingt
nach  geruhsamen  und  erholsamen  Ausflügen,  nach  tiefem
Durchatmen  in  Kunstgefilden.

Doch es ist mehr. Im Verlauf des anregenden Rundgangs wird man
gewahr, wie die Impressionisten Breschen für die kommenden
Stile der Moderne geschlagen haben. In Lovis Corinths Bildnis
einer Geigerin ist schon die expressionistische Auffassung von
Form und Farbe zu ahnen, auch Abstraktion bricht sich schon
Bahn:  Überaus  frei  hat  Corinth  den  Rock  der  jungen  Frau
dargestellt,  während  die  sonstige  Gestalt  noch  eher
realistischen  Gestaltungs-Mustern  folgt.  Wohl  kein  Zufall,
dass gerade das musikalische Thema die Farbphantasien dermaßen
angeregt hat. Doch auch fauchende Technik drängt mit Macht zur
entgrenzten  Moderne:  Hermann  Pleuers  „Dampf  auslassende
Lokomotive“  besteht  fast  ausschließlich  aus  einer
gegenstandsfernen  Wolke.

Die  Themenfülle  reicht  ohnehin  weit  über  flirrende
Naturidyllen hinaus. Gar manches wird nunmehr als „bildwürdig“
erachtet, so auch Biergärten, Kühe (für diese Tiere gab es



gleich mehrere Spezialisten), die Knochenarbeit im Steinbruch
(die  der  Dresdner  Robert  Sterl  allerdings  tendenziell
verklärte), Eisenbahnen, Häfen und ein für jene prüden Zeiten
recht freizügiges Strandleben. Wer hätte den Impressionisten
solche Vielfalt zugetraut?

„Der deutsche Impressionismus“. Kunsthalle Bielefeld, Artur-
Ladebeck-Straße 5. Bis 28. Februar 2010. Geöffnet Di, Do, Fr,
So 11-18, Mi 11-21, Sa 10-18 Uhr, Mo geschlossen. Eintritt 7
Euro, Audioguide 3 Euro. Katalog im Museum 24,95 Euro, im
Buchhandel  29,95  Euro.  Internet:
http://www.kunsthalle-bielefeld.de

Bild: Cover des Ausstellungskatalogs (DuMont Verlag/Kunsthalle
Bielefeld) mit Max Slevogts Gemälde „Dame am Meer“ (1908),
Kurpfälzisches Museum der Stadt Heidelberg.

Röntgenblick  auf  den
Impressionismus  –  Wie  die
Naturwissenschaft  Spuren  der
Kunst aufnimmt
geschrieben von Bernd Berke | 23. Februar 2023
Köln. Meist verhält es sich so: Museum zeigt Kunst. Staunend
(oder verärgert) steht man vor den Werken. Vielleicht liest
man später ein paar Details nach. Das war’s dann. In Köln geht
es jetzt anders zu, nämlich geradezu kriminalistisch.

Für die neue, immens spannende Schau des Wallraf-Richartz-
Museums wurden Werke der Impressionisten buchstäblich unter
die Lupe und unters Mikroskop genommen. Auch mit Infrarot- und

https://www.revierpassagen.de/1986/rontgenblick-auf-den-impressionismus/20080308_1401
https://www.revierpassagen.de/1986/rontgenblick-auf-den-impressionismus/20080308_1401
https://www.revierpassagen.de/1986/rontgenblick-auf-den-impressionismus/20080308_1401
https://www.revierpassagen.de/1986/rontgenblick-auf-den-impressionismus/20080308_1401


Röntgenstrahlen rückte man den Bildern zu Leibe. Dabei haben
sie etliche Geheimnisse preisgegeben. Sogar ein gefälschter
„Monet” wurde entlarvt.

Der ungewöhnliche Zugang zur Kunst, der vor allem Material und
Arbeitstechniken  in  den  Blick  fasst,  erhellt  überhaupt  so
manche Zusammenhänge, über die man sonst nie nachdenkt. So
sind denn auch beileibe nicht nur die Gemälde zu sehen. Auch
Grundlagen  und  Feinheiten  der  (natur)wissenschaftlichen
Spurensuche werden ausführlich dokumentiert.

Was ein winziges
Stück Pappelknospe
auf dem Ölbild verrät

Beispiel: Die Impressionisten haben, so heißt es immer, die
Freilichtmalerei gleichsam erfunden. Eine Voraussetzung dafür
waren übrigens auch bessere Bahn-Verbindungen in die Provinz.
Aber haben sie wirklich draußen in der Natur gearbeitet – oder
nicht  doch  im  Atelier?  Mal  so,  mal  so.  Bloße  Naturmotive
besagen noch gar nichts.

