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      1. Kitagawa Utamaro. 1754-1806, Schnitzen auf einer Drucktafel, Blatt aus dem Poliptychon „Die Anfertigung von Brokatbildern, den berühmten Andenken von Edo“. Um 1800


    




    
EINLEITUNG




    Der Serie Hundert berühmte Ansichten von Edo (bis 1868 der Name von Tokyo) kommt sowohl im Schaffen Ando Hiroshiges (1797-1858) als auch in der Entwicklungsgeschichte des japanischen Holzschnittes ein besonderer Platz zu. Entstanden in den 50er Jahren des 19. Jahrhunderts, gehört sie zu den Meisterwerken des Ukiyo-e-Holzschnitts. Der japanische Holzschnitt hatte damals bereits einen langen Entwicklungsweg durchgemacht. Der Druck als Reproduktionsmittel existierte in Japan schon im 8. Jahrhundert, als selbständige Kunst etablierte er sich jedoch erst in der zweiten Hälfte des 17. Jahrhunderts. In diese Epoche fällt die Entstehung einer neuen städtischen Kultur Japans, die den Geschmack des dritten und vierten Standes, der Kaufleute und Handwerker, zum Ausdruck brachte, welche eine immer größere Rolle im Wirtschafts-, später auch im Kulturleben des Landes spielten. In der Kunst des 17. bis 19. Jahrhunderts bildete sich ein neuer Stil heraus – Ukiyo-e (Bilder der schwimmenden, vergänglichen Welt). Es handelt sich dabei um eine Kunstströmung der Edo-Periode (1603-1868), die hauptsächlich das Alltagsleben der Städter zum Thema hatte.




    Als Begründer des Ukiyo-e-Holzschnittes gilt Hishikawa Moronobu (um 1618-1694), der als erster anfing, neben Buchillustrationen auch Tafelbilder anzufertigen. Im 17. bis Mitte des 18. Jahrhunderts waren die Holzschnitte größtenteils schwarzweiß. Gedruckt hat man von einer Tafel. Allerdings wurden die Holzschnitte bereits zu Beginn des 18. Jahrhunderts oft von Hand bemalt, zuerst einfarbig, später mit zwei und drei Farben. In dieser Frühperiode (auch als Periode des „Primitivismus“ bezeichnet) bildete sich der Hauptthemenkreis heraus und es entwickelten sich einzelne Genres, von denen die Bijinga (Schönheitsdarstellungen) und Yakusha-e (Darstellungen von Schauspielern) während der ganzen Entstehungs- und Entwicklungsgeschichte des Holzschnitts besonders populär waren.




    Die Bijinga-Holzschnitte stellten Kurtisanen dar, die schönen Bewohnerinnen der „grünen Viertel“, wie in Japan auf chinesische Art die Viertel der „roten Laternen“ genannt wurden. Damals spielten diese Viertel eine bedeutende Rolle im Leben der Japaner, was mit der spezifischen innenpolitischen Lage des Landes zusammenhing. Im 17. bis 19. Jahrhundert war Japan ein ausgesprochener Polizeistaat, alle Seiten des sozialen und privaten Lebens der Japaner wurden streng reglementiert. In dieser Atmosphäre der Unfreiheit waren die „grünen Viertel“ eine Art Niemandsland, ein Ort, wo einem die Verhaltens- und Umgangsformen nicht von oben aufgezwungen wurden und wo man sich frei und ungehemmt fühlte. Man kam hierher, um sich Aufführungen des Kabuki-Theaters anzusehen, Geschäfte abzuwickeln und natürlich Teehäuser zu besuchen, deren Frauen nicht nur durch ihre Schönheit, sondern auch durch Bildung, erlesenen Geschmack und gute Manieren berühmt waren. Es ist daher kein Wunder, dass das Bijinga-Genre im Ukiyo-e-Holzschnitt dominierend war.




    Durch das Fehlen von Massenmedien gewannen die Holzschnitte um so mehr an Bedeutung, als sie zu einem indirekten und meistens unvollkommenen Informationsmittel wurden und die Bürger über das Leben der Hauptstadt, die Moden, die berühmtesten Damen der „grünen Viertel“, deren Schönheit von sich reden machte, informierten. Die Bijinga dienten überdies meistens als Werbung – nicht so sehr für eine konkrete Dame als vielmehr für das Haus, in dem sie tätig war. Ihr Name stand auf dem Blatt, doch es war kein richtiger Name: der Name der „Chefkurtisane“ des Hauses wurde geerbt. Die schönsten Damen der besten Häuser hatten meistens die gleichen Namen.




    Anders verhielt es sich mit den Yakusha-e-Holzschnitten, in denen die „Werbung“ einen individuelleren Charakter hatte. Das waren vorwiegend Porträts der Schauspieler aus Theatern der Hauptstadt, deren Beliebtheit bei den Bürgern unglaublich groß war.




    Stilistisch gesehen erlebten die beiden Genres eine Evolution, die von verschiedenen Faktoren bedingt wurde. In diesem Zusammenhang seien literarische Gesellschaften (Ran) erwähnt. Mit der Tätigkeit einer solchen Gesellschaft ist die „Erfindung“ des Farbholzschnitts 1765-1766 verknüpft, die traditionsgemäß mit dem Namen Suzuki Harunobu (1724-1770) in Verbindung gebracht wird. Der Farbdruck war in Wirklichkeit viel früher bekannt, jedenfalls seit dem Beginn des 17. Jahrhunderts. Aber im Ukiyo-e-Holzschnitt kam diese Technik erstmalig und in Massenanfertigung durch Harunobu zur Verwendung.
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      2. Fragment einer Drucktafel
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      3. Hosoki Toshiichi, Anfertigung eines Farbholzschnitts, Aus der Serie „Spiegel der Handwerksberufe“. 1880
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      4. Katsushika Hokusai. 1760-1849, Yoshiwara, Drucktafel und moderner Abzug des letzten Blattes des Buches „Blick auf den Fluss Sumidagawa“ (neugeschnitzt für eine Ausgabe vom Ende des 19. Jh.)
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      5. Utagawa Toyohiro. 1773-1828, Überfall des Aufrührers An Lushan auf Kaiser Huan, Blatt aus der Serie „Neuausgabe von Perspektivbildern“. Um 1770


    




    Die Farbxylographie stellt einen komplizierten Vorgang dar und erforderte damals die Teilnahme von mehreren Fachleuten: eines Malers, der den Entwurf für den künftigen Holzschnitt lieferte, eines Handwerkers, der eine Detailzeichnung ausführte, eines Formschneiders, der diese in eine Holzplatte schnitt, wobei für jede Farbe eine extra Tafel vorbereitet wurde, und schließlich eines Druckers, der mit der Hand, ohne Maschine, druckte. Eine wichtige Rolle spielte auch der Verleger, der die genannten Tätigkeiten zu koordinieren und für den Absatz zu sorgen hatte; ihm gehörte oft auch die Idee des Werks. Dazu kam mitunter auch ein Dichter, der die Begleittexte verfasste und manchmal auch als Kalligraph auftrat, wenn er seine Verse eigenhändig niederschrieb.




