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Liebe Leserinnen und Leser,

Wem es gegeben ist, sich mit Pinsel und Stift auszudriicken, verdient Bewunderung.
Es muss nicht immer gefallen, was sich da dem Auge des Betrachters darbietet. De
gustibus non est disputandum wussten schon unsere Altvorderen. Aber, man sollte die
Chance haben, sich damit zu beschéftigen. Ein Farbklecks auf der Leinwand reicht mir
personlich da nicht.

Vielleicht ist die ,Leipziger Schule” auch deshalb immer wieder und stetig angesagt, da
sie mit ihrer gegenstandlichen Malerei die Chance des Reflektierens gibt. Als ich das
erste Mal vor den — groBflachigen - Gemaélden der Kiinstler stand, die zu dieser Schule
zdhlen, geschah dies im gerade neu eingeweihten Leipziger Gewandhaus Anfang der
achtziger Jahre am Rande einer Orgelstunde. Musik und Kunst, was will man mehr.
Das Thema Musik fand auch als personliche Einstellung, Beschaftigung des jeweiligen
Malers statt. Heute kann man sie auch lesen, hier in der Sommerausgabe des ARGOS
unter der Uberschrift Kunst, sprich: Malerei. Das, was sich in den letzten Ausgaben
schon angedeutet hat, die intensivere Beschaftigung mit dem Thema Kunst in allen
Facetten, ist hier in einer Ausgabe gegossen. Und es soll nicht die letzte derartige sein.
Wir wollen diesem wichtigen Wirtschaftsfaktor, oft auch als weicher bezeichnet, eine
Stimme geben. Denn immer mehr Kunstpreise — und Stipendien landen in der Ver-
senkung, werden eingespart. Als eine erschreckende Anmerkung sei noch gesagt, dass
Uber siebzig Prozent der Kiinstler, meist Absolventen hochkaratiger Schulen, nicht von
ihrer Kunst leben kdnnen. Dabei vermitteln sie Werte, sicher wiederhole ich mich da,
aber es ist notwendig in unserer Zeit.

Holger Schmahl
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Leipziger Schule

WELTBILDER

NICHT NUR IN DER PHANTASIE IST MANCHES VERZERRT

DIE EINMISCHUNGEN DES MALERS, GRAFIKERS
UND VIDEOINSTALLATEURS HORST SAKULOWSKI

»Die lber ldngere Zeitrdume immer wieder aufs Neue bestdtigte Erkenntnis, dass sich
in unserer Welt vieles auerhalb zivilisierter Lebensvorstellungen abspielt, hinterldsst

Spuren... So verdichten sich die Uberlegungen, auf ein verzerrtes Weltbild mit ver-

zerrten Menschenbildern zu reagieren”.

Der dies so klar formuliert, ist Horst Sakulowski, geboren 1943 in Saalfeld und Schiiler
Heisigs im Leipzig der 60er Jahre. Er ging dort mit Arno Rink in eine Klasse und wird
zur so genannten Leipziger Schule gezdhlt. In Leipzig lernte er seine Frau kennen, eine
angehende Kinderdrztin. Beide verschlug es gleich nach dem Studium nach Weida.
Hunderte von Bildern und Grdfiken schuf er hier. Im nahe gelegenen ausgedienten
Bahnhof von Lederhose, in dem Sakulowski der einzige Mieter ist, entstehen aulBerdem
Videoinstallationen, ein Genre dem er sich seit den neunziger Jahren intensiv widmet.
Die nationale und internationale Anerkennung seines Schaffens dokumentierte sich in
der Beteiligung an bedeutenden Ausstellungen unter anderem in Erfurt, Dresden, Bad
Frankenhausen sowie in Melbourne, Hamburg, Tokio, Venedig und Wien.

Vom lauten Leipzig mit den vielen Kolle-
gen, dem Kiinstlertreffpunkt Café Corso,
nach Weida, an den Rand und in die Ein-
samkeit des Waldes: ,Das war ein extre-
mer Umschwung, aber fiir mich eine
wichtige Schaltstelle, wo ich erst mal
wieder zu mir gekommen bin”, erzahlt
Horst Sakulowski von den Anfdngen
seiner Malerkarriere. ,Um all das, das
man gelernt und erfahren hat, die vie-
len Einfliisse sortieren konnen, sich zu
fragen: wer bin ich, wo will ich hin und
wo komme ich her — auch das gehort
dazu — war es eine wichtige und richtige
Entscheidung”.

Nach dem Studium bekam er gleich
einige Auftrage, u. a. ist so ein Zyklus von
Portraits entstanden, von Bauern einer
LPG. Auch eine wichtige Erfahrung, erin-
nert sich Sakulowski. Zwei weitere Auf-
trage folgten. Der Reclam Verlag, lieB
ihn Fabeln des Magnus Gottfried Licht-
wer mit zehn Holzstichen illustrieren. Die
Fabeln, so der Kiinstler auf eine grund-
sétzliche Einstellung seiner Kunst einge-
hend, sind ja auch ein Zusammenkom-
men von Realismus und Phantasie. So
war dieser Auftrag ein erster Néhrboden,
mit dem der Umschwung in seinem Stil
begann. Es waren erste Eindriicke des
Surrealen, die in den Holzschnitten hin-
einspielten. Dann kam ein zweiter Auf-
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trag dazu, mit dem sich diese Entwick-
lung verstarkte: Fabeln der Weltliteratur,
zu denen er fiinf Farbholzschnitte zuar-
beitete. Da hat sich diese Entwicklung

L 4

Selbstportrait - 2008 - Graphit

verstérkt. ,Dann habe ich ein Bild gemalt,
die Amerikanische Justitia, auch nach
einer Fabel. Da ging es um Gerechtigkeit,
ganz stark surreal, von Dali kommend.



