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Einleitung

In der Geschichte erfiillte die Kunst zahlreiche Funktionen und war immer ein Spiegel ihrer
Zeit. In ihrer einfachsten Form diente sie der Kommunikation oder als Dekor, aber sie wurde
auch fiir viele andere Zwecke geschaffen: fiir religiose Darstellungen, fiir Propaganda, zum
Erinnern und Gedenken, als gesellschaftlicher Kommentar, zur Darstellung der Wirklichkeit,
zur bildlichen Wiedergabe des Schonen, als Erzdhlung in Bildern oder zum Ausdriicken von
Empfindungen. Kunst ist oft rédtselhaft, tiberraschend und widerspriichlich, so dass wir uns
gedringt fiihlen, sie verstehen oder definieren zu wollen.

Dieses Buch handelt von vielen Ideen, die sich hinter der bildenden Kunst verbergen, von
der Vorgeschichte bis heute. Betrachtet wird Kunst, die an verschiedenen Orten und zu ver-
schiedenen Zeiten geschaffen wurde. Dabei richtet sich der Blick darauf, wie die Verschmel-
zung von Traditionen, Techniken, Materialien, technischen Erfindungen, Umwelteinfliissen,
sozialen und politischen Ereignissen und Umstidnden zu unerwarteten, inspirierenden oder rit-
selhaften Innovationen gefiihrt haben. Er konzentriert sich auch auf die Verbindungen zwischen
Kunst und den gesellschaftlichen Entwicklungen und Erwartungen im Hinblick auf die Wir-
kung von Kunst, die manchmal Ehrfurcht einfl68t oder schockiert, die schon sein kann oder
abgrundtief hasslich.

Entsprechend einer weitgehend chronologischen Ordnung beginnt das Buch mit der friihes-
ten Kunst und geht auf einige bahnbrechende Ideen ein, darunter beispielsweise die erstaunli-
chen Werke der Renaissance und die provozierenden Bilder und Skulpturen des 16. Jahrhun-
derts oder auch die japanischen ,,Bilder der flieBenden Welt“. Es verdeutlicht, wie Kiinstler
verschiedener Zeiten, Kulturen und Lénder eine Fiille von Verfahren, Stilen und Bildern
geschaffen haben und wie sich die Rolle der Kiinstler iiber Zeiten und Kontinente hinweg ver-
dndert hat. Zum Ende des Buches hin beschiftigen sich die Abschnitte mit der Explosion der
Ideen wihrend des 19. und 20. Jahrhunderts von der revolutioniren Leistung des Impressionis-
mus und der Entwicklung der abstrakten Kunst bis hin zu den extensiven Reaktionen und
Neuinterpretationen wihrend des Ersten und Zweiten Weltkriegs. Das letzte Kapitel stellt
einige der neuesten Begriffe der Kunst vor, die auf neue aufregende, liberraschende und unvor-
hergesehene Moglichkeiten fiir die Zukunft hindeuten.



Prahistorische

Kunst
(ca. 30000-2000 v. Chr.)

Die Vorstellung, dass Kunst etwas Magisches beinhaltet, dass sie magi-
sche Kréfte hat und den Geist verzaubert, war in vielen friihen Gesell-
schaften ein weit verbreiteter Glaube. Nur wenige Beispiele prahistori-
scher Kunst haben sich erhalten, aber die wenigen, die liberliefert sind,
weisen auf vielfaltige soziale Strukturen und religiése Vorstellungen hin,
die vielleicht vor einigen tausend Jahren allgemein bekannt waren, iiber
die wir heute aber nur spekulieren kénnen.

Da die Anfinge der Kunst vor der schriftlichen Uberlieferung datieren, wissen wir
nicht, ob das dlteste Kunstwerk, das gefunden wurde, typisch fiir seine Zeit und
Kultur ist und ob es sich tiberhaupt um ein Kunstwerk handelt. Das dlteste Fund-
stiick, das sich sicher als Kunst klassifizieren ldsst, stammt aus der spéten Steinzeit
und wurde zwischen 15000 und 10000 v. Chr. hergestellt. Damals malten, driickten
oder kratzten die Menschen Bilder von Tieren, Jdgern, Hdanden und verschiedenen
Mustern auf bzw. in Héhlen- oder Felswinde.

Die Steinzeit umfasst drei Phasen: Alt-, Mittel- und Jungsteinzeit, die auch als
Palédo-, Meso- und Neolithikum bezeichnet werden. Das Palidolithikum, das je nach
Angaben zwischen ca. 2,5 Millionen und 750 000 Jahren v. Chr. begann, endete um
10000 v. Chr.; das Mesolithikum umspannte in Europa etwa 5000 Jahre und endete
um 5500 v. Chr. mit der neolithischen Revolution. wobei dann das Neolithikum bis
in die Zeit um 1500 v. Chr. reichte. Das Paldolithikum war die Zeit der Jager und
Sammler. Danach wurden die Menschen zunehmend sesshafte Bauern, die Siedlun-
gen anlegten. Wihrend des Meso- und Neolithikums @nderten sich zwar der Stil und
die Themen der steinzeitlichen Kunst, aber die Vorstellung blieb bestehen, dass

ca. 2,9 Mi0.—40 000 v. cir. ca. 40000-10000 .. ¢

Frihes und Mittleres Paldolithikum mit mehreren Spates Paladolothikum mit Hohlenmalereien und
Eiszeiten; die Menschen stellen Steinwerkzeuge her, Frauenfigurinen in Europa und den frihesten
die auch die Entwicklung ihrer Kunst beeinflussen bekannten Felsenbildern in Australien