    Ende 1764 gab Harunobu illustrierte, mehrfarbig gedruckte Kalender (Egoyemi) heraus. Sie waren für die Mitglieder der Gesellschaft „Kikurensha“ bestimmt, der Harunobus Freund und Lehrer Okubo Jinsiro vorstand. Der Unterschied zwischen diesen Holzschnitten und allem, was der Künstler bisher gemacht hatte, lag nicht so sehr in der Technik als vielmehr in der Interpretation der Sujets. In Stil und Auswahl der Begleittexte wird sein Streben deutlich, die „plebejische“ Kunst Ukiyo-e der klassischen Kunst der Heian-Periode (794-1185) näherzubringen. Das gelang ihm zwar nicht, aber die Erlesenheit seines Stils war tonangebend für die weitere Entwicklung des Holzschnitts bis zum frühen 19. Jahrhundert. In der zweiten Hälfte des 18. Jahrhunderts kreierten solche Meister wie Kitagawa Utamaro (1754-1806), Torii Kiyonaga (1752-1815) und Toshusai Sharaku (tätig 1794-1795) neue Typen von Frauen- und Schauspielerdarstellungen, indem sie konsequent die Ideen Harunobus und seines Umkreises fortentwickelten, dem auch Katsukawa Shunsho (1726-1792), Ippitsusai Bunte (wirkte 1765-1792) und Isoda Koyushai (wirkte 1764-1788) angehörten. Diese Periode gilt als die höchste Blütezeit des Bijinga- und Yakusha-e-Holzschnitts, während die erste Hälfte des 19. Jahrhunderts sein Ausgang war. Eine neue Künstlergeneration trat in den Vordergrund.




    Die Bijinga und Yakusha-e blieben nach wie vor dominierend, dennoch nahm ihre Entwicklung nun eine andere Richtung. Die bedeutendsten Meister wie Utagawa Toyokuni (1769-1825), Hosoda Eishi (1756-1829), Rekisentei Eiri (tätig 1790-1800), Keisai Eisen (1790-1848) u.a. schufen Werke, die den Holzschnitten der 80er und 90er Jahre des 18. Jahrhunderts nicht nachstanden, doch bereits für die Betrachter der neuen Zeit bestimmt waren. Dieselben Sujets erhielten in den späten Bijinga eine andere, realistische, man kann sagen „prosaischere“, Sprache.




    In den 30er und 40er Jahren des 19. Jahrhunderts kamen viele leblose, kompilatorische Werke auf, in denen der Formalismus, die Vorliebe für rein äußerliche Effekte nach und nach die feine Wiedergabe der Stimmung des Modells, einen der Wesenszüge der Holzschnitte der zweiten Hälfte des 18. Jahrhunderts, verdrängten.




    Ganz deutlich wurden die Symptome des Niedergangs allerdings später, in der sogenannten Bakumatsu-Epoche (1853-1867), die der Meiji-Revolution (1868) voranging. Deswegen wäre es wohl unangebracht, das Wort „Niedergang“ in Bezug auf den ganzen Holzschnitt der ersten Hälfte des 19. Jahrhunderts zu gebrauchen. Und nicht nur weil die traditionellen Genres im Werk solcher Künstler wie Utagawa Kunisada (1786-1864) oder Utagawa Kuniyoshi (1797-1861) ihre letzte Blüte erlebten, sondern vor allem wegen eines neuen Ukiyo-e-Genres, des Fukeiga (Landschaftsbilder), das sich in dieser Zeit stürmisch entwickelte.




    Als Begründer des Ukiyo-e-Landschaftsholzschnittes wird Katsushika Hokusai (1760-1849) anerkannt, einer der bekanntesten Künstler Japans. Vom Typ her sind seine Landschaftsdarstellungen recht ungewöhnlich für japanische Kunst. Von den traditionellen Landschaftsbildern des Fernen Ostens, die als philosophische Verallgemeinerungen des Weltgebäudes empfunden werden, unterscheiden sie sich in erster Linie durch größere Aufmerksamkeit gegenüber dem realen Bild der darzustellenden Gegend. Man kann allerdings nicht sagen, dass Hokusai diese für Japan neue Konzeption selber entwickelt hat. Die Herausbildung eines neuen Landschaftstyps im Ukiyo-e-Holzschnitt hat ihre Geschichte, die den Beitrag Hiroshiges zur Entwicklung dieses Genres richtig einzuschätzen hilft.