Portrait nach Dienst - 1976 - Ol auf Hartfaser - 68 x 92 cm

Das war ein Wagnis zu DDR-Zeiten. Ich
stellte es in einer Ausstellung junger
Kiinstler, die wir selber organisiert hat-
ten, erstmals vor. Ich hatte Gliick, der
Kunstwissenschaftler Prof. Rudolf Kober
beschrieb es positiv in der Presse, damit
war das Bild legitimiert”, erinnert sich
der thiiringische Kiinstler.

Entscheidend fiir seinen kiinftigen Wer-
degang war nicht zuletzt seine erste Aus-
stellung in Bad Frankenhausen. Gerd
Lindner, Kunstfreunden gut bekannt, lei-
tet seit Anfang der 90er Jahre das dor-
tige Panoramamuseum, bekannt durch
das Bauernkriegs-Rundbild von Tiibke.
Lindner begann damals auch gleich in
Sonderausstellungen zeitgendssische
europdische Kunst zu prdsentieren. Gerd
Lindners Frau studierte zu dieser Zeit in
Leipzig Kunstwissenschaft und schrieb
ihre Diplomarbeit Giber Sakulowski. So
haben beide sich kennengelernt und
mittlerweile sind die Familien befreun-
det. Horst Sakulowski beschreibt heute
diesen entscheidenden Punkt seiner
Entwicklung so: ,Ich war dadurch einer
der ersten, die dann schon 1993 eine
Sonderausstellung bekommen haben.
Und resultierend daraus gab es liber
mich einen Artikel im Feuilleton der
Frankfurter Allgemeinen. Das war, als
ob man einen Schalter umlegt. Reak-
tionen stellten sich ein. Deshalb war
diese Prdsentation in Bad Frankenhau-
sen eine wichtige Station fiir mich, nicht
zuletzt da die Ausstellungen dort perfekt
gemacht sind.”

Damals einer der ersten, wiirde er gern
wieder mal dort ausstellen. Aber Gerd
Lindner hatte die klare Philosophie, jeder

darf sich nur einmal prasentieren. Aber
vor zwei Jahren kam er mit einer itali-
enischen Mitarbeiterin zu Sakulowskis
Ausstellung nach Greiz und eréffnete
ihm, dass er zwei Ausnahmen machen
wolle, da er durch sie viel gelernt hatte.
Er meinte damit Heinz Zander und Horst
Sakulowski. Zanders Ausstellung lief in
diesem Jahr und Sakulowski bekommt
seine Personalausstellung 2018. Dann
liegen zwischen seinen beiden Exposi-
tionen genau 25 Jahre.

Heinz Zander, meint er zum Kollegen,
hé&tte er immer schon sehr verehrt. ,Als

Leipziger Schule ]%mst

ich an die Hochschule kam und Arbei-
ten von ihm sah - er war in einer Klasse
drei Jahre vor uns — habe ich erst einmal
geschluckt, denn man sah plétzlich man
kommt aus der Provinz..”

Aus der Provinz vielleicht, aber auch
mit beriihmter Verwandschaft. Nach-
weislich ist Horst Sakulowski (iber seine
Mutter mit dem Maler und Zeichner Wil-
helm Busch verwandt. Es gibt u. a. ein
Bild mit Autogramm, das im Familien-
besitz ist. Die Frage, ob sein Strich dem
des beriihmten Vorfahren gleicht, ldsst
Sakulowski lacheln. Das ist schwer nach-
zuvollziehen meint er, aber die Art des
Humors schon.

Der kleine Horst war aber eher kein
Lausbub im Busch’schen Sinn, sondern
er sal} schon mit 14 interessiert beim
Zeichenlehrer. In Saalfeld hatte damals
drei Inspiratoren fiir seine spatere Kunst-
fertigkeit: Das war zuerst Karl Jittner, der
ihn auf freundschaftliche Art und Weise
an die Kunst herangefiihrt hat und die
unterschiedlichsten Materialien auspro-
bieren lieR. Dann Herbert Strecha, ein
Maler aus Saalfeld, bei dem er im Zei-
chenzirkel war. Und schlieflich begann
er bei der Keramikerin Gerda Korting
eine Keramiklehre. Bei ihr, wie er heute
sagt, leider nur ein Jahr. Aber er wusste
damals schon, dass er in Leipzig an der
Hochschule einen Studienplatz bekom-
men hatte.