Der Saal der Stiere

Die groBen, lebensnahen farbigen Bilder von Tie-  chenstiicken, Zweigen, Moos- oder Fell-,Pinseln”
ren an den Héhlenwanden und -decken von Las-  auf die H6hlenwénde aufgetragen wurde. Viele

caux lassen das Stampfen der Pferde, Bisons der Tiere wurden méglicherweise nach Origina-
oder Stiere spiren. Gemalt wurden sie mit Pig- len gezeichnet, die bereits tot waren. Die natura-
mentfarben, die aus rotem und gelbem Ocker, listische Darstellung der Tiere, vielfach zusam-
Umbra und Holzkohle gewonnen und mit Kalk men mit Pfeilen oder Speeren, und die gelegent-
gemischt wurden. Die Mineralien wurden auf liche Ubermalung von Bildern auch an schwer
Steinpaletten gemahlen und gemischt und mit zuganglichen Stellen der Héhlen sprechen fur
Tierfett vermengt, das dann mit Fingern, Kno- einen Zusammenhang mit Jagdritualen.

Hoéhlenbild, Lascaux, um 15000 v. Chr.

a. 10 000—8000 V. Ghr. ca. 8000—2000 V. Chr.

Neolithische Revolution am Ende der Eiszeit — Jager und Sammler Neolithikum mit der Entwicklung der Keramik, dem Beginn der
werden Bauern. Felsenbilder entstehen in Indien, Algerien und der Seidenproduktion in Asien und den ersten megalithischen
Sahara. In Frankreich, Deutschland, der Slowakei und Tschechien Monumenten. Die Agypter und die Sumerer entwickeln die

sowie Persien werden Tonwaren hergestellt Schrift. In Mexiko entstehen die Kolossalkdpfe der Olmeken



¥ Zeichnen ist noch heute im Grunde dasselbe wie in
prahistorischer Zeit. Es verbindet Menschen und die Welt. Es lebt
von der Magie. &
Keith Haring

kiinstlerische Schopfungen vom Hauch der Magie oder Vorhersage der Zukunft
beriihrt sein konnten.

Hohlenbilder, die in Frankreich, Spanien, Italien, Russland und der Mongolei vor
etwa 10000 bis 30000 Jahren entstanden, gehdren zu den bekanntesten préhistori-
schen Kunstwerken. Besonders eindrucksvoll ist die Hohlenmalerei von Lascaux im
Stidwesten Frankreichs, immerhin 300 farbige Felsbilder und zudem 1500 Ritz-
zeichnungen. Sie wurden im Dunkel der Hohlen bei schlechtem Licht geschaffen,
wirken aber bemerkenswert lebendig in den Farben und durch die kunstfertige Dar-
stellung von Perspektive, Form und Bewegung der Tiere. Man vermutet, dass die
meisten Hohlenbilder dieser préahistorischen Kunst rituellen Zwecken dienten.

Fruchtbarkeit und Nahrung In Skulpturen und Plastiken wurden offenbar
auch tibernatiirliche Krifte vermutet. Die ersten Figuren wurden aus Bein, Stein
oder Ton gefertigt. Insbesondere wurden kleine, rundliche Frauenfigurinen gefun-
den wie in Osterreich die beriihmte Venus von Willendorf, die etwa 11 cm hoch ist
und vor etwa 25000 Jahren entstand. Aus Europa sind inzwischen zahlreiche
Venusstatuetten bekannt, die man als Fruchtbarkeitszeichen deutet.

Handlungsfahigkeit, Aberglaube und Religion Die Deutungen der pri-
historischen Kunst variieren nach wie vor. Vor vielen Hohlenbildern finden sich
zahlreiche FuBlspuren, die mit ziemlicher Sicherheit als Hinweis darauf gelten kon-
nen, dass diese Bilder als Schutz vor Naturgewalten oder bosen Geistern angesehen
wurden und vor ihnen religiése Zusammenkiinfte stattfanden. Zudem sind Darstel-
lungen von Menschen in den paldolithischen Hohlenbildern ungewohnlich und
unrealistisch, was vermuten lisst, dass die Kiinstler an eine spirituelle Wirkung
glaubten. Man erhoffte sich Einfluss auf die unsicheren Nahrungsquellen, von
denen man abhingig war, und versuchte, mit den unsichtbaren Kréften, die man
iberall vermutete, gute Beziehungen zu erreichen. Die Bilder konnten eine Form
der Kontrolle iiber die eigene Bestimmung gewesen sein. Ob die palédolithischen
Kiinstler an Gotter oder hohere Wesen geglaubt haben, ist unklar, aber die Vorstel-
lung von iibernatiirlichen Kréften, die durch Kunst geweckt werden, war michtig
und hatte iiber Jahrtausende Bestand.

Im Mesolithikum begannen die Kiinstler zunehmend auf offenliegende Fels-
winde zu malen und nicht nur auf die Winde in dunklen Hohlen. Die Bilder wur-



den stilisierter, zeigten hiaufiger Menschen.
Die Darstellungen der menschlichen Gestalt
wurden abstrakter. Mdnner wurden oft als
Krieger gezeigt. Die mesolithische Vorstel-
lung, dass Menschen ihre Umwelt gestalten
und nicht deren Opfer sein sollen, fiihrte
dazu, dass sie sich selbst als zuversichtliche
Akteure wiedergaben und nicht nur auf reli-
giose Inhalte konzentrierten.