    Landschaftsbilder im Holzschnitt entstanden fast gleichzeitig mit den dominierenden Ukiyo-e-Genres, den Schauspielerporträts und Schönheitsdarstellungen. Erstmalig begegnet man ihnen im Schaffen Okumura Masanobus (1686-1764), eines der bedeutendsten Meister der „monochromen“ Periode. In diesem Bereich von Masanobus Kunst lassen sich zwei Richtungen erkennen. Dies sind einerseits Versuche, das Kompositionsschema und die Motive von Landschaften der Kano- und Tosa-Schule ohne Änderungen in schwarzweißen oder handbemalten Holzschnitten zu benutzen. Diese Versuche blieben ohne Erfolg. Seine Landschaftsblätter mit dem „klassischen“ Schema stellen plumpe Wiederholungen von bekannten Bildern dar. Bald verschwanden sie völlig aus dem Ukiyo-e-Holzschnitt. Bei der anderen Richtung handelt es sich um „perspektivische Bilder“ – Uki-e, d.h. Kompositionen, in denen die lineare Perspektive und das Chiaroscuro (Helldunkelmodellierung) zur Verwendung kamen. Das Eindringen von Techniken dieser Art in die japanische Kunst, und dementsprechend das Entstehen solcher Bilder, wird in der Regel dem Einfluss der europäischen künstlerischen Tradition zugeschrieben. Aber es ist nicht ausgeschlossen, dass die ersten Anregungen dazu nicht unmittelbar aus Europa kamen, sondern mit den unter dem Einfluss der europäischen Kunst entstandenen chinesischen Landschaftsholzschnitten nach Japan gelangten. Stark war zum Beispiel der Einfluss der sogenannten Megane-e („durch eine Brille gesehenes Bild“), die in der südchinesischen Stadt Suchow massenweise angefertigt wurden. Sie erfreuten sich großer Beliebtheit in Japan und wurden oft mit Hilfe der Nozoki-karakuri (Vorrichtung zum Betrachten) vorgeführt: Man sah das sich in einem Spiegel widerspiegelnde Bild durch ein Vergrößerungsglas, dabei wurden die perspektivischen Verkürzungen und die Helldunkelmodellierung betont, und die Darstellung wirkte dreidimensional. Viele bekannte Maler und Graphiker Japans schufen Megane-e-Werke, während sie die Gesetze der linearen Perspektive und das Chiaroscuro erlernten. Zu ihnen gehörten Maruyama Okyo (1733-1795), Shiba Kokan (1747-1818) und selbst Okumura Masanobu. Doch bald gaben die Perspektivisten das Nachahmen der chinesischen Megane-e auf und wandten sich dem Urquell – dem holländischen Kupferstich – zu.




    Die Hinwendung zu der Kunst des Westens ist eine wichtige Etappe in der Kunstgeschichte Japans, nach welcher trotz aller Schwierigkeiten der europäische Einfluss allmählich erstarkte. Viele Erscheinungen der Edo-Periode, insbesondere im Kunstbereich, sind in bedeutendem Maße mit der europäischen künstlerischen Tradition verbunden. Das bezieht sich auch auf den Holzschnitt. So bildete sich die neue Konzeption der Landschaft als Abbild einer konkreten Gegend in der Ukiyo-e-Kunst unter dem unmittelbaren Einfluss europäischer Kunstwerke heraus, vor allem holländischer Radierungen, die im 18. und 19. Jahrhundert, wenn auch in geringer Anzahl, aus der holländischen Faktorei auf der Insel Deshima in Nagasaki, dem einzigen Ort der Begegnung Japans mit dem Westen in der Edo-Periode, ins Land kamen.




    

      [image: ]




      6. Suzuki Harunobu. 1724-1770, Tamagawa in Takano, Blatt aus der Serie „Sechs Flüsse in Tamagawa“
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      7. Furuyama Moromasa. Ca. 1712-1772, Schneefall am Großen Tor in Shin-Yoshiwara
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      8. Torii Kiyonaga. 1752-1815, Übersetzstelle am Fluss Sumidagawa, Triptychon


    




    Eine besondere Rolle spielten dabei die Rangakusha (Wissenschaftler, Holland-Erforscher). Nach 1720, als die zu Beginn des 17. Jahrhunderts auferlegten Verbote für alles Europäische zum Teil aufgehoben wurden und man europäische Kunst und Wissenschaft studieren durfte, etablierte sich in Japan eine neue Richtung – die Rangaku (Holland-Erforschung), deren Vertreter bestrebt waren, sich alle zugänglichen europäischen Kenntnisse, darunter auch Rangaku-e (Malerei europäischer Ausrichtung), anzueignen.




    Der bedeutendste Rangaku-e-Künstler Shiba Kokan und seine Nachfolger befassten sich sowohl mit Ölmalerei als auch mit Kupferstich. Eines der Hauptthemen des letzteren waren Landschaften, in denen die Rangakusha mehr oder weniger erfolgreich die neuen Kunstgriffe anwendeten: die lineare Perspektive und die Helldunkelmodellierung. Diese Kunst hatte große Anziehungskraft, viele Ukiyo-e-Meister ließen sich hinreißen, auch der junge Katsushika Hokusai, der seine Ausbildung in der Werkstatt Shiba Kokans bekam, Utagawa Toyoharu (1735-1814), der Begründer der Utagawa-Schule, und Utagawa Toyohiro (1773-1828), der Lehrer Ando Hiroshiges.




    In den Uki-e-Holzschnitten Masanobus und seiner Zeitgenossen Nishimura Shigenagas (1697?-1756), Furuyama Moromasa (um 1712-1722), Torii Kiyomasu II (1706-1763) u.a. fehlt die Natur als solche. Man begegnet in ihnen meistens den Interieurs von Theatern oder Teehäusern, seltener Straßenszenen, und wenn schon, dann sind sie so interpretiert, dass sie eher als Interieurs wirken. Alle Uki-e-Holzschnitte zeichnen sich durch übertriebene Perspektive aus, wobei der Hintergrund ebenso detailliert ausgeführt ist wie der Vordergrund. Solche Holzschnitte konnte man lange betrachten, sie waren sehr unterhaltend und informativ und erfreuten sich deswegen unglaublicher Beliebtheit in der ersten Hälfte des 18. Jahrhunderts.




    Obwohl die frühen Uki-e-Holzschnitte keineswegs als Landschaften im eigentlichen Sinne des Wortes angesehen werden können, ist die Tätigkeit Masanobus, Kokans und ihrer Nachfolger der erste, aber sehr wichtige Schritt auf dem Wege zur Landschaft als selbständiges Ukiyo-e-Genre.




    Die nächste Etappe dieses Prozesses ist mit dem Namen Utagawa Toyoharu verbunden. Seine Uki-e-Holzschnitte unterscheiden sich sichtlich von den Arbeiten der früheren Periode. Er studierte die Gesetze der linearen Perspektive und der Helldunkel-Modellierung und begann als erster, holländische Radierungen zu kopieren, wobei er die neuen Kenntnisse und Fertigkeiten in den eigenen Kompositionen viel sicherer als seine Vorgänger verwendete. Er lieferte überdies als erster polychrome Uki-e-Blätter. Und schließlich gelang es ihm in einigen Arbeiten, nicht nur ein mehr oder weniger genaues „Porträt“ der Gegend zu schaffen, sondern in gewissem Maße auch zugleich den Zustand der Natur wiederzugeben. Typologisch stehen solche Werke der eigentlichen Landschaft, der Ukiyo-e-Kunst, die sich erst später endgültig herausbildete, nahe.




