
Die  Puppe  des  Monsieur
Leblonde
geschrieben von Matthias Kampmann | 23. Oktober 2012

Mustertafel mit „Mannequins“
für  den  Künstlerbedarf
(Detail),  französisch,  um
1868,  Sammlung  Dietmar
Siegert.  Foto:  Matthias
Kampmann

Monsieur Leblonde kann man sich vorstellen als jemanden, der
von  Atelier  zu  Atelier  zog  und  ein  interessantes  Produkt
anpries: eine Puppe aus Kautschuk. An sich nichts Besonderes,
aber zu der Zeit, es ist das 19. Jahrhundert, ein herrliches
Utensil  für  halsstarrige  Akademisten,  die  sich  von  der
Fotografie  nicht  den  Schneid  abkaufen  lassen  wollten  und
natürlicher als die Natur zu malen gedachten.

Diese Puppe ist aus heutiger Sicht mehr als nur ein Symptom
für  die  Geschäftstüchtigkeit  eines  Bildhauers  mit
Nebeneinkünften. Sie ist Symbol einer Zeit, in der Golems,
Homunkuli und Roboterfantasien geträumt wurden. Das Doppel des
Menschen. Hier in Form eines Lehrmittels. Leblonde führte nun
nicht das vielfach ausgezeichnete Modell mit sich. Vielmehr
besaß er einen Klappkoffer aus zwei Holzrahmen. In voller
Ausbreitung  mannshoch,  zeigt  es  herrlich  posierend  diese
Erfindung  zur  Erkundung  der  menschlichen  Anatomie  in
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zahlreichen  Fotografien,  und  man  muss  schon  zweimal
hinschauen, um zu erkennen, dass es sich um einen künstlichen
Körper handelt.

Vielleicht  ist  es  das  überraschendste  Exponat  in  der
Ausstellung  „Tagträume  –  Nachtgedanken.  Phantasie  und
Phantastik in Graphik und Photographie“, die Yasmin Doosry,
Direktorin  der  Graphischen  Sammlung  des  Germanischen
Nationalmuseums,  Nürnberg,  zusammen  getragen  hat.  Wieder
einmal  geht  es  um  die  Phantasmen,  wieder  einmal  um  die
Relation der Surrealisten zu kunsthistorischen Vorläufern seit
der Dürerzeit.

Nur  Papier.  Die  trockene  Feststellung  ist  keine
Geringschätzung.  Doosry  beschreibt,  dass  gerade  die  Grafik
Ideenschmiede  der  Künstler  war.  Rund  130  Fotografien,
Zeichnungen,  Druckgrafiken  und  Künstlerbücher  sind  in  der
Ausstellung zu sehen, die in Kooperation mit der Fundación
Juan March, Madrid, entstand. Davon stammen 80 Prozent aus dem
Bestand des Nürnberger Instituts. „Gut, dass unser Museum ein
solches  Depot  hat.  Sonst  wären  solche  Ausstellungen  nicht
möglich“, meint Ulrich Großmann, Generaldirektor des Hauses.

Und in der Tat. Man sieht, hier wird aus dem Vollen geschöpft,
und die Qualität der heimischen Arbeiten ergänzen prominente
Leihgebern wie das Pariser Centre Pompidou. Es ist einfach
wunderbar. Frisch wie am ersten Tag der Totentanz von Michael
Wolgemut  aus  dem  Jahr  1493  oder  die  „Majuskeln  des
lateinischen Alphabets“ von Matthias Zündt nach Hans Lencker
von 1567, ein koloriertes und mit Gold gehöhtes Titelblatt von
Lenckers „Perspectiva Literaria“.

Die  Ausstellung,  typisch  für  Grafikabteilungen,  liegt  im
Halbdämmer. Das kommt nicht nur der Physis der empfindlichen
Arbeiten wie den geradezu hingehauchten „Geschlossenen Augen“
eines Odilon Redon, eine Lithografie von 1890, zugute, sondern
steigert  auch  die  Einstimmung  aufs  Thema.  Elf  Kapitel
beleuchten das Unheimliche, Fantastische, Träumerische in der



Kunst seit der deutschen Renaissance. In den Vitrinen haben
die  Ausstellungsdesigner  stumpfe  Spiegel  –  gespenstisch  –
simuliert.