Frauen als Kunstschaffende

Es wurde oft angenommen, dass die préhistori-
schen Bilder nur von Mé&nnern gemalt wurden.
Woran nicht gedacht wurde, war die Méglich-
keit, dass auch Frauen beteiligt gewesen sein
kénnten. Eine neuere Untersuchung ergab
jedoch Hinweise darauf, dass unter den Kunst-
lern tatséchlich auch Frauen waren — die dem-
zufolge eine wichtigere Rolle in der prahistori-

Funktion und Form Im Neolithikum
wurde das Leben stabiler und die Menschen

. . . bislang vermutet wurde.
kultivierten Pflanzen und Tiere. Statt nur zu

schen Gesellschaft gespielt haben kénnten, als

jagen, begannen sie zu pfliigen. In dieser Zeit
entstanden die bedeutenden megalithischen
Monumente wie Stonehenge in Siidengland
oder Beltany in Irland, die fiir die astronomische Ausrichtung ihrer Steinreihen
beriihmt sind. Es ist unbekannt, wie diese schweren Steine transportiert und aufge-
stellt wurden, und auch die Bedeutung der Megalithbauten ist unklar, zumal sie von
spéteren Generationen fiir verschiedene Zwecke wiederverwendet wurden. Aber es
gibt einige Theorien, die darin Heilungs- oder Grabstitten, Tempel zur Verehrung
der Sonne oder des Mondes oder auch der Ahnen und sogar umfassende Kalenda-
rien vermuten. Die archéologische Befunde sprechendafiir, dass Stonehenge in den
ersten 500 Jahren als Begribnisstitte genutzt wurde. Die Beziige zu Sonne und
Mond galten lange als ein menschlicher Versuch, mit iibernatiirlichen Kriften in
Verbindung zu treten.

Ein bleibender Glaube Die friihesten Vorstellungen, die hinter dem Kunst-
schaffen stecken, wurden iiber Jahrhunderte tradiert. Eine Uberzeugung hat sich in
vielen verschiedenen Kunstrichtungen unserer Geschichte besonders herausgebil-
det: Kunst kann, wenn sie einmal geschaffen ist, magische Wirkung in Verbindung
mit Aberglauben und dem Glauben an hohere Méchte in unserem Leben oder im
Jenseits entfalten, und Menschen haben die Fihigkeit, die Welt zu beeinflussen,
indem sie Symbole schaffen und ihre Erfahrungen in statischen Bildern festhalten.
Ohne schriftliche Uberlieferung lisst sich iiber die Vorstellungen der prihistori-
schen Kiinstler nur spekulieren, aber die Hinweise durch die Fundorte, die Bildin-
halte und die Art der Darstellung verdichten sich zur Wahrscheinlichkeit, dass die
Kunst fiir spirituelle Zwecke genutzt wurde.

Kunst hatte magische Kraft



Agyptische Kunst
(ca. 3000-30 v. Chr.)

Das alte Agypten umfasst eine Zeitspanne von etwa 3000 Jahren, in
denen sich die Kunst kaum verandert hat. Die altagyptischen Kiinstler
entwickelten bald ein System, in dem sie alles darstellen konnten, und
setzten damit den Rahmen fir die Kiinstler auch der nachfolgenden
Generationen. lhre anfanglichen Vorstellungen wurden zur Regel, von
denen die spateren Kiinstler bei ihren Darstellungen nicht abwichen.
Daher konnten sie in ihre Werke keine individuelle Gestaltung ein-
bringen.

Wie andere alte Kulturen war die dgyptische Kultur von Symbolik und dem Glau-
ben an die Existenz von Gottern geprégt, die man bei Laune halten musste, um ihre
gutwillige Unterstiitzung zu sichern. Der Kern der dgyptischen Kultur war die Vor-
stellung eines Lebens nach dem Tod.

Kunst fiir die Toten Die beriihmtesten #gyptischen Kunstwerke wurden fiir
Griber geschaffen und nicht fiir lebende Betrachter. Sie wurden nicht dafiir
gemacht, dass wir sie bewundern. Einen Hinweis darauf liefert bereits das dgypti-
sche Wort fiir Bildhauer: ,,der am Leben hilt*. Die Aufgabe der dgyptischen Kiinst-
ler, die diese Grabkunst schufen, bestand nicht darin, zu schmiicken und zu ver-
schonern oder die Lebenden zu begliicken. Vielmehr galt es, den (hochgestellten)
Toten beizustehen, damit sie nach dem Tod weiterleben konnen, von den Gottheiten
im Totenreich wohlwollend aufgenommen werden und dort die gleichen Annehm-
lichkeiten genief3en wie im irdischen Leben. Entsprechend wurden die Gréber mit
Dingen des tdglichen Bedarfs ausgestattet und mit Bildern aus dem irdischen Leben
der Toten geschmiickt. Auch Statuen oder Statuetten der Toten wurden beigegeben,
die deren irdische Position darstellen, und schlieBlich Bilder von Personen ihrer
Umgebung, darunter Familienangehorige und Dienerschaft. Die Bilder, Skulpturen
oder Reliefs sollten nach dem Schlieen des Grabes entsprechend dem Glauben der

2979-2467 vci. o 1991 o 1990 v cir.

Die ersten Hieroglyphen — aus Eine rechteckige Mit der 18. Dynastie Die agyptischen Gottheiten werden
der ,Schrift der Gottesworte — Gruppierung setzt sich fir erreicht die Kunst- in den Darstellungen zunehmend
werden auf die Wande der Gemalde und Skulpturen produktion ihren gruppiert, um die familiaren

Kdnigsgraber geschrieben durch Hoéhepunkt Zusammenhéange zu zeigen



Agyptische Grabmalerei

Das Grab der Nefertari ist typisch fir die
Konigsgraber dieser Periode. Die Wande
sind mit Schriftzeichen und Szenen aus
dem Leben dieser Koénigin geschmiickt,
um ihr den Eingang ins Jenseits zu
erleichtern. Entstanden um 1255 v. Chr.,
zeigt dieses Wandbild die Kénigin beim
Brettspiel. Es folgt festen Regeln der Por-
traitkunst. So sind der Rumpf und die
Augen in Frontalansicht dargestellt, Kopf,
Arme und Beine jedoch im Profil. Auch die

Spielfiguren sind in der Seitenansicht
gezeigt, um ihre typischen Merkmale her-
vorzuheben. Hieroglyphen als ,Schrift der
Gottesworte” sollten bewirken, dass Nefer-
tari durch die Verwandlung in einen Vogel
ihren irdischen Leib verlassen und ins Jen-
seits der Unsterblichen gelangen konnte.

