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Mein besonderer Dank an dieser Stelle geht an alle, die mich bei der Realisierung dieses Essays mit viel Geduld begleitet haben.




VORWORT


Wenn im Folgenden von Kunst die Rede ist, ist immer die „bildende Kunst“ gemeint.


„Ist das Kunst?“


„Ja, das Objekt, das du da drüben siehst, ist ein Kunstwerk.“


„Und woher weißt du, dass es ein Kunstwerk ist?“


„Ich weiß, dass es ein Kunstwerk ist, weil ich an ihm alle Merkmale eines Kunstwerkes feststellen kann.“


„Und woher weißt du, dass alle die Merkmale, die du erkennen kannst, Merkmale eines Kunstwerkes sind?“


„Ich weiß das, weil ich sie an anderen Kunstwerken gesehen habe.“


„Und was ist ein Kunstwerk?“


„Ein Objekt, das alle Menschen, die Kunstwerke kennen, ein Kunstwerk nennen, weil es die Merkmale jener Objekte aufweist, die sie Kunstwerke nennen.“


„Aber da beißt sich doch die Katze in den Schwanz! Das ist ja eine zirkuläre Argumentation …!“


So oder ähnlich könnten Gespräche darüber verlaufen, woran Kunst erkennbar sei oder was Kunst ausmache. Die Erklärungsversuche zeigen, wie sehr Aussagen in ihrer Gültigkeit alleine vom Erfahrungsbereich eines Beobachters abhängen.


Jedermann fühlt sich berufen, über Kunst zu reden; keiner kann jedoch explizit sagen, was Kunst tatsächlich ist. Über Kunst wird viel geschrieben: Sie ist ein existierendes Etwas, ein Faktum, dessen Existenz nicht angezweifelt wird. Habilitationen, Dissertationen, Aufsätze, Katalogtexte werden mit der unverrückbaren Gewissheit verfasst, dass es Kunst gebe. Andere Meinungen legen wiederum dar und finden Belege dafür, dass Kunst nicht zu definieren sei. Dabei verweisen diese auf widersprüchliche Aussagen über „die Kunst“ und widersprüchliche Beurteilungen von Kunstwerken, die von Philosophen, Kunsthistorikern, Kunstwissenschaftlern, Feuilletonisten oder den Künstlern selbst stammen.


Kunsthistoriker und Kunstwissenschaftler zeigen uns Objekte und benennen diese als Kunst bzw. als Kunstwerk.


Wie begründen sie ihre Auswahl? Was macht ein Kunstwerk aus? Ist es das, was man sieht? Sind es die empirischen Fakten einer Sache? Sind es die im Menschen ausgelösten oder nicht ausgelösten Emotionen? Entscheidet Bildung oder das Wissen über das benannte Objekt, ob es sich um ein Kunstwerk handelt oder nicht?


Aus den Naturwissenschaften kennt man das Problem von Definitionen und Axiomen, deren Beibehaltung oder Verwerfung in Folge neuer, erweiterter Erkenntnisse möglich ist oder notwendig wird. Naturwissenschaftler lernten den Umgang mit revolutionierenden Entdeckungen: Sie akzeptierten unveränderliche Konstanz-Gesetze, aber auch veränderliche Größen.


Um meine Gedankengänge zu veranschaulichen, beginne ich exemplarisch mit Kunstgeschichte, in Auswahl mit einigen der wichtigsten Stile unserer christlich-abendländischen Kultur. Danach folgt der Versuch, mich einer „Definition von Kunst“ zu nähern. Die Erkenntnis, dass eine allgemein gültige Definition von Kunst sowohl schwierig als auch problematisch ist, beendet meine Ausführungen.


Angeregt zu diesem Essay wurde ich von Claus Borgeests Traktat: „Das Kunsturteil“ (1979)




KUNSTSTILE UND KUNSTEPOCHEN



Romanik (930 – 1250 n. Chr.)




„Alles zur Ehre Gottes“


Objekte im Dienste von Religion


und weltlicher Macht





Wie kam ein Mönch um 900 n. Ch. dazu, eine Kreuzigungsszene auf Pergament zu malen? Warum schnitzte ein Schreiner eine kleine, verzierte Truhe aus teuerem Holz? Warum stellte ein Goldschmied ein Kreuz aus Gold und Edelsteinen her? Warum entstanden Objekte in geringer Anzahl ohne praktischen, alltäglichen Nutzen?