    Die Uki-e-Holzschnitte, die besonders 1770-1800 populär waren, übten einen deutlichen Einfluss auf die traditionelle Ukiyo-e-Holzschnittkunst aus. Viele Meister des Bijinga- und Yakusha-e-Genres – Torii Kyonaga, Kitagawa Utamaro, Katsukawa Shunsho, Kitao Shigemasa u.a. – wandten sich mitunter auch den „perspektivischen Bildern“ zu. In den Arbeiten dieser Künstler finden wir die ersten Versuche, die den Uki-e eigenen Kunstgriffe mit den dekorativen Eigenschaften des Mehrfarbendrucks zu verbinden.




    Noch wichtiger aber für die Entwicklung des Ukiyo-e-Holzschnittes erscheint die Tatsache, dass in den Genrebildern unter dem Einfluss der Uki-e immer öfter Landschaft als Hintergrund auftauchte. Und obwohl Genreszene und Landschaft kompositionell in der Regel wenig miteinander zu tun haben, wirken die Techniken der westlichen Kunst in den besten Werken dieser Art (vor allem von Kyonaga) keineswegs fremdartig oder betont exotisch, wie in den frühen Uki-e.




    Die Uki-e-Holzschnitte der zweiten Hälfte des 18. Jahrhunderts und jene Erscheinungen in der Ukiyo-e-Kunst, die sie bewirkten, können also als Vorboten der eigentlichen Ukiyo-e-Landschaft betrachtet werden, deren Werdegang in Hokusais Schaffen gipfelte.




    Während seines langen Lebens befasste sich Hokusai mit verschiedenen Kunst- und Holzschnittarten. Er hat beispielsweise nicht nur gleich den anderen Holzschnittmeistern der Mode für „perspektivische Bilder“ Tribut gezollt, sondern erlernte sogar unter der Anleitung Shiba Kokans den westlichen Stil. In den 90er Jahren des 18. Jahrhunderts fertigte er eine Reihe von Holzschnitten an, die trotz der Anknüpfung an die holländischen Radierungen im Vergleich zu den Uki-e-Werken Toyoharus und seiner Nachfolger eine prinzipiell neue Erscheinung darstellten.




    Zum Hauptthema seiner Werke wurde die Natur in all ihrer Vielfalt. Oft ist sie bei ihm topographisch genauso wahrheitsgetreu gezeigt wie bei seinen Uki-e-Vorgängern. Dabei beschränkte er sich nicht auf das bloße Festhalten des Motivs, sondern war bestrebt, seine eigene Weltanschauung, seine Auffassung der Wechselbeziehungen von Mensch und Natur zum Ausdruck kommen zu lassen. Und schließlich vermochte er es als erster, die Gesetze der perspektivischen Raumgestaltung mit dem für den japanischen Holzschnitt so typischen linearen Rhythmus zu verbinden. Mit diesen Frühwerken Hokusais begann also die Entwicklungsgeschichte der Ukiyo-e-Landschaft.




    In den Jahren 1820-1830 brachte er seine bekannten Landschaftsserien, vor allem 36 Ansichten des Fuji (Mitte der 20er bis Anfang der 30er Jahre des 19. Jh.), heraus. Hokusais Landschaften haben zwar etwas mit der klassischen Malerei Japans und dem Uki-e des 18. Jahrhunderts gemein, unterscheiden sich aber von ihnen grundsätzlich. Die klassische Landschaft des Fernen Ostens ignorierte im Grunde das reale Erscheinungsbild der darzustellenden Gegend, deren Botschaft es war, philosophische Ideen durch Naturformen auszudrücken, während Hokusai immer einen konkreten Landstrich zeigt, dessen topographische Besonderheiten oft mittels Inschriften präzisiert werden. Die Konkretheit von Hokusais Landschaften unterscheidet sich von der Konkretheit der Uki-e-Bilder des 18. Jahrhunderts, in denen die Naturdarstellung nicht über den Rahmen etwas plump anmutender topographischer Studien hinausgeht. Hokusai fertigte stets Naturskizzen an, aber er verarbeitete sie im weiteren Schaffensprozess und ließ dann ein verallgemeinertes, doch nicht spekulatives, wie in der klassischen Malerei, sondern auf einem konkreten Motiv fußendes Naturbild entstehen. Viele Landschaften von ihm sind symbolisch, wie zum Beispiel eines seiner berühmten Blätter Der rote Fuji, das bis heute als verkörperte Seele Japans empfunden wird.




    Allerdings sind die meisten Arbeiten Hokusais keine ausgesprochenen Landschaftsbilder, sie balancieren eher auf der Grenze zwischen Landschaft und Genreszene. Das äußert sich nicht so sehr in der Komposition als vielmehr in den inhaltlichen Schwerpunkten. In Hokusais Holzschnitten bildet die Natur das Milieu, in dem das aktive, geschäftige Leben der Menschen verläuft. Die Naturdarstellung ist hier kein Selbstzweck, sie hat die Bedeutsamkeit des realen, alltäglichen Lebens des Menschen zu betonen. Die Serie 36 Ansichten des Fuji machte einen gewaltigen Eindruck auf Hokusais Zeitgenossen, darunter auch auf den Künstler Ando Hiroshige, der der Landschaft bisher keine große Beachtung schenkte. Seit Anfang der 30er Jahre befasste er sich aber fast ausschließlich mit diesem Genre.




    Seinerseits schuf der bereits 75-jährige Hokusai seit derselben Zeit immer weniger Landschaftsbilder und widmete sich ganz dem historisch-heroischen Genre. Der bedeutendste Meister der Landschaftsholzschnitte wurde Hiroshige. In seinen Arbeiten erhielten die Wesenszüge der Ukiyo-e-Landschaft ihre prägnanteste und vollkommenste Verkörperung.