Die Schach spielende Kénigin, Wandbild im Grab der Nefertari, Theben ca. 1255 v. Chr.

1352—1 333 V. Ghr. ca. 1333—1 327 V. Chr. ca. 1323 V. Ghr.

Regentschaft Echnatons, der Regentschaft von Tutanchamun Ruckkehr zu den alten Géttern,
eine neue Hauptstadt baut und und Ruckverlegung der Weltanschauungen, Regeln und
neue Vorstellungen von Kunst Hauptstadt nach Theben Stilformen in Religion und Kunst

und Religion einfihrt
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7 Hier versteht man die Gegensitze. Prichtige Dinge liegen
im Staub. £
Gustave Flaubert

alten Agypter Verwandlungskriifte entwickeln, die den dargestellten Dingen ent-
sprachen. Mit der Abbildung eines Dieners beispielsweise sollte dem Toten auch im
Jenseits ein Diener zur Seite gestellt werden.

Ein prazises System Es gehorte zur Aufgabe der #igyptischen Kiinstler, alles
moglichst klar und eindeutig darzustellen. So war ihre Kunst im Wesentlichen sche-
matisch. Personliche Deutungen, das Zeichnen nach eigenen Beobachtungen aus
dem tédglichen Leben, fantasievolle Ausschmiickungen oder sonstige Normabwei-
chungen waren streng verboten. Die Kiinstler mussten vielmehr in einer langwieri-
gen Ausbildung den strengen Kodex der Darstellung auswendig lernen und bei
jedem Werk anwenden. Die Figuren und Formen der 4dgyptischen Kunst sehen zwar
einfach aus, aber es herrscht eine ziemlich komplexe Balance und Harmonie in der
geometrischen RegelméBigkeit und der Anordnung aller Elemente. Ungeachtet des
Ziels, Stilisierungen und Mehrdeutigkeiten zu vermeiden, fiihrten die unverédnderli-
chen Darstellungsformen zu einem einmaligen und einzigartigen Stil, der noch in
spiteren Jahrhunderten bewundert und nachgeahmt wurde.

Die Methode Die Kiinstler gingen methodisch und systematisch ans Werk. Zur
Anfertigung von Wandbildern markierten sie zunichst auf der hierfiir vorgesehenen
Malflédche ein Gitterraster, indem sie farbgetriankte Schniire iiber die Wand spann-
ten. Im néchsten Schritt wurde eine auf Papyrus angebrachte Vorzeichnung auf die
Wand iibertragen und schlieBlich mit bunten, kréiftigen Farben ausgemalt. Es wurde
kein Versuch unternommen, Tiefe, Perspektive oder Textur darzustellen. Alles
wurde unter dem Blickwinkel gezeigt, unter dem sich typische Merkmale hervorhe-
ben lieBen. Reliefs wurden dhnlich erstellt, und auch Skulpturen wurden anhand
von Liniennetzen und strengen Darstellungsregeln gefertigt. Alles zielte auf den
Schutz der Seele der Toten, insbesondere Statuen aus Stein, deren Schutz fiir die
Ewigkeit Bestand hatte.

Darstellungsregeln Ahnlich wie der Blickwinkel nach dem typischen Ausse-
hen gewihlt wurde, diente die Grofe der Abbildung zur Kennzeichnung der jeweili-
gen Bedeutung der dargestellten Personen. Minner beispielsweise sind grofer wie-
dergegeben als Frauen, die ihrerseits aber ebenfalls groer sind als die Diener.
Frauen werden gewohnlich untitig dargestellt, Médnner eher in Aktion. Ménner wer-



den in dunkleren Farben zwischen Braun und
Rot gezeigt, Frauen meist in hellen Gelbto-
nen. Dinge wie Hiuser, Baume oder Boote
werden in Seitenansicht wiedergegeben,
wihrend Fliisse und Fische in Aufsicht darge-
stellt sind. Jeder der iiber 2000 Gétter hatte
ein genau vorgeschriebenes Aussehen. Und
oft finden sich in den Bildern Symbole, von
denen man glaubte, dass die Gotter sie ver-
stehen: der Skarabdus als Lebens- und
Gliickssymbol oder Frosch und Ente als Zei-
chen fiir Fruchtbarkeit. Sitzende Statuen sind
mit den Unterarmen auf den Oberschenkeln
gestaltet, stethende mit einem vorgestellten
Bein. Wie Gemailde und Reliefs wurden auch
die Skulpturen nach vorgegebenen Regeln
gestaltet. Sie zeigen nicht das tatsichliche
Aussehen einer Person, so dass etwa die
koniglichen Statuen kaum Ahnlichkeiten mit
den Portraitierten aufweisen. Die Ausgestal-
tung fiir die Ewigkeit war wichtiger als die

Echnaton

In den 3000 Jahren hat von allen Pharaonen
nur einer den Versuch gemacht, die &gyptische
Religion und Kunst zu verédndern: Echnaton
glaubte an nur einen Gott, an Aton, die Quelle
des Lebens und des Lichts. Er lieB eine neue
Hauptstadt bauen und ermutigte die Kunstler,
sich mehr auf die Lebenden als auf die Toten
zu konzentrieren sowie ihre Kunstwerke natur-
getreu und zwanglos zu gestalten. Aber diese
Periode der individuellen Gestaltung in der
Kunst war kurz. Die Priester- und Altestenelite
sah darin eine Ketzerei und setzte nach Echna-
tons Tod die alten Regeln wahrend der Regie-
rungszeit von dessen Schwiegersohn Tutanch-
amun wieder in Kraft. Die Hauptstadt wurde
nach Theben zurlckverlegt.

naturgetreue Wiedergabe. Leitend war der Glaube, dass die Toten (in der Regel
Konige, manchmal auch hochgestellte Adelige) im Schutz ihrer Gréiber weiterleben
sollten. Die Gétter wiirden all die Bilder, Bitten, Schriftzeichen und Opfergaben
verstehen und den Toten in das jenseitige Reich der Unsterblichen aufnehmen.