Dort pragte ihn natiirlich Bernhard Hei-
sig. Er lernte neben den schon genann-
ten, natrlich Tibke und Mattheuer ken-
nen, ebenso wie unter anderem Volker
Stelzmann, die Miillers, die heute eben-

Figur Nr. 10 - 2003 - Graphit, Fotos: Archiv Kiinstler
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falls in Weida wohnen und Baldwin
Zettl, den Kupferstecher. Eine Vielfalt von
Einfliissen, die er dann in seinem kleinen
Atelier am Waldrand sortierte und sich
entwickelte. Einen grofRen Einfluss dabei
hatte der Surrealismus, von Dali ange-
fangen. ,Diese Arbeitsweisen, diese Ver-
fremdungen halte ich fiir sehr wichtig”,
ordnete Sakulowski diesen ihn pragen-
den Stil ein. ,Damals war es nicht ein-
fach, an entsprechende Literatur zu kom-
men. Ich hatte es etwas einfacher als
mancher Kollege, da meine Mutter aus
der damaligen Bunderepublik stammte.
So kam ich an gewtinschte Biicher.”
Eines seiner groBen Vorbilder, noch vor
dem von ihm ebenfalls verehrten Alb-
recht Diirer, ist Matthias Griinewald mit
seiner inhaltlichen und ausdrucksinten-
siven Ernsthaftigkeit. Sakulowski hélt es
fiir wichtig, dass es bei der bildenden
Kunst um Inhalte geht, nicht nur um
Dekoration. Das Objekt sollte verstdand-
lich sein, dann kann der Besucher auch
ernsthaft damit umgehen. Sakulowski:
Jlch versuche in vielen Arbeiten dem
Betrachter Spielraum zu lassen. Ich gebe
ihm ein Angebot vor, aber er soll sich
damit beschéftigen, mit seinem Wissen
und seinen Erfahrungen.”

Eines seiner bekanntesten Bilder ist
das Portrait nach Dienst von 1976,
das neben &hnlichen zu der Zeit eine
ambivalent gefiihrte Diskussion ange-
facht hatte. Seine Frau, die Arztin, war
mide im Sessel zusammengesunken,
die Tasche mit dem Stethoskop stand
noch neben ihr, die Telefone in Sicht-
weite. Diese Darstellung der Lebens-
wirklichkeit wurde zeitgleich von einer
Reihe anderer Maler ebenso in den Mit-
telpunkt ihrer Bilder geriickt. Mattheuers
Die Ausgezeichnete oder Sighard Gilles
Brigadefeier gehoren dazu. Sakulowski
dazu: Wir hatten uns nicht abgespro-
chen, aber die Zeit war einfach reif fiir
ein neues Arbeiterbild”.

Die DDR-Kunstausstellungen, die zwi-
schen 1946 und 1988 in Dresden statt-
fanden, waren immer auch ein Spiegel
der Zeit, in den Katalogen kann man
gut die Entwicklung des Kunstschaffens
nachvollziehen. Sakulowski war mit sei-
nen Bildern auch mehrmals vertreten.
Zur VIII. ungewdhnlicher Weise gleich
mit vier Gemalden: Portrait nach Dienst,
Deutschland 1525 - die Auferstehung,
Chilenische Landschaft und auch das
erste AnstoB erregende Bild von der
Armee. Das Telegramm, das ein sensib-
ler Soldat in der Hand hielt und meist
eine schlechte Nachricht bedeutete —
und unten an der Kante eines Tisches
eine damals bekannte Losung ,Jederzeit
gefechtsbereit”. Dieser Widerspruch, der
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sich da auftat... Ein weiteres Bild zum
Thema befindet sich heute im Besitz des
Militarhistorischen Museum in Dresden:
Die Verantwortung.

Sein Sohn, der in Babelsberg Kamera
studiert hat, und ein befreundeter Fil-
memacher bereiteten nach der Wende
den Boden fiir eine weitere Passion
von Horst Sakulowski, die Videoinstal-
lation. Er erinnert sich noch genau an
einen Hohepunkt der Arbeit mit seinem
Sohn: ,Ich habe 1993 das Szenenbild
fir den Film Zwischenlandung des
Sohnes gestaltet, eines Wechselspiels

Passion - 2008 - Ol auf Holz - 175 x 72 ¢cm

von Phantasie und Realitét, also genau
wieder mein Thema. Ein Autounfall, der
vor 40 Jahren passiert sein sollte. Und
jetzt plétzlich in die Nachrichten soll.
Wir haben auf einem verlassenen Auto-
bahnstlick relativ neue Autos entspre-
chend installiert — und sie dann altern
und zuwuchern lassen”. Sakulowski hat
vorher schon acht Jahre lang in dem
verlassenen Bahnhof von Lederhose
eine umfangreiche Videoinstallation
realisiert. Er war der einzige Mieter und
konnte in diesem idealen Atelier eine