    Ando Hiroshige, einer der bekanntesten japanischen Holzschnittmeister außerhalb seiner Heimat, kam 1797 in der Familie des Samurai Ando Genyemon, der bei der Feuerwehr des Shogun, des Reichsstatthalters und obersten Heerführers, diente, zur Welt. Von Kindheit an machte sich bei ihm die Künstlerbegabung bemerkbar, wovon eine von ihm im Alter von zehn Jahren beschriftete Rolle zeugt. Als der Junge dreizehn wurde, starb sein Vater, und er musste dessen Posten bei der Feuerwehr beziehen, der auf Lebenszeit innegehalten und vererbt wurde. Hirohige war aber von dem Wunsch besessen, Künstler zu werden. Zwei Jahre später ging er bei Utagawa Toyohiro, einem der angesehensten Holzschnittmeister der damaligen Zeit, in die Lehre. Er wollte eigentlich bei Toyokuni I (1765-1825), dem Haupt der Utagawa-Schule, lernen, doch es wurde ihm glücklicherweise nicht erlaubt. Toyokuni, Toyohiros ehemaliger Mitschüler, hatte nämlich eine zu stark ausgeprägte künstlerische Individualität, und nach einer längeren Zusammenarbeit mit ihm wäre Hiroshiges originelle Begabung höchstwahrscheinlich unterdrückt worden; wer weiß, wie sich sein weiteres künstlerisches Schicksal gestaltet hätte, würde er den traditionellen Weg der Meister der Utagawa-Schule, die sich auf Frauen- und Schauspielerporträts spezialisierten, eingeschlagen haben. In Toyohiros Werkstatt blieb Hiroshige nicht lange: Ein Jahr später, 1812, erhielt er seinen Meisterbrief.




    Frühe Holzschnitte Hiroshiges, bei denen es sich meistens um Bijinga und Yakusha-e handelt, sind wenig interessant und nicht besonders originell. Man sieht ihnen den starken Einfluss von Toyokuni I, Hokusai und Eizan (1787-1867) an. Nach dem Tod Toyohiros erhielt er das Angebot, die Leitung seiner Werkstatt zu übernehmen, aber er lehnte es ab, da ihn der traditionelle Themenkreis der Utagawa-Schule gleichgültig ließ. Seit Ende der 20er Jahre galten alle seine Bemühungen der Landschaft, die nun zum Hauptthema seines Werks wurde. Im Laufe von über 20 Jahren schuf er mehrere Serien von Holzschnitten, in denen seine Begabung als Landschaftsmaler voll zur Geltung kam. In seiner Landschaftskunst wurden von Anfang an zwei Hauptthemen deutlich: der Tokaido-Trakt und die Sehenswürdigkeiten der Hauptstadt Edo. Hiroshiges Zeitgenossen fühlten sich in diesen Arbeiten an diese oder jene malerische Orte Japans erinnert. Dem Künstler wurde allerdings oft vorgeworfen, er entstelle bewusst die realen Landschaften. Es ist schwer, über die Gründe jeder dieser „Entstellungen“ zu urteilen, aber Hiroshige führte bekanntlich Reisetagebücher, in denen er besonders interessante Ansichten festhielt, wie es mit den dem Tokaido-Trakt gewidmeten Serien der Fall ist. Deswegen können wohl alle Abweichungen von realen Erscheinungsbildern auf Erwägungen rein künstlerischen Charakters zurückgeführt werden. Auch seine spätere Serie, Hundert berühmte Ansichten von Edo, weist viele Blätter mit einer solchen Herangehensweise an das „Porträt“ der jeweiligen Gegend auf. Für Hiroshige kam es nicht nur darauf an, eine Gegend darzustellen; vielmehr war er bestrebt, ihre emotionale Dominante, die Stimmung der Natur zu zeigen. Möglicherweise ist das der Hauptgrund, warum er einige wesentliche Details wegließ oder, im Gegenteil, nichtexistierende Züge „erdichtete“. Solche Ungenauigkeiten kamen bereits in einigen früheren Stadtansichten Hiroshiges vor, doch am häufigsten begegnet man ihnen in den Edo-Ansichten.
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      9. Aodo Denzen. 1748-1822, Das Kloster Sensoji
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      10. Shiba Kokan. 1747-1818, Ansicht von Mimeguri, 1783
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      11. Andô Hiroshige, Die Kirschblüte in Nakanomachi in Yoshiwara, Blatt aus der Serie „Sehenswürdigkeiten von Edo“


    




    Diese Stadt (damals die Hauptstadt Japans) nimmt einen besonderen Platz im Leben und Schaffen Hiroshiges ein. Dort erblickte er zum ersten Mal die Welt und blieb sein ganzes Leben lang, dort erlernte er das Malerhandwerk und wurde berühmt. Als Landschaftsmaler reifte er, während er die Natur beobachtete und die Stadtansichten studierte. Das Thema Edo zieht sich durch sein ganzes Schaffen wie ein roter Faden hindurch.




    Edo war damals keine Stadt im heutigen Sinne dieses Wortes. Stadteile mit großer Bebauungsdichte waren durch weite Reisfelder, Parks und Obstgärten aufgelockert. Die Landschaften waren vielfältig und malerisch. In allen Edo-Serien Hiroshiges findet man nicht nur „urbanistische“ Ansichten – Straßen, Plätze, Brücken usw. – sondern auch Ackerfelder, stille, verträumte Flussufer und Wasserfälle. Seine Stadtansichten sind meistens in topographischer Hinsicht genauer als beispielsweise die 53 Stationen des Tokaido. Das bedeutet aber nicht, dass die emotionale Seite hier für den Künstler unwichtig war. Wahrscheinlich hatte er es hier einfach nicht nötig, zu eigenmächtigen Korrekturen zu greifen.




    In den Edo-Ansichten traten also die Besonderheiten jener Erscheinung, die wir die „Landschaft Hiroshiges“ nennen, deutlicher zutage als in anderen Schaffensformen des Künstlers. In diesen Werken bemühte er sich darum, die Seele der Natur zu verstehen, ihre Stimmung wiederzugeben, ohne das konkrete Antlitz der Stadt zu verzerren. Geht man davon aus, dass die Landschaft ein Porträt der Gegend ist, so ist sie bei Hiroshige deren psychologisches Bildnis. Bereits in seinen frühen Landschaftsfolgen wie Toto meisho (Berühmte Ansichten der Östlichen Hauptstadt, 1831 und 1832-1835) oder Tokaido gojusan tsugi-no uchi (53 Stationen des Tokaido, 1833-1834) ist jenes Neue offensichtlich, was Hiroshige in die Ukiyo-e-Landschaft einbrachte und wodurch sich seine Kunst von der ihres Begründers, Hokusais, unterscheidet.