Drei Gesichtspunkte Die idgyptische Kunst begann, wie sie endete: Es gab
keine friihe Periode der Entwicklung und nur eine Stilanderung wéhrend der gesam-
ten Zeit. Von Beginn an war sie meisterhaft und den spiteren Werken ebenbiirtig.
Sie entsprang drei wichtigen Grundgedanken der dgyptischen Kultur: Religion,
Totenkult und genaue regelgerechte Anwendung der etablierten Tradition.

Kunst dient den Toten

1
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Griechische Klassik
(ca. 500-320 v. Chr.)

Fir die alten Griechen gehérten der Mensch, das rationale Denken und
die Wissenschaft zu den zentralen Themen, die sich auch in ihrer Kunst
widerspiegeln. lhre wissenschaftliche Beschéaftigung mit dem Menschen
und der Natur ging mit einer genauen Beobachtung der Wirklichkeit ein-
her. Zugleich liebten sie die Asthetik und die Idealisierung der verzeich-
neten Sachverhalte. Diese Mischung aus Idealismus und Naturalismus
hat die Kunst der griechischen Klassik geprégt.

Nach dem Sieg der Griechen iiber die Perser im Jahre 480 v. Chr. gab es iiber

30 Jahre hinweg einen neuen Bund von Stadtstaaten unter Fiihrung Athens. In
dieser Zeit des Friedens, der politischen Stérke und Sicherheit bliihte auch die
Kunst. Zwar hatte sich die Kunst bereits iiber Generationen rasant entwickelt, aber
nun stieg die Produktivitét sprunghaft an.

Technische Meisterschaft Anders als die alten Agypter beschiftigten sich
die griechischen Kiinstler mehr mit dem Leben als mit dem Tod. Neben dem Geist,
der sie in seinen Bann zog, galt ihr Interesse dem Korper und seinen Moglichkeiten
— entsprechend der Idee der Olympischen Spiele (die seit 776 v. Chr. belegt sind).
Man strebte nach geistiger und korperlicher Vervollkommnung, und diesem allge-
meinen Leitbild folgend stellten die Kiinstler perfekte Korper in einem makellosen
Umfeld dar. Die Vorstellung von Schonheit und Makellosigkeit ergab sich aus den
gottlichen Idealen, in denen sich Goétter und vollkommene Menschen gleichen.

In Athen gab es eine Welle des kreativen Schaffens fiir die Kunst an und in
offentlichen sowie sakralen Gebiuden. Reliefs, Wandbilder und Statuen schmiick-
ten die Bauwerke und zeigten Goétter und Helden der Sagen und Mythen. Statuen
wurden als kraftvolle jugendliche Korper gestaltet mit wohlproportioniertem Rumpf
und glatten, muskulosen Gliedmafen. Dahinter standen umwilzende Ideen. War
zuvor die Kunst aller Kulturen durch eine stilisierende oder vereinfachende Darstel-

480 v. cor. 474 .. cor.
Sieg der Griechen Uber die Beginn der Errichtung des Myron gieBt den Diskobolos
angreifenden Perser und Beginn Parthenon fur Athens (Diskuswerfer)

der klassischen Antike Stadtgéttin auf der Akropolis
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438 V. Chr. 435 V. Chr. (H: 350 V. Chr.

Der Diskuswerfer

Die Mischung von natu-
ralistischen und ideellen
Elementen appellierte
an das Faible der Grie-
chen fur schéne Koérper und
die geistige Vervollkommnung in der Kunst. Das
Gestalten nach lebenden Modellen wurde nun zum
Standard, was es zuvor nicht gegeben hatte.
Myrons Diskuswerfer, der um 450 geschaffene
Diskobolos, ist eine Uberzeugende Darstellung
eines Korpers in Bewegung.

Das Original ist nicht erhalten, aber es
gibt einige rémische Kopien davon —
darunter die hier abgebildete Darstellung
eines jungen Athleten beim Schleudern
eines Diskus aus der Kérperdrehung
heraus. Die Griechen bewunderten das
physische Erscheinungsbild dieser Diskus-
werfer, weil bei ihnen alle Muskeln in har-
monischen Proportionen zueinander ste-
hen. Die Figur ist ausdrucksstark, natura-
listisch und makellos — allerdings sind
die Muskeln entspannt dargestellt, was
nicht unbedingt der besten Wurftechnik
entspricht.

Kopie von Myrons Diskobolos.