Die Ästhetik


Schon in frühen Zivilisationen dominierte ein „angeborenes, evolutionsbedingtes Schönheitsempfinden“, das sich in der Bevorzugung bunter, greller Farben, glänzender und glatter Materialien, gereihter, gleichmäßiger Muster und in der Symmetrie als Kompositionsprinzip äußerte; dieses lässt sich auch heute noch bei Naturvölkern beobachten. Asymmetrie, offene, unvollendete und verzerrte Formen wurden vermieden; Linien fließen, mäandern gleichmäßig.


In der Romanik wurde im Gebrauch von keltischen und byzantinischen dekorativen Gestaltungselementen schon eine bereits elaborierte Ästhetik sichtbar.


Die Gesellschaft


Die Herrschaftsform zur Zeit der Romanik war der Feudalismus; im Reich der Franken entwickelte er sich nach dem Jahr 800. Ein Feudalherr war in der Regel ein Angehöriger der ersten beiden Stände: des Adels oder des Klerus. Päpste, Bischöfe und Äbte großer Klöster waren einflussreiche Feudalherren, sie verfügten über ausgedehnten Landbesitz und eine große Anzahl von Leibeigenen und Hörigen.


Den Bauern, der Mehrheit der Bevölkerung, sprach man jegliche Freiheiten ab.


Der größte Teil der Menschen wohnte in kleinen Dörfern. Die Bevölkerung im 9. Jahrhundert verdoppelte sich trotz widrigster Umstände wie Kriege, Hungersnöte und Krankheiten.


Die Lebenserwartung der Bevölkerung lag im Durchschnitt bei 47 Jahren, wobei die Kindersterblichkeit sehr hoch war. Die Produktion des damaligen Feudalismus war stark von der Naturalwirtschaft geprägt, die Technik noch schwach entwickelt und die Naturwissenschaft erst im Entstehen begriffen.


Kaiser Karl der Große übernahm den Römischen Baustil mit seiner Massivbauweise, den Rundbögen und kleinen Fenstern sowie Gepflogenheiten der römischen Kultur. Damit institutionalisierte er neue kulturelle Grundlagen, die für das Abendland im Mittelalter prägend wurden (siehe Karolingische Renaissance, Kaiser, Kunst und Kirche).


Die lateinische Sprache wurde als Verkehrssprache im Frankenreich eingeführt und die karolingische Minuskel als einheitliche, verbindliche Schrift durchgesetzt. Liturgische Texte und der Bibeltext wurden vereinheitlicht, das Kopieren antiker Texte sowie deren Weiterverbreitung und Austausch gefördert.


Personen, die an der Entstehung der


Kult-Objekte direkt beteiligt waren


Die Auftraggeber


Die Auftraggeber und deren Ideen waren die Ursache für das Entstehen von „Kunstobjekten“. Neben dem Adel traten besonders der hohe Klerus (Bischöfe, Äbte in großen Klöstern etc.) als Auftraggeber von Prachthandschriften, Reliquienschreinen, Skulpturen, Mosaiken wie auch Kirchengebäuden auf.


Die Idee zum Kult-Objekt


Die offizielle, vordergründige Aufgabe der Objekte war es, Gott zu ehren; sie wurden in Auftrag gegeben „zur Ehre Gottes“ oder aus missionarischem Eifer. Inoffiziell konnte die Absicht des Auftraggebers durchaus ein individuelles Geltungsbedürfnis sein oder ein Handel mit Gott nach dem Motto „do ut des“. Die Bücher mit Malereien z. B. waren ursprünglich in „Privatbesitz“ und nicht für fremde Betrachter gedacht – sie erfreuten die Besitzer durch Exklusivität, Schönheit und Wert. Diese Objekte waren großer Luxus und spiegelten den Rang und Reichtum des Auftraggebers wider. Missionare aus Irland, die den Katholizismus im Frankenreich verbreiteten, brachten die keltische Ornamentik mit. Der sächsische König Otto II. heiratete die byzantinische Prinzessin Theophanu; mit ihr gelangten byzantinische Kultur, Technik und Bildsprache in den Norden. Die Ottonische Kunst mit ihren stark byzantinischen Einflüssen hauchte der Skulptur, der Architektur und der Metallbearbeitung neues Leben ein (Ottonische Kunst, 900 – 1002 n. Chr.).