]%mst Leipziger Schule

verwunschene Landschaft entstehen
lassen, mit (iberwachsenen Maschinen,
ein Ort des Vergehens.
Ein Grunderlebnis, das Sakulowski stark
geprdgt hat, war der Abriistungsvertrag
fur die Mittelstreckenraketen, der 1987
zwischen den beiden Supermdchten
ausgehandelt worden ist. Er mit seiner
christlich-pazifistischen Einstellung, ver-
arbeitet dies seitdem auf unterschied-
lichste Weise. Er wollte aus zerlegten
Raketen und deren Zubehor eine Frie-
densinstallation schaffen, sie zu einer
fossilen vergénglichen Landschaft wer-
den lassen. Es hat viel Kraft gekostet und
leider nicht den von ihm Erfolg gebracht.
Aber er hat sie in einer Reihe von Zeich-
nungen verewigt, die er nach ein paar
Jahren Uberarbeitet hat.
Im Augenblick richtet sich sein Blick vor
allem auf seine zweite Ausstellung in
Bad Frankenhausen, die er ,Weltbild”
nennen mdchte. Auch Malerei steht
wieder auf der Agenda. Erstmals seit
2008. Damals hat er mit zwei Gemal-
den diese Art des sich Einmischens vor-
erst abgeschlossen. Es waren ein gro-
Bes Christusbild Die Passion und Das
Gerticht. Horst Sakulowski gibt einen
Ausblick zu einigen seiner geplanten
Projekte: ,Ich mochte eine beson-
dere Art der Kreuzigung darstellen, es
geht mir dabei mehr um das Verhal-
ten der Menschen! Und die Erweite-
rung einer Werkgruppe: Krankes Spiel,
Kranke Erscheinung, Kranke Muse. Es
sind Themen, an denen er sich, wie er
sagt, abarbeiten kann, mit denen er
die vielen Schréglagen in der Kultur-
politik auf seine Art reflektiert. Dabei
taucht die Kranke Muse, verletzt, ver-
bunden, nicht das erst Mal auf. Auch
die vielen Kopfe, die es in seinem Werk
schon gibt, werden wohl ein zweites
Leben bekommen und sich in neuen
Werken wiederfinden. Auf von ihm oft-
mals miihevoll selbst geténtem Karton,
Verwischungen, dem Einsatz des Weil3-
stiftes und den von ihm ,erfundenen”
Graphitblitzen.
Die Zeichnung war und ist die meistge-
brauchte Technik Horst Sakulowskis.
«Ich habe sehr viele Verbindungslinien
auf meinen Zeichnungen, die aus einer
Figur heraus oder in sie hineingehen. Es
ist zuerst einmal ein interessantes und
wertfreies zeichnerisches Element, aber
auch inhaltliches Angebot zum Nach-
denken, denn es gibt zwischen uns
Menschen zahlreiche bekannte und
nichtbekannte Verbindungen. Irgend-
wie hdngen wir alle zusammen”. Ob als
Marionettenfiguren in der Zeichnung
Offenes Ende in einem Welttheater...
Holger Schmahl



Panorama Museum Werner Tiibkes Monumentalgemalde
Am Schlachtberg 9 »Friithburgerliche Revolution in Deutschland«
06567 Bad Frankenhausen 14 Meter hoch und 123 Meter im Umfang
Tel: 034671/6190 Ol auf Leinwand
Www.panorama-museum.de Ein Bilddom der Superlative
Di bis So
April bis Oktober 10 - 18 Uhr Foto: ZK-MEDIEN
November bis Marz 10 - 17 Uhr © Tubke, VG Bild-Kunst Bonn, 2016

KUNSTLER DER GALERIE

Heinz Zander
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Andreas Wachter
Horst Sakulowski
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Albrecht Tiibke
Tim Kregel

Bei Interesse an Werken der vertretenen Kiinstler
nehmen sie bitte Kontakt mit mir auf. Ich berate sie gern.

A

Inhaber: Peter Thoms
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Am Stadtwald 59

99974 Miihlhausen/Thiiringen

Tel.: 0177/3518438

email: peterthoms@galerie-thoms.com

Offnungszeiten: nach Vereinbarung




Atelier in der HGB um 1980

Am Anfang ist die Leinwand, die leere
Leinwand. Gibt oder gab es friiher fiir
Sie so etwas wie Angst, wenn Sie vor
dieser leeren Fldche stehen und einen
Anfang suchen?

Nein, keine Angst. Wenn ich Angst vor
der Leinwand hétte, wére ich kein Profi.
Aber es ist so etwas wie Ehrfurcht. Ein
Beispiel: Man hat auf eine Radierplatte

einen Aquatinta Hintergrund aufge-
walzt, das wirkt ganz sauber und edel.
Und dann soll man mit der Nadel rein-
zeichnen und diesen Grund verletzen?
Aber es ist einfach notwendig, um einen
Druck herzustellen. Mit der Leinwand ist
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es dhnlich, es ist ein anddchtiges Gefiihl.
Aber ich (iberbriicke dieses Gefiihl sehr
schnell, indem ich anfange darauf zu
zeichnen und dann ist die Jungfréulich-
keit schon weg. Und dann geht es halt
weiter mit der ersten Olschicht.

Und nach drei Stunden, so lhre Worte,
merken Sie dann, dass Sie schon eine
Weile malen. Meist, wenn Sie eine
Korrektur ansetzen wollen. Ist es ein-
facher, an einem Bild weiterzuarbei-
ten als ein neues zu beginnen? Oder
ist es eine Tagesform, so dass Sie bei
Bedarf wechseln, in lhrem Atelier

Leipziger Schule

,WIR TRAUMEN
GEGENSTAND-
LICH. ALSO
WIRD ES AUCH
IMMER GEGEN-
STANDLICHE
MALEREI
GEBEN"

INTERVIEW MIT
DEM LEIPZIGER
MALER

ARNO RINK

stehen ja meist bis zu sieben Bilder
unterschiedlichsten Ausfiihrungsstan-
des auf den Staffeleien?

Ja, aber ich kenne es nicht anders. Es
ist meine Art zu malen und ein Bild
aufzubauen. Hier sehen Sie eine erste
Anlage. Das heil3t, hier ist gezeichnet,
das sieht man noch streckenweise. Und
dann lege ich grob die Komposition fest.
Das, wie man hier sieht, sollen einmal
drei Akte werden, Das Urteil des Paris.
Ich beginne einfach mit einem gréBeren
Pinsel und lege so fest, was spater mal
Himmel wird und was mal Kérper sein
sollen — wie ein Aquarell, ganz locker.