Phidias schafft die Athena Parthenos Phidias vollendet die 12 m Der Bildhauer Praxiteles schafft eine
fur den Tempel der Stadtgéttin Athens hohe Zeusstatue, die als eines  Aphroditestatue, die erste Nacktdarstellung
auf der Akropolis der sieben Weltwunder galt eines weiblichen Koérpers, die durch ihre

Schdénheit berihmt wurde
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Kontrapost

Ein Gestaltungselement der Bildhauerei, das in
der Renaissance die italienische Bezeichnung
contrapposto bekommen sollte, kennzeichnet
Statuen, bei denen das Kérpergewicht auf
einem Standbein lastet und durch die Drehung
der Arme und Schultern in Verbindung mit dem
Spielbein ein statisches Gleichgewicht erreicht
wird. In der Renaissance galt diese Haltung
einer Figur als ideal, und die damaligen Kiinst-
ler kopierten sie frei in dem Wissen, dass sie
sich an Polyklet orientierten, der den Kontra-
post als erster Bildhauer anwendete.

lungsweise gekennzeichnet, so studierten
die Kiinstler nun erstmals die darzustellen-
den Dinge eingehend, um sie so abzubil-
den, wie man sie wahrnimmt. Zum ersten
Mal wurden realistische Darstellungsele-
mente wie Verkiirzung und Textur ange-
wandt und genaue Details eingefiigt im
Bestreben, das Leben so wiederzugeben,
wie es sich den Augen bot. Trotz der
Beschidigungen und Zerstorungen zeugt
die Kunst dieser Periode immer noch von
technischer Meisterschaft und genauer
Beobachtung. Sie wurde dann weiter ver-
bessert, um ihr ein perfektes Aussehen zu
geben. Die meisten griechischen Gemilde
haben sich jedoch nicht erhalten, weil sie
auf Holz gemalt oder der Witterung ausge-

setzt waren. Aber viele sind durch romische Kopien iiberliefert. Auch die farbige
Fassung der Statuen ist meist verschwunden. Diese Kunstwerke miissen fiir die
Biirger Athens, die so etwas nie zuvor gesehen hatten, eindrucksvoll gewesen sein.

Innovative Bildhauer Zum ersten Mal in der Geschichte hoben sich in der
griechischen Klassik einzelne Namen aus der Masse anonymer Kiinstler hervor.
Drei Bildhauer gelten hier als besonders stilbildend mit ihren Schulen, die noch
lange iiber den Tod ihrer Begriinder hinaus einflussreich blieben. Myron aus Eleu-
therai hatte seine Schaffensperiode zwischen 480 und 440 v. Chr. Neben lebensna-
hen Statuen von Géttern und Helden hat er Darstellungen von Athleten in dynami-
scher Bewegung geschaffen, die ihn beriihmt gemacht haben. Als einer der bekann-
testen Bildhauer der Klassik, die im aufsteigenden Athen wirkten, gilt Phidias
(500432 v. Chr.). Er soll bei vielen 6ffentlichen Bauaufgaben Aufsicht gefiihrt
haben, insbesondere beim Parthenon und bei den dort geplanten Standbildern. Seine
Zeusstatue in Olympia war eines der sieben Weltwunder der Antike. Er gestaltete
auch zwei Athenestatuen auf der Akropolis, von denen eine grofl genug war, um
vom Meer aus sichtbar zu sein. Sein Werk ist von Aufmerksamkeit fiir naturalisti-
sche Details und von kunstfertiger Drapierung der Kleidung gekennzeichnet. Der
dritte beriihmte Bildhauer dieser Zeit war Polyklet, der um 480 v. Chr. geboren
wurde und um die Jahrhundertwende starb. Er schuf idealisierte Figuren in ent-
spannter, natiirlicher Haltung, wie sie spiter in der Renaissance wieder aufgenom-
men wurde. Sein besonderes Gestaltungselement war der Kontrapost.



¥ Denn wir lieben das Schéne mit Einfachheit und wir erfreuen uns
am geistigen Genuss ohne Weichlichkeit. 4
Perikies

Perfekte Proportionen Der Goldene Schnitt war schon bei den Griechen eine
der harmonischen Teilungsverhiltnisse, die man als schon wahrnimmt. Er wurde
zuerst von den alten Agyptern eingesetzt und viele Jahrhunderte spiter von Leo-
nardo da Vinci mit dem Buchstaben Phi gekennzeichnet, nach Phidias, der diese
ausbalancierten Proportionen in seinem gesamten Werk angewendet hat. Die
AuBlenmafle des Parthenon folgen dem Goldenen Schnitt, und alle Skulpturen rich-
ten sich nach dieser Proportionsregel. Bei der Athenestatue beispielsweise entspre-
chen die Abstinde zwischen Scheitel und Ohr, Stirn und Kinn sowie Nase und Ohr-
lappchen dem Goldenen Schnitt.

Griechische Vasen Zwar galt auch bei den alten Griechen die Topferei nicht
als Kunst, aber sie wurde von ihnen in das Streben nach Perfektion einbezogen. Die
griechischen Tonvasen sind fein gearbeitet und besitzen glatte, reich dekorierte
Oberflidchen. Harmonisch gruppierte Figuren bilden die Motive auf den gewdlbten
Fldchen der Tongefile aus klassischer Zeit. Die Vasenmaler liefern uns Hinweise
auf die Kompositionen der verlorengegangenen Gemalde der grof3en zeitgendssi-
schen Kiinstler, mit denen sie Schritt zu halten versuchten.

Gehobener, idealisierender Realismus

15
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Buddhistische

Kunst
(ca. 600 v. Chr.-700 n. Chr.)

Der Buddhismus und seine Kunst umspannen inzwischen mehr als
2500 Jahre. Zwischen 600 und 500 v. Chr. haben indische Kiinstler
begonnen, die Lehren Buddhas in bildlichen und symbolischen Darstel-
lungen zu verbreiten. Dabei libernahmen die buddhistischen Kiinstler
tiber 600 Jahre auch Vorstellungen der R6mer, die ihrerseits stark von
den Griechen beeinflusst waren.

In der buddhistischen Kunst jener Zeit ging es um Darstellungen, die die Erlebnisse
und Erfahrungen des geistlichen Lehrers Siddhartha Gautama, genannt Buddha,
erldutern sollten. Die Religion, die er begriindete, breitete sich von Nordindien tiber
Zentralasien nach Osten und Westen aus. In den ersten buddhistischen Kunstwerken
ist Buddha nicht als Mensch dargestellt, sondern seine Gegenwart wird durch Sym-
bole angezeigt: eine Lotosbliite, Fulispuren, einen leeren Platz auf einem Thron
oder unter einem Schirm. Die Kiinstler schufen stilisierte, flach und flachig gestal-
tete Bilder und Reliefs. Der Betrachter sollte ein tiefes Verstidndnis des Buddhismus
gewinnen und vielleicht sogar selbst ,,erwachen®.