Die Adressaten der Objekte


Als Adressaten hatten die Mosaike, Kruzifixe und Altarbilder in den Kirchen den betenden Besucher. Dabei hatten sie zum einen die Aufgabe, die christliche Lehre sichtbar und damit glaubhaft zu machen sowie Gläubige im Glauben zu bestärken (Biblia Pauperum). Zum zweiten sollten sie den Untertanen die Macht der Kirche oder des Kaisers und deren Herrschaftsrecht von „Gottes Gnade“ zeigen. Der Bischof oder Kaiser standen in den Bildern, für alle sichtbar, bei den Heiligen; das Feudalsystem zelebrierte sich somit selbst.


Die Kult-Objekte sollten primär nicht durch Schönheit erfreuen, auch nicht der Unterhaltung niederer Bevölkerungsschichten dienen. Die Objekte spiegelten die Ideen und Absichten, die Macht und die Größe der Auftraggeber wider, sie manifestierten und visualisierten diese für den Auftraggeber und Betrachter.


Der Kunst-Handwerker


Bedeutende Werkstätten für die „Kultobjekte“ befanden sich in den Klöstern, wo anonyme Mönche beispielsweise Schriften im Auftrag „illuminierten“. Keiner dieser Klosterbrüder wurde als Künstler bezeichnet; allein ihr handwerkliches Können zählte. Handwerker außerhalb der Klöster wurden für verwendetes Material und entsprechend der Qualität ihrer Arbeit entlohnt.


Das Material


Die Objekte waren zum einen besonders wertvoll, weil sie „Gott“, „Heiliges“ oder „Glauben und Kirche“ als Thema hatten. Zum anderen bestand ihr Wert in der Verwendung sehr kostbaren Materials: Gold symbolisierte das Göttliche, ergänzend dazu u. a. Silber, Elfenbein, Edelsteine, Edelholz, Pergament und teure Pigmente; für ein Buch brauchte man die Haut von 70 Kälbern.


Ein dritter Wertfaktor ergab sich aus der Größe des Objektes: Je mehr teures Material verarbeitet wurde, desto wertvoller war es.


Des Weiteren waren die Objekte etwas Besonderes, weil sie in ihrer Art einmalig oder im Besitz des Papstes, des Kaisers und von Bischöfen waren. Aus heutiger Sicht werden alle diese Objekte Kunstwerke genannt.


Romanik:


Goldgrund, flächenhaft, Ornamentik, keltisch, statisch, archaisch, stilisiert, abstrahiert, Bedeutungsperspektive, kein realistisches Abbild von Mensch und Natur, etc.





Gotik (1140 in Frankreich – 1500 n. Chr., je nach Region)




„Ich ehre Gott“


Objekte im Dienste von Religion, weltlicher Macht und Bürgern





Mit dem Aufkommen der Städte, mit der Zunahme des Bürgertums und des Wohlstands durch den Handel und das Handwerk änderte sich die Sicht der Menschen auf das Irdische.


Die Ästhetik


Die angeborene Ästhetik dominierte. Die Objekte waren in bunten, möglichst reinen Farben gehalten, die Oberflächen glatt und durch Firnisse glänzend. Auch bei Holz und Metallen galt das Glatte, Glänzende als schön und wertvoll; Werkzeugspuren und grobe, derbe Bearbeitungen waren unfein. Die „figura serpentinata“ als Körperhaltung und die Gesten der Hände gehörten schon zu einer elaborierten Ästhetik.


Die Gesellschaft


Zentraleuropa wurde vom Heiligen Römischen Reich, vom Adel und von Rittern regiert. Zur ritterlichen Lebensweise gehörten Hoffeste, Turniere und Dichterlesungen. Immer mehr Städte bekamen ein eigenes Stadtrecht, wurden autonom. Große Handelsfamilien dominierten die städtische Gesellschaft, der Fernhandel weitete sich aus; die Unterschiede zwischen Arm und Reich in den Städten wurden größer.