Das macht unwahrscheinlich viel SpaRB.
Dies ist dann nach der jungfréulichen
Leinwand und nach der gezeichneten
Leinwand die erste Farbphase. Und mit
jeder zusétzlichen Lage, die nach und
nach aufgebracht wird, werden die
Hauptformen festgelegt, geht es darum,
dass es Malerei wird. Und natiirlich, dass
definiert wichtige Details entstehen. Am
Anfang stimmt meistens nichts. Und
dann geht es immer mehr in die Fein-
abstimmung und am Ende sieht es aus
wie ein richtiges Portrdt, ein Akt oder
eine Landschaft.

Sie sprachen in dem Zusammenhang
auch von der Hierarchie der Farben
und der Formen in einem Bild. Das
sind lhre langjdhrigen Erfahrungs-
werte als Maler, sozusagen auch das
Ergebnis lhres Lebens, lhrer Lehrtd-
tigkeit. Wo aber begann der Weg von
Arno Rink als Maler? Was war der
Impuls, es werden zu wollen?
Zuriickblickend romantisiert man diese
Anfangszeit, in der man so wenig
Ahnung und so viel Lust auf das Kom-
mende besal. Als ich in Dresden stu-
dierte, kam ich zum ersten Mal in einen
Akt-Saal: Dort saBen und standen ca.
zwanzig bekleidete Mé&nner und vorn
stand eine nackte Frau. Ich war tber-
waltigt und staune. Dieser Kontrast!
Und das erlebt man nur einmal. Beim
zweiten Mal ist dieser Uberraschungsef-
fekt schon nicht mehr vorhanden. Man
gewohnt sich schnell daran. Spéater an
der Hochschule hier in Leipzig, haben
wir dann zum Modell gesagt ,Médel,
wenn wir frihstiicken, zieh dir bitte
etwas an”.

Und so war auch der Umgang mit der
Malerei, man wusste am Anfang Nichts.
In den Géngen der Hochschule in Dres-
den, in der ich einen Malkurs bei Franz
Tippel belegte, hingen Bilder meiner
Lehrer. Ich hab mir damals Miihe gege-
ben, diese vielen Farben und ihre Ord-
nung in der Realitdt zu erkennen - und
ich habe liberhaupt nichts gesehen.
Danach hatte ich eigentlich vor, eher als
Plastiker zu arbeiten, als ein Maler zu
werden.

Als ich dann mein Diplombild ,Lied
vom Oktober I gemalt habe, mit unge-
fahr 300 Figuren, hab ich immer noch
gedacht, halt dich mal mit der Farbe
zuriick. Du hast mit diesen unendlich
vielen Formen schon jede Menge zu tun.
Und so war es dann ja auch.

Es gibt im Laufe der Jahrhunderte
viele interessante Maler. Angefan-
gen von der italienischen Friihrenais-
sance, Uccello, dem Manierismus von

Parmigianino bis hin natiirlich zu Dali
oder Gauguin oder Gaudi, wenn es in
Richtung Architektur geht. Wenn man
ein junger Maler ist, nimmt man sich
diese Maler als Vorbild, versucht man
da Ansétze fiir die eigene Malerei zu
finden?

Ja, ich weiB was Sie meinen. Ich war mal
kurz bei Dix, wie Kollege Volker Stelz-
mann auch. Der hatte sich in Dix ,ver-
liebt”. Dann denke ich an Velazquez,
Giotto, Caravaggio. lhre Bilder waren
wunderbar, aber fiir mich nicht unbe-
dingt vorbildhaft oder formbildend.
Mich hat dann eher Beckmann interes-
siert. Ich hatte mal seinen ,Zirkuswagen”
kopiert. Auf dem Bild steigt links ein
Mann, ein Zwerg, die Leiter hoch. Der
hat eine Hose an, Zinnoberrot. Dachte
ich. Es war dann eine Art Lerniibung: Ich
habe dieses Zinnoberrot auf der Palette
so lange gemischt, bis es eigentlich wie
Dreck aussah. Warmer Dreck. Und dann
hab ich es in diese Beckmann’sche
Umgebung mit seinen schwarzen Fas-
sungen und seinem dunklen Griin hin-
eingesetzt. Da fing es an zu leuchten.
Das war flir mich eine Erfahrung damals,
dass Farbe immer auch abhéngig ist
vom Umfeld.

Dann hatte ich noch ein gutes Ver-
héltnis zu Diego Rivera, dem mexika-
nischen Wandmaler. Und zu Siqueiros.
Auch in dem Sinne, wie man offent-
lich mit Malerei umgeht. Wie kann sie
geschichtsbildend fiir ein Volk sein.
Gerade in Mexiko, ein Land in dem
fast nur Analphabeten lebten, konnten
diese Menschen tber die Bilder ihre
Geschichte erfahren. Das hatte mich
fast zum Wandmaler werden lassen.

Einblick in das Atelier

Leipziger Schule ]%mst

In dieser Reihe von ,Inspiratoren” fehlt
noch Salvador Dali mit seinem tiefen
Horizont. Die Schatten sind bei ihm
oft viel intensiver als die Gegenstidnde
und Figuren. Das hat mich damals sehr
beeindruckt. Und ich kann mich noch
genau erinnern, wie mir jemand einen
Dali-Band von driiben mitgebracht hat,
da war ich sehr gliicklich. Heute bin ich
lange von ihm weg. Zu einer bestimm-
ten Zeit hat er aber einen Einfluss auf
mich gehabt.