Darstellungen des ernsten Buddhas Das erste Bild eines menschlichen
Buddhas wurde im ersten vorchristlichen Jahrhundert in einem Teil Indiens geschaf-
fen, der unter dem Namen Gandhara bekannt ist. Die Kunst, die sich dort damals
entwickelte, ist klar erkennbar von den Griechen und Romern beeinflusst: Buddha
wurde real als Mensch portraitiert, hdufig mit dhnlichen Haarlocken wie bei den
romischen Darstellungen Apollos sowie mit Schmuck und Toga im romischen Stil.
Man lief3 sich zunehmend vom lebensnahen, narrativen Realismus der romischen
Kunst inspirieren, schuf aber durch die Vermischung mit einem Symbolismus

ca. 533 V. Chr. ca. 534 V. Chr. ca. 400 V. Chr.

Siddhartha Gautama wird in Prinz Siddhartha wird Buddhistische Kunstler In Gandhara tibernehmen
Lumbini (im heutigen Nepal) ein geistlicher Lehrer verwenden Symbole zur Kunstler die Ideen der Griechen
in eine kénigliche Familie Darstellung von Buddhas und Rémer fir ihre Darstellungen

hineingeboren Leben Buddhas als Mensch
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eigene Ansitze. In anderen Teilen Indiens entstanden
andere Stile und Deutungen bei der Darstellung
Buddhas. Die Kunst Gandharas beeinflusste die
Bildhauer in Mathura, einer Stadt in Nordindien,
und strahlte bis in Teile von China, Korea und
Japan aus. Die Kiinstler von Mathura deuteten
die Buddha-Erzihlungen neu. Sein Korper
wurde nun durch prana, den heiligen Atem,
aufgebliht und sein Gewand stets iiber die
linke Schulter gelegt. In Siidindien dagegen
wurde Buddha mit einer iiber die rechte
Schulter gelegten Toga und mit ernstem
Gesichtsausdruck dargestellt. Dieser Stil
breitete sich nach Sri Lanka aus. SchlieBlich
wurden die Buddha-Darstellungen zu den
beliebtesten Kunstwerken des Buddhismus,
obwohl die urspriinglichen Symbole weiter-

Meditierender Buddha, ca. 4.—6. Jahrhundert n. Chr.

Das Gupta-Reich
Das Gupta-Reich zwischen dem 4. und Wohlstand. Die Kunstler schufen zahllose
6. Jahrhundert n. Chr. wird manchmal als Werke und entwickelten ihr eigenes ,ldeal-
das goldene oder klassische Zeitalter bild“ von Buddha, in das Elemente der
Indiens bezeichnet. Es war eine Zeit der Kunst aus Gandhara und Mathura einflos-
Erfindungen und Entdeckungen in Wissen-  sen. Fiir Gupta-Buddhas sind die Haarlo-
schaft, Technik, Literatur, Mathematik, cken und die niedergeschlagenen Augen
Astronomie, Philosophie und Kunst. Das typisch. Sie wurden zum Archetyp fir
Kénigreich stutzte sich auf eine klassische  zukiinftige Generationen buddhistischer
Zivilisation; es herrschten Frieden und Kunstler in ganz Asien.

) v. chr. 68 . cir ca. 320900 n. cir ca. 6890 n. chr.

Der chinesische Kaiser Han Der Buddhismus wird in China Die Gupta-Dynastie markiert Nach Uberschreiten des Zenits
Wudi erhalt zwei goldene offiziell eingefihrt das goldene Zeitalter Indiens kommt die buddhistische Kunst
Buddhastatuen am Héhepunkt der buddhisti- in Indien zum Erliegen

schen Kunst
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hin ein wichtiges Gestaltungselement blieben, das freilich nicht mehr die entschei-
dende Bedeutung hatte.

Wie auch immer Buddha dargestellt wurde, sein Ausdruck war stets ernst und
seine Hinde wurden in symbolischer Geste gezeigt. Sein Haar war schlieBlich auf
dem Kopf zu einem Knoten gebunden, und das togadhnliche Gewand glich sich
zunehmend dem traditionellen indischen Kleidungsstil an.

Religiose Lehren  Wie hiiufig in der religiosen Kunst strebte auch die
buddhistische Kunst danach, ein Mittel der religiosen Erziehung zu sein, das die
Gléubigen anziehen und ihre Aufmerksamkeit wecken sowie ihnen den Hintergrund
der Religion erldutern soll. Ein weiteres Ziel dieser Kunst war die Unterstiitzung
der Meditation. Der gldubige Betrachter wurde ermutigt, sich in die Kunst und ihre
vielschichtigen Symbole kontemplativ zu vertiefen. Dabei sollte er sich um die
Erfahrung spirituellen Erwachens bemiihen.

In spiteren Jahrhunderten entstand eine neue Form des Buddhismus, die neue
Gotter und Rituale einschloss. Jetzt wurden aufler Buddha und Symbolen véllig
neue Gotter dargestellt. Anfangs gab es fiir die Wiedergabe dieser Gotter keine fes-
ten Konventionen, aber mit der Zeit tauchten wiederkehrende Elemente auf, die
deutlich erkennbar und zunehmend bedeutsam wurden. Es kam darauf an, dass sie
sich wiederholten und der Betrachter in ihnen die Grundaufgabe der buddhistischen
Kunst wiedererkannte, ndmlich in Klarheit vom Leben Buddhas zu zeugen. Der
Betrachter sollte verstehen, was er sieht, und in seinem Glauben ermutigt und gefes-
tigt werden.