    Dem Charakter seiner Künstlerbegabung nach ist Hokusai kein Betrachter. Er begnügte sich im Unterschied zu seinen Uki-e-Vorgängern nicht mit der unmittelbaren Wiedergabe des Motivs, sondern stilisierte es, verallgemeinerte die Landschaft, bis sie symbolischen Klang erhielt. Oft wich die eigentliche Naturdarstellung einer effektvollen, meisterhaften Komposition mit philosophischem Hintersinn. Mit anderen Worten stellen viele Landschaften Hokusais die Verkörperung spekulativer Ideen aufgrund des Kombinierens von stilisierten Elementen einer Gegend dar.




    Im Unterschied zu Hokusai, dessen Landschaften den Charakter des philosophischen Nachsinnens über Natur und Mensch haben, ist Hiroshige vor allem ein Lyriker. In seinen Blättern aus den Jahren 1830-1850 ist seine Auffassung der Natur unmittelbar und emotional. Es ging ihm darum, ein solches Naturbild zu schaffen, in dem der Betrachter die Stimmung der gezeigten Natur spüren könnte. Weicher Lyrismus, Natürlichkeit und Einfachheit sind für seine Arbeiten dieser Periode kennzeichnend.




    In den 50er Jahren kündigte sich in Hiroshiges Schaffen ein Umbruch an. Das äußerte sich vor allem darin, dass er immer öfter zum vertikalen Format griff. Das vertikale und horizontale Format haben verschiedene Ausdrucksmöglichkeiten. Das erste ist für die Wiedergabe des sanften, friedlichen Laufs der Ereignisse bestimmt, während das zweite die Keimzelle des „Konflikts“ enthält und zu einer kontrastreichen, angespannten, brisanten Komposition verleitet, was bei einem Vergleich der Holzschnitte Hiroshiges aus den 40er und 50er Jahren mit seinen späteren Werken deutlich wird, insbesondere mit der Serie Hundert berühmte Ansichten von Edo. In den Serien der 50er Jahre wie Rokuju yoshu meisho zue (Berühmte Ansichten der 60 Provinzen) wird das Narrative durch die starken kompositionellen und farblichen Kontraste verdrängt. Die Darstellung wird mitunter in bizarrer Weise fragmentiert, und man spürt deutlich dramatische Intonationen.




    Diese Stilwandlung wird unterschiedlich erklärt. Möglicherweise ist sie mit den tragischen Ereignissen im Leben des Künstlers verbunden. Die 30er Jahre waren die Periode des Erfolgs, des ruhigen Schaffens und des Familienglücks. Doch 1839 starb Hiroshiges Frau und 1845 sein Sohn Tojiro. Der seelische Zustand des Künstlers kann sich natürlich auf sein Weltgefühl ausgewirkt haben.
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      12. Okumura Masanobu. 1686-1764, Großer „perspektivischer“ Holzschnitt mit der Darstellung von Schauspielern
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      13. Katsushika Hokusai. 1760-1849, Der Dichter Kakinomoto-no Hitomaro, Blatt aus der Serie „Anthologie ‘Hundert Gedichte von hundert Dichtern’, von einer Kinderfrau nacherzählt“
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      14. Katsushika Hokusai. 1760-1849, Fischer


    




    Möglich ist auch etwas anderes. Zu Beginn der 50er Jahre war Hiroshige bereits ein ausgereifter Meister, Autor zahlreicher berühmter Landschaftsserien. Nach dem Tod Hokusais 1849 wurde er außerdem der Hauptvertreter der Ukiyo-e-Landschaft. Aber das alles hatte auch seine negative Seite. Hiroshige war mit Aufträgen überhäuft, das trieb ihn zur Eile, und er arbeitete oft nachlässig; manchmal überließ er die Arbeit den Schülern. Es kamen auch mehr oder weniger talentierte Nachahmer seines Stils auf.




    Seine eigenen Werke der 40er Jahre fügten ferner nichts Neues zu dem bereits Geleisteten hinzu. Hiroshige dürfte verstanden haben, dass die „lyrische Landschaft“, der er fast zwei Jahrzehnte gewidmet hatte, erschöpft war. Man musste nach neuen Wegen suchen. Und nun wurde in den Serien der 50er Jahre die Wiedergabe der Natur in ihren zahlreichen Erscheinungsformen von den Versuchen, die langjährigen Beobachtungen der Natur zu verallgemeinern, abgelöst. Allerdings waren das keine analytischen Verallgemeinerungen, wie wir ihnen bei Hokusai begegnen, sondern eher emotionale: Das Leitmotiv von Hiroshiges Schaffen bleibt unverändert.




    Wie dem auch sei, Ende der 40er und besonders in den 50er Jahren machten sich in Hiroshiges Werk neue Tendenzen bemerkbar. Am deutlichsten traten sie in der Holzschnittserie Meisho Edo hyakkey (Hundert berühmte Ansichten von Edo) zutage, die der Autor selbst für seine beste Schöpfung hielt und mit der er seine Karierre als Holzschnittmaler beschließen wollte.




    Hundert berühmte Ansichten von Edo ist die umfangreichste Serie nicht nur im Schaffen Hiroshiges, sondern auch in der ganzen Entwicklungsgeschichte des Ukiyo-e-Holzschnitts. Sie besteht aus 118 Blättern, die 1856-1858 vom Verlag „Uoei“ veröffentlicht wurden. Einige Blätter erschienen bereits nach dem Tod des Künstlers, drei davon stammen von seinem Schüler Shigenobu (1826-1869), der sich das Pseudonym Hiroshige II nahm. Die Holzschnitte waren nicht chronologisch, sondern nach den Jahreszeiten angeordnet: Frühling (42 Blätter), Sommer (30 Blätter), Herbst (26 Blätter) und Winter (20 Blätter). Ob das die Idee des Künstlers oder des Verlegers war, bleibt unbekannt.