Also hatten auch sie ihre Phasen, wie
Picasso seine blaue Phase, rosa und
so weiter?

Es wére verwegen von mir, zu behaup-
ten, dass die wenigen Dinge, die ich ins-
piriert von Beckmann oder Dali, gemalt
habe, zu vergleichen sind mit Picassos
rosa und blauer Phase. Ich denk nicht
driiber nach, wie ich meine Malerei
bezeichnen wiirde. Man spricht immer
davon, der hat den und den Stil. Aber
Stil heift ja eigentlich fiir einen Maler,
die Welt so zu sehen und nicht anders.
Und darin unterscheiden wir uns dann
eben vom Nachbarn, von Heisig und
Tabke.

In den 70ern hat sich bei mir eine
bestimmte Formhaltung ausgeprégt.
Das sieht man beim Canto libre und
Spanien 1938. Und dann 1980 bei
dem Gemadlde Grof3e Versuchung, das
in Dresden héngt. Dort begann sich ein
bestimmter Stil zu zeigen, also meine
Art, die Welt zu sehen und sie dann
auch so in Bilder umzusetzen. Fiir den
Betrachter ergibt sich so dieser Wie-
dererkennungseffekt. Ich bleibe formal
relativ eng bei meiner Spur. Es ist fiir
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mich nicht unbedingt wichtig, standig
ein Motiv zu wechseln und immer was
Neues zu erfinden. Um 2009 kommen
dann die ersten ,dunklen Bilder”. Als
Versuche sozusagen. Ich bin dann ganz
froh, wenn ich mal raus komme aus der
.schonen Klassik”. Weil in so einem
Bild anders formuliert wird. Die Figu-
ren haben eben einen anderen Stellen-
wert. Und dann kamen schon ab 2004
einige Landschaften hinzu - Bilder, ein-
fach mal mit einen anderen Rhythmus,
eine andere Art die Welt darzustellen.

Malt man eigentlich mit dem Kopf
oder dem Bauch? Wie entstand die
Palette der Motive, die Sie seit Jahr-
zehnten nutzen?

Ich wei nur, dass ich keine Modelle
brauche. Alles kommt aus der Vorstel-
lung. Man ist eigentlich immer ein Motiv-
sammler. Dass eine oder das andere
Motiv verschwindet. Das hat im Unter-
bewusstsein der Priifung nicht standge-
halten. Deshalb ist es fiir mich immer
gut, wenn es langer gebraucht hat, um
anerkannt zu werden. Dann ist man
schon ziemlich sicher damit. Ich schaue
mir auch sehr gerne Bilder an. Manches
Mal kommt dann durch eine Figur oder
durch einen Schatten eine Idee. Die wird
dann gespeichert und die bleibt erst ein-
mal liegen. Und irgendwann holt man
sie dann vor.

Ich kann mir vorstellen, dass Sie oft
gefragt werden: ,Was wollten sie uns
mit diesem Bild sagen?”

Ja, aber diese Nachfrage wird grundsatz-
lich ignoriert. Wir haben schon friih mit-
bekommen, dass, wenn wir als Kiinst-
ler unsere Werk erkléren, die Betrachter
nicht mehr in der Lage sind mit dem
Bild umzugehen, es mit ihren eigenen
Erfahrungen und dem eigenen Wissen
zu reflektieren.

Denn das, was wir uns beim Malen
gedacht haben, entsteht aus unserer
Lebenssituation, aus unserer Erfahrung.
Nehmen Sie zum Beispiel den ,Schiit-
zengraben” von Otto Dix. Zu diesen
Schiitzengraben, wo eigentlich nur grau-
same Details zu sehen sind, sagte Dix
4Es ist ein Stillleben”. Wenn jemand im
Krieg gewesen ist, wird er eine andere
Beziehung dazu haben, als einer der
nie dort gewesen ist. Also spielt die
Erfahrung, die jemand selbst im Leben
gemacht hat, eine groBe Rolle beim
Betrachten der Bilder.

Meine Bilder wurden einmal auf einer
Ausstellung in Miinster gezeigt. Auf
der Einladung war ein wirklich harm-
loser Akt abgebildet. Und da kam ein
Ehepaar, so Mitte 40. Und die meinten
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Im Atelier mit den Greyhounds James und Edgar

pikiert: ,Wenn wir gewusst hatten, was
hier héngt, wéren wir nie gekommen.”
Und da hab ich gedacht: Mein Gott, wie
pflanzen die sich fort? Auch hier zeigte
sich, dass man eben immer mit dem,
was man an Erfahrung, an Lebenshal-
tung, an Gesittung usw. hat, auf die Bil-
der zugeht. Und erschrickt so méglicher-
weise, wenn man einen nackten Hintern
sieht.

Deshalb nie Bilder erklaren. Immer die
Leute damit allein lassen., Die kom-
men so auf Dinge, auf die sie zuvor nie
gekommen waren.