Der Besucher betritt jedoch keine mit Spinnweben vergarnte
Rumpelkammer,  sondern  eine  wohl  sortierte  und  geordnete
Melange  aus  kühler  Geometrie  mit  ein  bisschen
Schreckenskabinett,  Suchbildern  und  desorientierender
Verwirrmaschine.  Das  Menschliche  wird  durch  seltsame
Konstrukte  aus  Torsi  und  Konfrontationen  mit  allerlei
Fremdkörpern  übersteigert.  Fühlbar  und  sichtbar  ist
Entfremdung durch Verfremdung. Physikalisch simpel kommen noch
die Anamorphosen daher, die seit dem 16. Jahrhundert entstehen
und  mehr  oder  weniger  andeuten,  dass  das  Sehen  immer  ein
vermitteltes ist.

Es braucht den täuschenden Rundspiegel, damit das Bild von
Diana  und  Cupido,  die  den  schlafenden  Endymion  aufsuchen,
unverzerrt  gesehen  werden  kann.  Christian  Heinrich  Weng
kreierte das Rundblatt um 1770. Motivisch organisiert Doosry
André  Steiners  „Anamorphose  III“  (1933)  aus  der  höchst
qualitätsvollen Sammlung von Dietmar Siegert, der fast alle
Fotografien beisteuerte, hinzu. Das Gummiband im Bild mit der
schrägen  Perspektive  soll  der  Ariadnefaden  sein,  doch  der
Blick  bietet  keine  Übersicht,  das  Auge  dreht  Schleifen
zwischen Vordergrund und dem Spiegelbild im Hintergrund. Oder
ist es umgekehrt?

Christian  Heinrich  Weng:
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Diana und Cupido suchen den
schlafenden  Endymion  auf,
ca.  1770.  Foto:  Matthias
Kampmann

Es gibt in der Schau Exponate, die einfach Freude bereiten,
selbst wenn ihr künstlerischer Wert weniger bedeutend ist. So
bietet sich hier für viele Menschen vielleicht das erste Mal
die  Gelegenheit,  einen  originalen  „Cadavre  exquis“  zu
betrachten. Dieser hier stammt aus dem Jahr 1935. Mitgewirkt
haben Óscar Domínguez, Hans Bellmer, Georges Hugnet und Marcel
Jean. Mit Blei- und Farbstiften zeichneten sie auf das einen
halben Meter lange und 32,8 Zentimeter breite Papier. Jeder
beackerte einen Teil des Blatts, den die anderen jedoch nicht
sehen konnten. Dann falteten sie den Streifen, und der nächste
war  dran.  Wer  dabei  was  gezeichnet  hat,  lässt  sich  nur
mutmaßen.  Auseinandergefaltet  ergibt  sich  das  verrückte
Erzeugnis.

Das Erstellen des Cadavre ist eine Form gemeinschaftlicher
Kreativität, die immer zu überraschenden Ergebnissen führt.
Hier stoßen Schriftwolken mit den Künstlernamen auf Formen,
die wie Organe anmuten, und die ganze absurde Zeichnung wächst
aus einem Vulkan, der sich aus einer ovalen Blase speist.
Erotische Konnotationen erwünscht. Aber das ist ja so üblich
bei den Surrealisten. Schließlich atmeten ihre Helden Siegmund
Freud und entließen ihre Einfälle durch die „Steigrohre des
Unbewussten“.

Es  ist  definitiv  nichts  Neues,  den  Surrealismus  in  eine
verwandtschaftliche  Beziehung  mit  früheren  Künstlern  zu
setzen. Kuratorin Doosry bezieht sich hier ganz bewusst auf
die  1937  im  New  Yorker  Museum  of  Modern  Art  gezeigte
Surrealisten-Schau, in der der legendäre Gründer Alfred Barr
eine solche Kombination erstmals realisierte. Der Blick auf
die Fantastik durch die Brille des Surrealismus ist ja so
naheliegend,  dass  derzeit  auch  eine  Ausstellung  des
Frankfurter  Städelmuseums  mit  „Schwarze  Romantik“  einen



ähnlichen  Fokus  setzt.  Allerdings  ist  es  in  Nürnberg
ausschließlich Grafik in Kombination mit der Fotografie, die
zu motivischen und inhaltlichen Vergleichen anregt.