    Während seiner fast dreißigjährigen Künstlertätigkeit wandte sich Hiroshige oft dem Thema Edo zu und entwickelte mit der Zeit eine besondere Art und Weise, die Östliche Hauptstadt darzustellen, die zum Teil auch in der Serie Hundert berühmte Ansichten von Edo deutlich wird. Hiroshige lädt den Betrachter gleichsam ein, mit ihm zusammen eine Reise auf dem Fluss Sumidagawa zu machen, dessen verschiedene Ansichten nach den Beobachtungen der japanischen Kunstexperten in den Edo-Serien Hiroshiges am häufigsten anzutreffen sind. Zusammen mit dem Künstler fahren wir also flussabwärts, passieren die Eitaibashi-Brücke, werfen einen flüchtigen Blick auf Susaki, erreichen die Mündung bei Tsukudajima, gehen an Land, begeben uns, am Stadtbezirk Shiba vorbei, zum Hügel Kasumigaseki und beschauen dann, auf dem Hügel stehend, den Weg, den wir zurückgelegt haben. Die letzte Edo-Serie Hiroshiges geht allerdings über den Rahmen dieser Route hinaus, doch sie bleibt nach wie vor die Hauptroute aller „Kunstreisen durch die Hauptstadt“.




    Alle Blätter der Serie Hundert berühmte Ansichten von Edo weisen gleich gestaltete Begleittexte auf. Oben rechts, in einem roten oder rosa Rechteck, steht in hieroglyphischen Schriftzeichen der Name der Serie: Meisho Edo hyakkey; daneben, in einem mehrfarbigen Quadrat, erscheint eine kurze, aber treffende Beschreibung des gezeigten Ortes. Im unteren Teil des Blattes, rechts, links oder in der Mitte, findet sich noch ein rotes, seltener gelbes Rechteck, das in Größe und Fomat mit dem oberen, das den Namen der Serie enthält, übereinstimmt. Das ist die Signatur des Künstlers: Hiroshige-ga (ein Bild Hiroshiges) oder Hiroshige-hitsu (hitsu – Pinsel). Unten links, auf dem Bildrand, steht der Stempel des Verlegers: Shitaya Uoei (Uoya Eikichi aus dem Stadtbezirk Shitayai), und daneben oder auf dem oberen Bildrand – zwei Stempel des Zensors sowie das Datum. Es sei hier nebenbei bemerkt, dass diese Angaben die Rezeption des Werks keineswegs stören, im Gegenteil: der Künstler fügte sie bewusst in die koloristische und kompositionelle Struktur des Blattes ein, aus demselben Grunde hat das Rechteck mit der Signatur keinen fixierten Platz. Wenn die diagonale Entwicklung des Motivs betont werden musste, ordnete Hiroshige die roten Rechtecke entlang dieser Diagonale an. Bei einer vertikal aufgebauten Komposition liegen sie in einer Achse. Die Anwendung der Rechtecke mit Begleittexten als Farb- und Kompositionsakzente waren bei Hiroshige auch früher anzutreffen, doch nur in dieser Serie hat er das so raffiniert und zielbewusst gemacht.




    Die Farbakzente, die mit der Darstellung inhaltlich in keinem Zusammenhang stehen, verstärken den dekorativen Effekt der Serie. Das ist eine neue Besonderheit der Kunst Hiroshiges, die sich erst in den 50er Jahren entwickelte. Dass viele Blätter dieser Serie vor allem dekorativ wirken, erklärt sich zum Teil durch die Farbenpracht und oft auch durch einen ungewöhnlichen Bildaufbau.




    Die Komposition ist hier eigentlich nicht ganz typisch für Hiroshige. Man hat es hier mit zwei Hauptlandschaftstypen zu tun: unmittelbar nach der Natur gemachte Skizzen und Ansichten, in denen dekorative Züge vorherrschen. Unter den erstgenannten gibt es oft von einem „natürlichen“ Standpunkt gezeigte Landschaften. Ihre sanfte, lyrische Stimmung erinnert an die Arbeiten Hiroshiges aus den 30er Jahren, und sie muten manchmal sogar als Fragmente horizontaler Kompositionen an. In den anderen, „rein landschaftlichen“ Blättern, rückt irgendein Gegenstand – der Bug eines Bootes, ein fliegender Kranich, ein Stück Tempeldach u.ä. – in den Vordergrund, während die Landschaft in der Bildtiefe liegt, so dass man sie „durch“ diese Gegenstände betrachten muss. Eine solche Komposition ist für die Ukiyo-e-Landschaften recht ungewöhnlich, sie erweckt beim Betrachter das Gefühl, als würde er in die Landschaft eintreten und der untere Bildrand wäre die „Schwelle“, von der er das Geschehen verfolgt. Selbst wenn die Darstellung nicht mit Figuren belebt ist, spürt man die Präsenz des Menschen ganz deutlich, denn die Natur erscheint hier, wie sie vom Betrachter wahrgenommen wird. Durch die Gegenüberstellung von Vorder- und Hintergrund gibt der Künstler die Bildtiefe wieder, die er mitunter noch durch übertriebene lineare Perspektive im Geiste des Uki-e des 18. Jahrhunderts betont. Aber die besten Blätter dieser Art dürften die sogenannten Enkei (Ansicht aus der Ferne) sein, in denen sich die erwähnte Gegenüberstellung mit dem Blickpunkt von oben verbindet. Vor dem Betrachter liegen unübersehbare Weiten, die Landschaft wirkt erhaben, der Vordergrund bildet ihre inhaltliche und emotionale Dominante. Eines der markantesten Beispiele dafür stellt das besonders weit bekannte Blatt Fukagawa Susaki Jumantsubo dar, in dem der riesige Adler im Vordergrund, sehr dynamisch und expressiv vor der verschneiten menschenleeren Meeresküste bei Fukagawa gezeigt, als eine Art Symbol der Naturgewalt empfunden wird.