Aus dem kleinen Ort Schlotheim in
Thiiringen kommend iiber die kleine
Stadt Miihlhausen, wo Sie sich der
Mathematik verweigerten, kamen Sie
nach Dresden und dann nach Leipzig.
Und iiber das Thema Leipzig und seine
Malerei wird viel erzédhlt und geschrie-
ben. Was mich in dem Zusammenhang
fasziniert hat, ist ein Bild, das Sie
gemalt haben und lhre Kollegen zeigt.
Jeder kommt aus einem Fensterchen
heraus, wie in einem Weihnachtska-
lender sozusagen, und jeder schaut

Leipziger Schule

in eine andere Richtung. Sie haben ja
mal gesagt, ,,die” Schule gab es nicht,
jeder war ein Individualist und sollte
es sein. Das Bild scheint dies zu zei-
gen und driickt viel iiber diese Zeit
und die Gedanken aus, die sie sich, so
vermute ich, damals gemacht haben.
Es heilt Alle in einem Boot, 1985 ent-
standen. Der hier héngt, ist die tradi-
tionelle Figur in der Leipziger Malerei,
der lkarus, ein Gestirzter. Da ist Sitte,
der immer vorne steht. Und Heisig, der
alle Faden in der Hand hat. Mattheuer
mit seinem Sisyphos behaut den Stein.
Stelzmann, der gerade abgehauen war.
Aulerdem findet man Hartwig Ebers-
bach, Tubke, Gille. Die West-Presse hat
damals immer geschrieben, der hier
hangt, ware ich. Das ist vollkommener
Bl6édsinn. Ich bin hier hinten. Mit der
Tochter auf dem Riicken.

Und Tiibke, Heisig, Mattheuer und
Sitte, habe ich gelesen, war die soge-
nannte Vierer-Bande. Wann begann
das?

Mai/Juni 1969 fand im Messehaus am
Markt die Bezirksausstellung Leipzig



Architektur und Bildende Kunst statt.
Dort wurde zum ersten Mal gezeigt, was
Leipzig an Kunst so vorweisen kann. Da
waren unter anderem die Mattheuers
und Tibke. Heisig auch, denn ohne ihn
ging nichts. Und das war dann dieses
Leipziger Dreigestirn. Wobei eben immer
Gerhard Kurt Miiller dabei hinten runter-
fallt. Dabei war er von 64 bis 66 Rektor
an der HGB. Er schuf eine sehr starre,
geometrische Malerei, die eigentlich mit
den meisten anderen in der Stadt nicht
so viel zu tun hatte. Aber daran zeigt
sich, dass auch Leipzig stilistisch vielfél-
tiger war. Ja, und Willi Sitte in Halle, der
aber kinstlerisch mit den anderen drei
Malern nicht so viel zu tun hatte.

Sitte Gibernimmt 1974 die Prasident-
schaft des Verbandes Bildender Kiinst-

ist ein bekannter Leipziger Maler. Er
wurde 1940 im thiringischen Schlo-
theim geboren. Rink studierte von
1962 bis 1964 an Hochschule fiir
Grafik und Buchkunst Leipzig, wo er
1972 die Lehrtétigkeit aufnimmt und
bis 2005 als Dozentur fiir Malerei und
Grafik (1975), Leiter der Fachklasse
fiir Malerei und Grafik (1978-2005),
Professor (ab 1979) sowie als Rektor
(1987-1994) und Prorektor (1994-
1997) arbeitet.

1984 wurde Arno Rink der National-
preis der DDR und 2005 der Max-
Pechstein-Ehrenpreis der Stadt Zwi-
ckau verliehen.

Seine Werke wurden zum Beispiel
im Museum der bildenden Kiinste,
Leipzig (2009), in der Galerie Alain
Blondel, Paris (2010) und im Stadel
Museum Erweiterungsbau, Frankfurt
am Main (2012) ausgestellt.

Einige bekannte Bilder des Kiinst-
lers sind ,Akt mit roten Striimpfen”
(1965), ,Nacht der Gaukler” (1984)
oder ,Klang” (2013).

ler der DDR (VBK). Bernhard Heisig,
die graue Eminenz, war immer dahin-
ter — als Vorsitzender des Bezirksver-
bandes und dann als Vizeprésident des
VBK - und von 1976 bis 1987 als Rek-
tor der Hochschule fiir Grafik und Buch-
kunst. Beide haben damals im Verband
die Macht ausgeiibt und gesagt, wo es
lang geht. Fairerweise muss man sagen,
dass speziell Sitte daftir gekdmpft hat,
dass immer mehr Kollegen reisen durf-
ten. Warum dann Tiibke und Mattheuer
drangehdngt werden, ist mir nicht ganz
schliissig. Denn eigentlich hatten beide
vollkommen andere Sachen im Kopf.

Es wird auch gesagt, dass die so
genannte Leipziger Schule, ohne den
Begriff iiber strapazieren zu wollen,
eigentlich aus zwei Schulen bestand,
der von Tiibke und der von Heisig.
Und das Sie die Synthese von beiden
gewesen sind.

Wenn es so hei3t, wird sich jemand
damit beschéftigt haben.

Der Begriff ,Leipziger Schule”, jetzt auch
mit dem Zusatz ,Neu”, wird in meinen
Augen inflationdr benutzt. Und auch ich
werde immer wieder mit beiden Schu-
len in Verbindung gebracht. Hebt man
diesen Teppich hoch, erkennt man die
vielen Unterschiedlichkeiten.

Sie werden nicht zuletzt mit der
Neuen Leipziger Schule in Verbindung
gebracht, da Sie in ihrer Entstehungs-
zeit Rektor der HGB waren und lhr
Schiiler Neo Rauch der bekannteste
Vertreter davon ist. Und als Meister
haben Sie damals vielen Schiilern kri-
tisch Giber die Schulter geschaut.