Die Kaufleute schlossen sich in Gilden zusammen, die Handwerker in Zünften. Mit der technischen Entwicklung und Verbreitung von Wasser- und Windmühlen expandierte das verarbeitende Gewerbe. Die Macht des Klerus nahm zu. Abt Suger von St. Denis war der Berater zweier Könige von Frankreich, er konzentrierte sich auch auf die Neuerungen von Architektur und Kunst. Gotische Kathedralen symbolisierten das „himmlische Jerusalem“. Die Kirche initiierte oder organisierte Kreuzzüge und Inquisitionsverfahren; religiös Andersdenkende wurden als Ketzer bezeichnet.


Im Christentum kam die Lichtmystik auf, die in den farbigen Glasfenstern der Kathedralen mündete, deren Innenräume nun vom „gotischen Licht“ erhellt wurden.


Die Glasherstellung wurde verbessert und Glashütten expandierten.


Personen, die an der Entstehung der


Kunst-Objekte direkt beteiligt waren


Als weiterer Auftraggeber kam der wohlhabende Stadt-Bürger zu Klerus und Adel hinzu. Diese Auftraggeber wünschten sich neue Motive, erfreuten sich an religiösen Szenen in Gärten mit Heilpflanzen, Blumen, Tieren, dazu Rasenbänken mit Kissen, an Städten mit gemauerten Häusern und Kirchen im Hintergrund. Irdisches, die Natur wie auch Luxusgüter wurden bildwürdig. Stehende Figuren, gemalt oder als Skulptur, waren als „figura serpentinata“ in Bewegung. Realistische Portraits von weltlichen und kirchlichen Herrschern und selbstbewussten, reichen Bürgern waren begehrte Motive; die Handwerksmeister, Schnitzer, Goldschmiede und Maler waren stolz auf ihre Fähigkeiten und Fertigkeiten – so entstanden erstmals Selbstportraits der Maler. Der Goldgrund als Symbol für Gott und das Jenseits wich der realen Welt. Frühe perspektivische Räume und Innenräume wurden nun, teils auch in verkehrter Perspektive, dargestellt. Für den weiblichen Akt benutzte man in der Regel männliche Modelle mit wenigen Ausnahmen, was die Eva des Genter Altars von Jan van Eyck als Zeugnis belegt. Das Jenseits war nicht mehr das einzig Wünschens- und Erstrebenswerte für die Menschen. Ein „früher gotischer Realismus“ zeigte sich in den Bildern, die noch immer zur Ehre Gottes gemalt wurden, die aber auch als „Handel mit Gott“ – im Sinne von „do ut des“ – verstanden werden konnten.


Der Adressat


Die Objekte wurden vordergründig immer noch zur Ehre Gottes gefertigt. Der Auftraggeber der Werke, der Kult-Objekte, pries damit Gott und die Kirche. Aber auch die Gläubigen, insbesondere die aus den höheren Bevölkerungsschichten, sollten damit beeindruckt werden. Der Stifter eines Altarbildes, Kaufmann, Handwerker oder Ratsherr, war sich seines Reichtums und seiner bedeutenden Stellung bewusst; also ließ er sich in das Altarbild mit der gesamten Familie hinein malen. Auch diese Darstellung, in ihrer Ausführung natürlich nicht ganz so prunkvoll wie die eines Bischofs, geschah zur Ehre Gottes. Das Gemälde bediente somit auch das persönliche Geltungsbedürfnis des weltlichen Auftraggebers. Die Gläubigen in Stadt und Land sahen von ihren Plätzen aus hinauf zum Altar – und so richteten sie ihre Blicke zwangsläufig auf die Stifter und Auftraggeber der Werke in ihren erhöhten Positionen.


In den Hausaltären mit ihren kleinen, gefälligen Bildern brachten die Gläubigen die eigene Frömmigkeit zum Ausdruck.