Ungleich  beweiskräftiger  ist  es  hingegen,  wenn  man  unterm
Mikroskop  sieht,  dass  etwa  auf  einem  Bild  von  Gustave
Caillebotte  ein  winziges  Stückchen  Pappelknospe  in  den
Ölschlieren steckt. Das Bild zeigt eine Pappelallee. Passt
also! Ähnlich liegt der Fall bei Armand Guillaumin, der das
tosende  „Meer  bei  Saint-Palais”  festgehalten  hat.
Mikroskopisch kleine Sandkörner auf der Leinwand deuten auf
Freiluftkunst bei Wind und Wetter hin. Ein Foto lässt ahnen,
wie beschwerlich dies trotz allem noch war: Ein sichtlich übel
gelaunter Paul Ce´zanne schleppt sich an seiner Staffelei und
all den anderen Utensilien ab.

Weitere  gängige  These:  Impressionisten  haben  meist  spontan
gemalt. Hie und da spricht schon ein ruhiger Pinselstrich
gegen  diese  Annahme.  Infrarotlicht  enthüllt  die  Wahrheit
genauer. Manche Künstler (anfangs sogar van Gogh) haben erst



einmal  Orientierungs-Gitter  gezeichnet  –  und  erst  dann
schwungvoll den Pinsel geführt.

Welche Art von Farben wurde damals eigentlich verwendet? Blöde
Frage? Überhaupt nicht! Vorher mussten Künstler viele Pigmente
mühsam  mischen  und  aufbereiten.  Pünktlich  zur  Zeit  des
Impressionismus kamen vermehrt industriell gefertigte Farben
in ungeahnten Nuancen auf. Manche Farbtöne hatte man zuvor
schwerlich  erzielen  können.  Auch  daher  also  das  berühmte
Strahlen und Leuchten auf impressionistischen Gemälden. Ein
weiterer Aha-Effekt.

Auch die Erfindungen der Tube (in England) und kurz darauf des
Schraubverschlusses (in Frankreich) brachten die Kunst im 19.
Jahrhundert voran, machten ihre Ausübung jedenfalls bequemer.
Auguste Renoir hat gar stracks behauptet, ohne Farbtuben hätte
es gar keinen Impressionismus gegeben. Vordem gab’s Farbe z.
B. in Schweinsblasen. Hatte man die aufgestochen, trocknete
der Inhalt rasch aus. Mit der Tube ging alles viel leichter,
speziell unterwegs. Nur malen musste man noch selbst . . .

Röntgenstrahlen bringen noch viel mehr an den Tag. Unter einem
Paar-Bild von Auguste Renoir zeigt sich eine völlig andere,
etwas  unbeholfene  Komposition  mit  zwei  Frauenfiguren.
Wahrscheinlich  war’s  die  Leinwand  eines  weniger  begabten
Kollegen, der seine Bemühungen verworfen hatte. Renoir hat sie
kurzerhand übermalt – und wohl Materialkosten gespart.

Und was ist mit Könnerschaft, Inspiration, Genie? Wird all das
auf solch nüchterne Weise entzaubert? Keineswegs. Man hat den
Künstlern doch nur ein wenig über die Schulter gesehen. Das
Geheimnis der Schönheit bleibt weiterhin unergründlich.

„Impressionismus  –  Wie  das  Licht  auf  die  Leinwand  kam”.
Wallraf-Richartz-Museum, Köln (Obenmarspforten, am Rathaus).
Bis 22. Juni. Geöffnet Di/Mi/Fr 10-18, Do 10-22, Sa/So11-18
Uhr. Eintritt 9 Euro, Katalog 29 Euro.

____________________________________________



DIE SACHE MIT DEM GEFÄLSCHTEN MONET-BILD:

Bei  den  langwierigen  Vorbereitungen  zur  Kölner  Schau
stellte sich das Bild „Seineufer bei Port-Villez” (1885
– Bild links) bereits im September 2003 als gefälscht
heraus. Es stammt nicht von Claude Monet.
Erst  jüngst  machten  die  Museumsleute  den  Befund
öffentlich.  Jetzt  dient  die  Fälschung  (Kölner
Eigenbesitz)  als  Anschauungsbeispiel.
Gefundene Indizien:
Der Fälscher hat jedes Wölkchen exakt vorgezeichnet –
fast wie beim anfängerhaften „Malen nach Zahlen”. Ein
Monet hätte das garantiert nicht nötig gehabt.
Die  Namens-Signatur  setzt  gleich  zweimal  an.  Der
Fälscher hat also offenbar „nachgebessert”.
Spuren  deuten  klar  darauf  hin,  dass  das  Bild  mit
schmutzigen  Lappen  umwickelt  wurde,  damit  es  optisch
schneller alterte.