Das Nürnberger Vorhaben bleibt bei der Kunst und begeht nicht
den  Fehler,  der  in  den  90er  Jahren  Methode  war,
Kunstgeschichte  als  psychoanalytisch  motivierte  Theorie-
Illustration zu betreiben. Hier bleibt man auf dem Teppich.
Abheben sollen andere. Sehr schön ist etwa die Kombination der
Rötelzeichnung „Eine Art zu fliegen“ von Francisco de Goya mit
der gleichnamigen Radierung, veröffentlicht nach dem Tod 1864
als  eine  der  18  „Torheiten“,  damals  unter  dem  Titel
„Sprichwörter“. Was dieser seltsame Otto Lilienthal und seine
Mitflieger  in  Vogelflug  imitierenden  Apparaten  da  machen,
entzieht sich zum Glück der finalen Deutung – wie das meiste
in dieser Ausstellung.

Es öffnen sich zudem andere, ungedachte Fenster, die leider in
der  Schau  keine  Berücksichtigung  finden.  Yasmin  Doosry
erzählt,  dass  „Aqua“,  eine  Arcimboldo  nachempfundene
Kompositfigur aus Meerestieren von 1580 aus dem Nachlass von
Vincent Van Gogh stammt. Von dem sicher das eine oder andere
Fantastische hätte gezeigt werden können. An sich ist es eine
durchaus  attraktive  Vorstellung  von  einer  vielleicht
fantastischen Ausstellung. Und dass ein Museum seine eigenen
Grenzen  überschreitet  und  wie  im  Fall  des  Germanischen
Nationalmuseums  ausnahmsweise  nicht  nur  Kunst  aus  dem
deutschsprachigen  Raum  zeigt,  ist  angesichts  des  Themas
notwendig.

Doch  natürlich  trifft  man  in  der  Hauptsache  die  üblichen
Verdächtigen.  Salvadore  Dalí,  Max  Ernst,  Paul  Klee,  Pablo
Picasso, Man Ray, Yves Tanguy, bei den Älteren dann Giovanni
Battista  Piranesi,  Goya,  und  natürlich  kann  eine  solche
Ausstellung an diesem Ort „nicht ganz Dürer-frei“ bleiben, wie
Generaldirektor  Ulrich  Großmann  trocken  feststellt.  Vom
übermächtigen Altmeister ist einmal mehr die „Melancolia I“,
der unglaublich berühmte wie rätselhafte Kupferstich aus dem



Jahr 1514 zu sehen. In jedem Fall bekommen die Besucher eine
Menge zu tun, eine weite Übersicht und viele motivische Bezüge
vom Auftakt mit dem Blick des inneren Auges über die weiteren
zehn Stationen. Wer wollte sich dem widersetzen.

Die Ausstellung ist vom 25. Oktober bis 3. Februar 2013 zu
sehen. Öffnungszeiten: Di, Do, So 10 bis 18 Uhr, Mi 10 bis 21
Uhr.  Der  Katalog  kostet  28,50  Euro  im  Museumsshop,  im
Buchhandel 38 Euro. Ein besonderes Highlight im Beiprogramm
ist die Kooperation mit dem Filmhaus Nürnberg. Es werden dort
unheimliche und fantastische Filme aus der ersten Hälfte des
20. Jahrhunderts, etwa „Nosferatu. Eine Symphonie des Grauens“
(1922) von Friedrich Wilhelm Murnau, gezeigt (25.11., 19.15
Uhr).

Festspiel-Passagen  IX:  Lust
am Neuen und Seltenen
geschrieben von Werner Häußner | 23. Oktober 2012
Während Händel mittlerweile im Repertoire der Opernhäuser eine
wichtige Rolle spielt, gibt es bei anderen Komponisten von
Weltgeltung noch einiges zu entdecken. Unermüdliche Arbeit für
Gioachino  Rossinis  breit  gefächertes  Opernschaffen  leistet
seit Jahren das Rossini Festival in Bad Wildbad. Intendant
Jochen Schönleber legt besonderen Wert auf Sänger, die den zum
Teil  exorbitanten  Ansprüchen  Rossini’scher  Partien
entsprechen.  In  den  vergangenen  Jahren  hat  das  Festival
manchem jungen Belcantisten zum Durchbruch verholfen.

In Rossinis kurzer Farce „Adina ossia Il Califfo di Bagdad“
ließ vor allem eine Nebenrolle aufhorchen: Christopher Kaplan
als Ali – Mitglied des Jungen Ensembles der Semperoper Dresden
– verbindet darstellerische Präsenz mit einem wohlgeformten
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Tenor. Auch Rosita Fiocco würde man gerne wieder hören, auch
wenn die Koloraturen noch etwas schwer im Ansatz gebildet
sind. Antonio Petris‘ Regie bemühte sich ohne Erfolg, dem Werk
eine interessante Seite abzugewinnen. Ausnahmsweise mal ein
Rossini, der für die Bühne zu Recht vergessen werden kann.