Die Erwachten Bodhisattvas sind Erwachte oder Erleuchtete, die Buddhas
werden und den Menschen helfen wollen. Ihr Name leitet sich aus dem Sanskrit ab:
bodhi heifit Erwachen und sattva Wesen. Ein Buddha ist zu unbegrenztem Mitge-
fiihl und zu grenzenloser Weisheit fihig, und ein Bodhisattva wird jedes Leid ertra-

Perfekte Proportionen

Die klassischen Buddha-Darstellungen
driicken stets Harmonie und Ernsthaftig-
keit aus, ungeachtet des Stils. Dies beruht
auf einem vorgegebenen System idealer
Proportionen, dem alle buddhistischen
Kunstler verpflichtet waren. Ob es sich um
groBe oder kleine Buddha-Darstellungen

handelt, sie alle folgen den vorgegebenen
Proportionen und GréBenverhaltnissen.
Darin driickt sich eine Grundvorstellung
der buddhistischen Kunst aus: Die perfek-
ten Proportionen symbolisieren eine der
zehn Kréfte eines Buddhas.




¥ Eine Idee, die entwickelt und umgesetzt ist, ist wichtiger als eine
Idee, die nur als Idee existiert. &
Buddha

gen, um einem anderen Lebewesen zu helfen. Von Anfang haben die Kiinstler ihre
individuellen Deutungen in den Bodhisattwas verkorpert, auch als alles andere fest
vorgeschrieben war. Sie portraitierten sie als junge, schone und gottgleiche Wesen
in prichtigen Seidengewindern und mit Juwelen geschmiickt, frohlich oder ernst
und in gelassener Haltung.

Wiihrend sich der Buddhismus in Asien verbreitete, gab es nicht nur verschie-
dene kiinstlerische Stile und Deutungen zu Buddha, sondern auch vielféltige Sym-
bole in den einzelnen Kulturen. Einige Unterschiede vergroferten sich mit der Zeit,
aber es blieben auch einige Gemeinsamkeiten kulturiibergreifend bestehen wie die
Symbolik der Farben und Handgesten. Aulerdem sind beispielsweise folgende
Symbole allgemeingiiltig: Das Auge steht fiir Weisheit, die Lotosblume fiir die See-
lenwanderung; die Swastika, ein Kreuzsymbol, bedeutet Gliick, ein Schirm symbo-
lisiert Schutz, und das ,,Rad des Gesetzes* stellt Buddhas Lehren fiir den Weg der
Erleuchtung dar. Bei den Farben gibt es in der buddhistischen Kunst universelle
Bedeutungen fiir Weil3, Gelb, Rot, Blau und Griin, die nach buddhistischem Glau-
ben zu spirituellen Transformation verhelfen kénnen, wenn der Betrachter zu einer
dieser Farben meditiert. Entsprechend hiufig tauchen sie in der buddhistischen
Kunst verschiedener Linder auf. Jede Farbe hat ihre eigene spirituelle Kraft. Blau
zum Beispiel steht fiir Ruhe und kontemplative Weisheit, Weif fiir Wissen und Ler-
nen, Griin fiir Energie und Tatkraft.

Kunst unterstutzt die Meditation und

spirituelle Transformation
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Byzantinische

Kunst
(ca. 300-1204)

Mit der Verbreitung des Christentums liber ganz Europa wurde in der
Kunst der Realismus der Griechen und Ré6mer aufgegeben. In der
Verwendung von Kultstatuen sah man nun eine Form der Abgétterei.
Auch blickte man missbilligend auf — aus christlicher Sicht — Giberho-
hende Portraits gew6hnlicher Menschen, da diese nicht liber Gott
gestellt werden diirften. Die Fahigkeiten der Kiinstler wurden nun als
Gabe Gottes aufgefasst, die zum Uberbringen seiner Botschaft genutzt
werden sollte.

Die Wurzeln der christlichen Kunst liegen in einer Zeit, lange bevor der romische
Kaiser Konstantin zum christlichen Glauben iibertrat und ihn 313 legalisierte. Die
frithesten christlichen Kunstwerke finden sich an Decken und Winden der Kata-
komben Roms, in denen die Gldubigen ihre verbotene Religion heimlich praktizier-
ten. Diese Darstellungen sind ziemlich kunstlos, weil es hierbei um die Illustration
christlicher Vorstellungen und nicht um kiinstlerische Selbstverwirklichung ging. Es
handelt sich um biblische Themen, wobei Christus oft Ahnlichkeit mit Apollo hat
und Gottvater die Ziige von Zeus bzw. Jupiter trigt. Das gab jedem Betrachter, der
mit der griechischen und romischen Kunst vertraut war, deutlich zu verstehen, dass
es sich hier um Gottesbilder handelt. Das waren allerdings wohl auch die einzigen
Beziige zur Kunst der Griechen und Romer, denn die Christen lehnten in ihrem
Bemiihen um die Lehren ihrer Kirche viele Vorstellungen der Kiinstler vor ihnen ab.
So finden sich bei ihnen beispielsweise keine Bilder von nackten Menschen. Die
Darstellungen waren auch kaum narrativ, denn sie wollten nicht so sehr die bibli-
schen Geschichten lehren, als vielmehr vom Ruhm Gottes und der Heiligkeit der

Schrift kiinden.
Kaiser Konstantin Kaiser Konstantin revitalisiert Das westromische Reich Kaiser Leo lll. nimmt im
konvertiert zum Byzantium und macht Konstantinopel, bricht zusammen byzantinischen Bilderstreit Partei
Christentum zu einem Zentrum christlicher Kunst gegen die Ikonenverehrung

im Rémischen Reich