Der Handwerker


Der Meister zeigte dem Auftraggeber Vorlagen aus seinem persönlichen Musterbuch, das er als Geselle auf der Wanderschaft bei anderen Meistern erstellt hatte. Er bot dem Kunden kreative Vorschläge an und berücksichtigte dessen Wünsche bezüglich des Motivs, der Anzahl der Personen, der Größe und des Material (u. a. Malgrund, Pigmente, Farbigkeit, Vergoldung) bei Bildern und Skulpturen. Die Arbeit des Handwerkers wurde nur dann entlohnt und das Material bezahlt, wenn das Ergebnis dem Auftraggeber gefiel. Der Handwerker der Hoch-Gotik war selbstbewusst und signierte nun sein gelungenes Werk. Die Nachfrage, der Bekanntheitsgrad des Meisters und seiner Werkstatt bestimmten von nun an den Preis.


Material und Wert


Der offizielle Wert eines Objektes errechnete sich aus seinen Herstellungskosten, dem Lohn und dem verwendeten Material – blaues Pigment aus Lapislazuli war so teuer wie eine Vergoldung. Das handwerkliche Können eines Meisters zeigte sich an der Haltbarkeit der Objekte, der Leuchtkraft der Farben, an einer naturnahen, illusionistischen Abbildung und daran, dass keine Pinselspuren oder Werkzeugspuren sichtbar waren. Preisunterschiede bei den jeweiligen Meistern ergaben sich aus ihrem Können und nun auch aus dem Grad ihrer Bekanntheit. Zu den weiteren Faktoren für den „ideellen Wert“ der Objekte zählten noch das Motiv selbst und der Ort, an dem sich das Objekt befinden sollte – z. B. eine kleine Stadtkirche oder ein Dom.


Neu entwickelte Materialien wie der Einsatz von farbigen, flachen Gläsern für die großen Glasfenster der Kathedralen bewirkten eine Wertsteigerung der Objekte. Die erste Papiermühle in Nürnberg ist auf 1390 datiert. Durch die Herstellung von Papier, entstanden im Hochdruckverfahren Schwarzlinien-Drucke, Spielkarten, Flugblätter, Heiligendarstellungen und Illustrationen in wissenschaftlichen Büchern. Die ersten Tiefdrucke waren Kupferstiche, sie stammen aus den Jahre um 1430.


Die Quantität an Kunstobjekten wächst.


Die Werke der Gotik haben ein anderes Aussehen als die der Romanik.


Frühgotik, Gotik:


„Figura serpentinata“, Faltenwürfe: eckig-weich, frühe Perspektiven, messbare Größen, Plastizität, Stofflichkeit, Raum, Naturähnlichkeit.





Renaissance (1450 – 1600 n. Chr.)




„Ich bin Gottes Ebenbild“


Kunst im Dienste von Religion, weltlicher Macht, Bürgern und Genies





Die Ästhetik


Alle Arten von Ästhetik zeigten sich in dieser Stilepoche. Angelehnt an die Skulpturen und Mosaike der griechischen Klassik pflegte man eine in sich ruhende, klare Komposition.


Durch die zunehmende Orientierung gebildeter Bevölkerungsschichten an den Naturwissenschaften und der Mathematik wurden Proportionen aus der Biologie wie der „goldene Schnitt“ und die Planetenabstände als Prinzipien der Harmonie in Objekte integriert. Die bunte, intensive Farbigkeit wurde ersetzt durch eine dezente, ausgewogene Farbharmonie.


In allen Bereichen galt wiederum das Glatte, Glänzende als schön und wertvoll.


Die Gesellschaft


Die Städte und die Population in Europa expandierten. Die monarchische Herrschaftsform wurde durch das Aufkommen der „Stände“ in ihren Machtbefugnissen eingeschränkt; der Klerus und das Bürgertum hatten Teil an der Macht. Der christliche Glaube und die Hoffnung auf das Jenseits herrschten zwar immer noch vor, aber die Menschen beschäftigten sich zunehmend mit ihrem gegenwärtigen Leben, mit den schönen, vergänglichen, irdischen Lebensumständen. Infolge der Verstädterung und dem damit verbundenen Aufschwung des Handels wuchs die Zahl der wohlhabenden Bürger zusehends. Ein früher Kapitalismus förderte neben dem Austausch von Gütern auch den Austausch von Ideen und Kunst. Das für die Gestaltung der Objekte notwendige Gold kam in großen Mengen aus der inzwischen entdeckten Neuen Welt.
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