Gioachino  Rossini.
Historische  Aufnahme
von Nadar (eigentlich
Gaspard-Félix
Tournachon)

2013 wird solches wohl nicht der Fall sein: So wie in diesem
Jahr  Rossinis  „Semiramide“  steht  dann  das  monumentale
Abschlusswerk  von  Rossinis  Opernschaffen  im  Programm:
„Guillaume Tell“, konzertant und so vollständig wie möglich.
Ein geradezu vermessenes Vorhaben; eine Herausforderung, der
man sich in den Staatsopern-Sphären von Berlin oder München
bisher nicht zu stellen wagte.

Auf keinen Fall wieder in die Geschichte zurücksinken sollte
die andere Rarität des Wildbader Festivals 2012: „I Briganti“
ist  eine  nach  Schillers  „Räubern“  entworfene  Oper  Saverio
Mercadantes.  Uraufgeführt  1836  in  Paris,  war  sie  ein  von
Rossini  unterstützter  Versuch,  Paris  für  diesen  damals  in
Italien weithin bekannten Kollegen zu gewinnen. Ein Projekt,
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das  trotz  exquisiter  Sängerriege  scheiterte:  Mercadantes
konservativer Ansatz, zu sehr dem italienischen „Melodramma“
verpflichtet,  konnte  sich  gegen  die  moderne  Oper  Giacomo
Meyerbeers nicht durchsetzen.

Wildbad versuchte, das Stück erstklassig zu besetzen. Unter
der wenig geschmeidigen, metrisch oft schematischen Leitung
von Antonino Fogliani boten die Virtuosi Brunenses aus Brünn
kaum mehr als eine solide Unterstützung der Solisten. Der hoch
gelobte  Tenor  Maxim  Mironov  war  als  Ermano  den  virtuosen
Anforderungen seiner Partie gewachsen, aber die Stimme hat
Stetigkeit und warmen Klang zu gewinnen. Petya Ivanova als
Amelia agiert wie eine Diva der fünfziger Jahre; ihre Stimme
verliert im Lauf des Abends den Kontakt zum Körper, wird hart,
dünn und im Klang prekär.

Bruno Praticó, der alte Haudegen, zeigt, wie es geht: Als
alter Graf Moor entfaltet er im Duett mit seinem Sohn Ermano
wundersam die Aura des technisch zuverlässigen Singens mit
schier endlosen Bögen und sprechendem Klang. Die Regie ließ
die  Akteure  alleine,  die  sich  mit  allen  Peinlichkeiten
abgelebter  Opern-Gepflogenheiten  über  Wasser  hielten  und
ständig auf den Dirigenten starrten. Mercadantes Oper aber
sollte  wegen  ihrer  dramatischen  Anlage  und  ihrer  feurig-
sensiblen Musik einen Weg zu weiteren Inszenierungen finden.

Weiter im Süden, in der Ostschweiz, brachten die siebten St.
Galler Festspiele Hector Berlioz‘ „La Damnation de Faust“ auf
die weiträumige Freilichtbühne vor der Kulisse der barocken
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Stiftskirche.  Carlos  Wagner  inszenierte  die  „Legende
dramatique“  als  Welttheater  mit  Méphistophéles  als
Zirkusdirektor.  Das  wirkte  nicht  willkürlich  bunt,  sondern
entspricht dem Charakter der Stücks.

Stellenweise  verwies  die  Inszenierung  den  Zuschauer  auf
farbige  Zeit-Panoramen  und  epische  Großbilder,  wie  sie  in
Romanen von Charles Koster (Ulenspiegel), Victor Hugo (Der
Glöckner von Notre Dame) oder Umberto Eco (Der Name der Rose)
geschildert sind. Die Fantasie der Kostüme (Ariane Isabell
Unfried)  verhinderte  peinliche  Anklänge  an  Monumentalfilm-
Ausstattungen; die Spielfläche (Rifail Ajdarpasic) mit ihren
verschiedenen  Ebenen  und  Plateaus  ließ  bewegungsreiches
„Augenfutter“ zu. Dass er am Ende in einem Hamsterrad endet,
lässt  Méphistophéles  ein  wenig  wie  den  betrogenen  Teufel
erscheinen:  Sein  Werk,  Menschen  –  hier  mit  Hilfe  von
Marguerite als dienstbarem Geist – zum Bösen zu verführen, ist
eine  Sisyphusarbeit,  die  dank  göttlicher  Gnade  und
Barmherzigkeit  zum  vergeblichen  Mühen  verurteilt  ist.