    Ganz anders wirkt dieser kompositionelle Kunstgriff in den dekorativen Blättern, zum Beispiel in dem nicht minder bekannten Holzschnitt Horikiri-no hanashobu (Schwertlilien in Horikiri). Auch hier rückt der Vordergrund in maximale Nähe zu dem Betrachter, der durch die Blumen auf das gegenüberliegende, ebenfalls mit Schwertlilien bewachsene Ufer schaut. Die eigentliche Landschaft spielt keine wesentliche Rolle, sie ist hier lediglich ein ziemlich passiver Hintergrund. Fast den ganzen Raum füllen die großen Blumen, in deren Interpretation der Künstler die naturalistische Genauigkeit mit Verallgemeinerung und feiner Stilisierung des Ganzen paart. Eine solche Herangehensweise an die Pflanzendarstellung ist nicht so sehr für die Ukiyo-e-Kunst als vielmehr für die dekorative Malerei Japans charakteristisch, insbesondere für die Schulen Maruyama-Shijo und Rimpa oder für die angewandte Kunst. Es ist schwer zu sagen, zu welchem Genre dieses Blatt gehört – Fukeiga (Landschaft) oder Kachoga (Blumen- und Vogelmalerei), mit dem sich Hiroshige ab und zu befasste. Während seine Holzschnitte der 30er und 40er Jahre ausgesprochene Landschaftsbilder sind, ist das Genre vieler Blätter der Serie Hundert berühmte Ansichten von Edo nicht zu bestimmen. Als eines der besten Beispiele für Genreverwirrung wäre hier das Blatt Asakusa-tanbo Tori-nomachi mode (Torinomachi-Wallfahrt in den Feldern von Asakusa) zu nennen. Durch ein vergittertes Fenster des oberen Stocks eines Teehauses im Yoshiwara-Viertel sieht man die weiten Reisfelder und den Berg Fuji in der Ferne. Die Landschaft ist monochrom (abgesehen von den Dächern und dem Fuji), die Prozession der im Bildtitel angesagten Wallfahrer ist kaum bemerkbar.




    Viel ausfürlicher ist das Interieur des Zimmers gezeigt, aus dem der Betrachter auf die winterlich kalte Morgendämmerung hinter dem Fenster blickt. Das Zimmer ist leer, doch die Anwesenheit des Menschen ist deutlich zu spüren. Die Tasse und das Handtuch auf dem Fensterbrett sowie ein Stück Papierrolle und die Haarnadeln in einem Etui in der gegenüberliegenden Zimmerecke zeugen davon, dass das Zimmer erst vor einem Augenblick verlassen wurde. Diese Details sind sehr fein ausgeführt und könnten an sich als Stillleben bezeichnet werden, hätte es dieses Genre in der damaligen Kunst Japans gegeben. Ihnen galt im Grunde genommen das Hauptaugenmerk des Künstlers, sie schaffen die emotionale Atmosphäre des Bildes.




    Der ungewöhnliche Blickpunkt hilft hier, wie auch in den anderen Blättern, nicht einfach eine bestimmte Gegend darzustellen, sondern dabei auch die Empfindungen des Betrachters wiederzugeben, der zu einem Teilnehmer am Geschehen wird und die gezeigte Szene gleichsam von innen erlebt. Alle Bestandteile der Komposition sind darauf gerichtet, eine gewisse psychologische Stimmung zu bewirken, die es dem Betrachter erlauben würde, den Zustand der Natur zu erfühlen. Dies war das Hauptziel des Künstlers in allen Blättern dieser Serie, abgesehen von den wenigen ausgesprochen dekorativen. Deswegen verband er Elemente verschiedener Genres: Landschaft, Stillleben und Alltagsszenen.




    In den Hundert berühmten Ansichten von Edo gelangte Hiroshige zu einer – selbst für Hokusai – neuen Auffassung der Aufgabe, die vor der Landschaft stand. Nicht einfach wahrheitsgetreue Darstellung der Gegend, ja nicht einmal das Anheben eines konkreten topographischen Motivs auf das Niveau eines Symbols (wie wir das manchmal bei Hokusai erleben), sondern die Schaffung eines Naturbildes, das, gezeigt als Eindruck des Betrachters, trotzdem auf die Seelen der Menschen einwirken, bei ihnen eine besondere Stimmung – je nach dem Zustand der dargestellten Natur – erzeugen kann. Dieses schwer erreichbare Ziel, das Hiroshige verfolgte, ist für die Ukiyo-e-Landschafts-Holzschnitte zwar neu, doch es entspricht durchaus ihren Hauptprinzipien, es entspricht ihnen viel mehr als Hokusais monumentale und oft allen Emotionen fernliegende Landschaften, in denen der Mensch als ein winzigkleines geistloses Detail der ewigen Konstruktionen der Natur erscheint.




    In Übereinstimmung mit der am Alltag orientierten Ukiyo-e-Kunst stand Hiroshige dem alltäglichen Leben nicht ablehnend gegenüber, für ihn gab es keine „vulgären“ Gegenstände. Ein beliebiges in der menschlichen Wahrnehmung gespiegeltes Landschaftsmotiv war für ihn ein Weg zur Erkenntnis des Wesens der Natur, ihrer Seele. Die späteren Landschaften Hiroshiges sind nicht minder verallgemeinert und symbolisch als Hokusais Naturdarstellungen. Aber im Unterschied zu diesen bleiben sie einem der Hauptprinzipien des Ukiyo-e während seiner Blütezeit treu: Sie geben nicht nur das Geschehen, sondern auch dessen emotionale Atmosphäre wieder. Wohl sind Hiroshiges Landschaften nicht so monumental wie die von Hokusai, sie haben intimeren Charakter, dafür aber sind sie weitaus emotionsgeladener und komplizierter. Sie bilden die letzte Entwicklungsstufe der Ukiyo-e-Landschaft und überhaupt der traditionellen Landschaftskunst Japans.
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      15. Katsushika Hokusai. 1760-1849, Feuerwerk auf der Ryogokubashi-Brücke, Blatt aus der Serie „Neuausgabe von Perspektivbildern“. Um 1785
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      16. Utagawa Toyoharu. 1735-1814, Überfall des Aufrührers An Lushan auf Kaiser Huan, Blatt aus der Serie „Neuausgabe von Perspektivbildern“. Um 1770
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      17. Katsushika Hokusai. 1760-1849, Siegeswind, ein klarer Tag, Blatt aus der Serie „36 Ansichten des Fuji“. Um 1831
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