Berlioz‘ farbige und klanglich subtile Partitur eignet sich
nicht  für  eine  Freilicht-Produktion,  bei  der  das
Sinfonieorchester St. Gallen unter der Bühne sitzt und mittels
Lautsprecher verstärkt wird. Da mag sich Dirigent Sébastien
Rouland noch so um die Finessen mühen: Der Klang bleibt oft
grob und eindimensional. In den Opern der letzten Jahre, von
Gaetano  Donizettis  Sintflut-Rarität  „Il  Diluvio  universale“
über die frühen Verdi-Opern „Giovanna d’Arco“ und „I Lombardi
alla prima crociata“ – heuer in Erfurt bei den Domstufen-
Festspielen  wieder  aufgenommen  –  war  das  weniger
problematisch,  weil  deren  Partituren  nicht  so  visionär
klanglich  gearbeitet  sind  wie  die  Musik  des  französischen
Orchester-Revolutionärs.  Mit  Verdis  selten  gespielter  Oper
„Attila“  steht  Sankt  Gallen  im  Juni/Juli  2013  –  im  200.
Geburtsjahr Verdis – wieder auf der sicheren Seite (Premiere
am 21. Juni 2013).

In Nürnberg rückten die Internationalen Gluck-Opern-Festspiele



zum vierten Mal einen Komponisten ins Blickfeld, der hohe
akademische Ehren genießt, im Bühnenalltag aber nicht allzu
häufig präsent ist. Dass es nicht an stiller Einfalt und edler
Größe liegen kann, zeigte das Staatstheater Nürnberg mit einer
bestürzend konsequenten Aktualisierung von Glucks „Ezio“. Das
finstere Machtspiel verlegte Andreas Baesler – in Nordrhein-
Westfalen  durch  Regiearbeiten  in  Gelsenkirchen,  Essen  oder
Münster kein Unbekannter – in die Überdrussgesellschaft einer
außer Rand und Band geratenen Wohlstandszeit.

Erpressung,  sexuelle  Gewalt,  Mord  gehören  zum
Verhaltensrepertoire. Ein derart geschärftes, in die Gegenwart
geholtes antikes Drama lässt nicht kalt. Zumal der Schauplatz
passt: Hermann Feuchter und Lilith-Marie Cremer bauten in der
Theater-Tiefgarage hölzerne Verschläge, bei denen nicht klar
war,  ob  die  Darsteller  oder  die  Zuschauer  Gefangene  oder
Gaffer sind.

Die Darsteller agierten auf gefährliche Weise präsent, und die
Musiker  der  Accademia  Bizantina,  der  Neuen  Nürnberger
Ratsmusik  und  der  Nürnberger  Musikhochschule  gaben  unter
Leitung  von  Nicola  Valentini  Glucks  Musik  trotz  der
akustischen Probleme Schlagkraft und Kontur. Eine tiefsinnige
Choreografie  des  immer  erfolgreicher  agierenden  Nürnberger
Ballettchefs Goyo Montero zum ewigen Mythos des Don Juan und
eine konzertante Aufführung der Oper „Das Goldene Vlies“ des
gebürtigen Nürnbergers Johann Christoph Vogel (1756 bis 1788)
rundeten  die  Festspiele  zu  einer  kurzen,  aber
entdeckungsreichen Zeit. Peter Theiler, bis 2008 Intendant des
Musiktheaters im Revier, hat bisher immer wieder Opern für die
Bühne wiederentdeckt. So bleibt zu hoffen, dass er seine Linie
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2014 – im 300. Geburtsjahr Glucks – mit ebenso viel Lust am
Neuen und Ungewöhnlichen fortsetzen wird.

Gott und der Teufel im Raum
Nürnberg  –  Dürers  biblische
Szenen in Aachen zu sehen
geschrieben von Bernd Berke | 23. Oktober 2012
Von Bernd Berke

Aachen. Wo spielen die schönen und schrecklichen Geschichten
der Bibel? Wie man’s nimmt: Vielleicht haben sie sich in und
bei Nürnberg ereignet. Jedenfalls dann, wenn man Bilder des
Albrecht Dürer (1471-1528) als Maß der Dinge betrachtet.

Der ruhmreiche Künstler hat nämlich biblische Szenen vielfach
mit Eigenheiten seiner Herkunftsregion verquickt. Hier eine
typische Nürnberger Haube oder Tracht der Gegend, dort ein
fränkisches Haus; als sollten Jesus, Maria und Josef, Apostel
oder  Propheten,  ja  selbst  der  Teufel  diesseits  der  Alpen
heimisch  werden.  Andererseits  hatte  Dürer  auf  seinen
Italienreisen  Anregungen  der  Antike  und  der  Renaissance
aufgesogen. Er führte somit einen vielfältigen Nord-SüdDialog
der fruchtbarsten Art.

Seine mitunter verblüffenden Kombinationen sind – selten genug
–  jetzt  wieder  einmal  in  NRW  zu  bestaunen:  Das  Aachener
Suermondt-Ludwig-Museum  zeigt  großartige,  für  Buchausgaben
angefertigte  Druckgraphik-Zyklen  („Apokalypse“,  „Passion“,
„Marienleben“)  sowie  herausragende  Einzelblätter  von  Dürer.
Hinzu kommen mäßiger geratene Kopien von Zeitgenossen, die
meist am kommerziellen Erfolg des Meisters teilhaben wollten.
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Motivjäger durften bei ihm „abkupfern“

Die  Nachfrage  war  derart  groß,  dass  der  Kunst-Unternehmer
Dürer  sie  gar  nicht  im  Alleingang  befriedigen  konnte.  Er
konnte  den  Motivjägern  lediglich  die  Verwendung  seines
prägnanten  Monogramms  „AD“  untersagen  lassen,  ansonsten
durften sie nach Belieben „abkupfern“.

Den Löwenanteil der Schau (rund 120 Exponate) bestreitet das
Aachener Haus aus eigenen Beständen. Weiß der Himmel warum:
Doch noch nie hat man die hier gehorteten Schätze in solcher
Breite gezeigt. Es wurde Zeit. In willkommener Kooperation mit
der Aachener Hochschule haben die Museumsleute das Konvolut
aufgearbeitet, buchstäblich bis zum kleinsten Strich. Denn die
Blätter  kamen  samt  und  sonders  unters  Mikroskop,  um
Datierungen, Druckzustände, Restaurierungs-Bedarf und sonstige
Feinheiten zu klären. Dem Besucher bleiben immerhin einige
Lupen,  die  zur  gefälligen  Verwendung  neben  besonders
detailreichen  Graphiken  hängen.

Im Museums-Shop wartet der Feldhase

Auch  ohne  jede  Sehhilfe:  Besonders  nah  gehen  einem  die
Holzschnitte zur Apokalypse, also zum katastrophalen Ende der
Menschheit, wie wir sie kennen. Dürer führt die vormals eher
gröblich verwendete Holzschnitt-Technik auf die Ausdruckshöhen
der Malerei. Auch in wildesten Szenarien der Weltvernichtung
erzielt  er  noch  feinste  Abstufungen,  die  auf  geradezu
wissenschaftlicher  Präzision  beruhen  und  ungemein  plastisch
wirken. Man würde sich kaum wundern, wenn die „Apokalyptischen
Reiter“ tatsächlich in rasende Bewegung gerieten.

Der Ausstellungstitel „Apelles des Schwarz-Weiß“ wendet sich
eher an ein Fachpublikum und ist erklärungsbedürftig. Apelles
war der angeblich beste Maler zur Zeit Alexanders des Großen,
man  rühmte  weithin  seine  Naturtreue.  Humanismus  und
Renaissance kamen auf derlei antike Vorbilder zurück. Kein
Geringerer als Erasmus von Rotterdam pries Dürer als den neuen



„Apelles“, der für seine immensen Wirkungen nicht einmal Farbe
benötige.

Volkstümlicher als der Titel kommt das Begleitprogramm daher:
Es gibt drucktechnisehe Vorführungen nach alter Väter Sitte,
selbst ein Weihnachtsmarkt wie zu Dürers Zeiten steht an. Und
im Shop bekommt man natürlich auch Dürers populärste Figur:
den  Feldhasen.  Mal  schauen,  bei  wem  das  Tierchen  unterm
Tannenbaum liegt.
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