Es waren wirklich relativ viele junge
Leute, die das Handwerk erlernen woll-
ten, man sieht es heute noch auf man-
chem Foto. Ich hatte in Spitzenzeiten fast
50 von ihnen in meiner Klasse. Und da
bin ich dann Dienstag und Freitag drin
gewesen — und in der néchsten Woche
mein Assistent. Das war am Anfang Neo
Rauch. Wir sind durchgegangen und wer
nichts anzubieten hatte, war schon mal
drauBen. Der Schiiler musste ein Ange-
bot offerieren, liber das wir sprechen
konnten. Wenn da nichts war, gab es
keinen Grund zu reden — und irgend-
wann, wenn das ofter passierte, wurde
er oder sie dann mal angezéhlt. Dann
hab ich geschaut, bei wem es gut lauft:
Nicht eingreifen, weiter machen lassen.
Bei dieser groBen Zahl an Schiilern und
der vergleichbar geringen Anzahl von
Stunden ging es nicht anders. Es konnte
durchaus sein, dass eine Einzelkorrek-
tur bis zu anderthalb Stunden dauerte.
Und wenn man das auf 50 hochrech-
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net... Das war nicht machbar. Und so
musste ich dafiir sorgen, dass der, der
es wirklich bendgtigte, auch dran kam.
Und es hatte natiirlich den Nebeneffekt,
der nicht zu unterschétzen ist: es erzog
unwabhrscheinlich zu Selbststandigkeit.

Sie haben in einem Interview gesagt,
dass es in Leipzig auch in den 90er
Jahren noch ein richtiges Grundstu-
dium gab, mit Ubung der Grundzei-
chenqualitdten. Deshalb hatten Sie ja
auch so viele Schiiler?

Ja, unser Profil war deutschlandweit
eher uniiblich. Die meisten Kunstaka-
demien hatten diese Art Studium abge-
schafft. Mich besuchte damals die Rekto-
rin der Hamburger Schule. Sie war ganz
stolz, dass sie die Malerei abgeschafft
hatten und jetzt, wie sie sagte, mit Licht
arbeiten. Wer die figiirliche Malerei
abschafft, benétigt nattirlich kein Grund-
studium mehr, bei dem man Zeichnen
lernt. Wir hatten damals aber nicht vor,
unsere Malerei abzuschaffen. Wir haben
diese Art einfach weiter angeboten. Und
dann habe ich festgestellt, dass unge-
fahr die Halfte meiner Studierenden von
«driiben” kamen, aus Bayern, aus dem
Rheinland, aus Hamburg. Unter lhnen
waren auch die beiden Frauen aus mei-
ner Klasse, die heute hervorragende
Malerinnen sind, Miriam Vlaming und
Verena Landau. Die landeten schlieBlich
bei mir und meinten: ,, Ach Herr Rink,
das war ein langer Weg. Wir waren in
Dusseldorf und danach in Berlin. Dort
haben sie dann gesagt: Wenn ihr euch
wirklich der gegenstdndlichen Male-
rei widmen wollt, da miisst ihr zu Rink
nach Leipzig gehen. So und jetzt sind wir
hier” Es kamen eben die, wie z.B. Tim
Eitel u. a., die schétzten, was anderswo
abgeschafft worden war, die noch richtig
zeichnen lernen und die auch mit die-
ser Zeichnerei figiirlich arbeiten wollten.
Wenn man an der Hochschule ist, gehort
da schon ein Grundstudium dazu. Was
ihn so zu sagen ,das Handwerk in die
Hand gibt”. Das trifft flir Ruckh&berle
und Weischer zu wie auch fiir Schnell
oder Rauch, um Beispiele zu nennen.
Jeder hat von diesem Handwerkszeug
anders profitiert, aber sie haben davon
profitiert und ihren eigenen Stil ausge-
bildet. Ich habe da nicht reingeredet,
sie hochstens mal angestof3en, auch
etwas anderes zu probieren. Wenn sie
meine Klasse verlieRen, nach drei Jah-
ren Fachstudium oder als Meisterschiiler
nach funf Jahren, konnten sie wirklich
behaupten, dass das, was sie schufen
ihre Bilder sind.

Heift das, nachdem die HGB ihr Pro-
fil verandert hat, dass sie Angst um
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Arno Rink vor weiblichen Akt, Mitte der 80-iger Jahre, alle Fotos: Archiv Rink

die Zukunft der Malerei haben? Oder
wird es die immer geben, einfach weil
sich immer wieder Leute dafiir inter-
essieren.

Uber die HGB heute werde ich mich
nicht duBern, da es mich nicht betrifft.
Ich bin 2005 gegangen und war seither
nur noch drei-vier Mal in dieser Schule.
Und ich hab nichts gegen sie, aber es
ist eine vollkommen andere geworden.
Ich hab auch hier keine Angst. Sicher,
es gibt einige, die sagen bezogen auf
die Hochschule, ,wie kann man denn
bloR?” Ich sehe das aus zwei Griinden
sehr gelassen. Der eine ist mehr anekdo-
tisch. Ich komm ja vom Land und wenn
dort Felder drei Jahre Ernte gebracht
haben, lieB man sie, wenn man es sich
erlauben konnte, das vierte Jahr brach
liegen — Vier-Felder-Wirtschaft. Dann
haben sie sich erholt. Und so sehe ich
das mit der Hochschule auch.

Und das Anderes ist eben die Frage: Was
erwartet man eigentlich noch? Wir haben
seit Ende der 60er Jahre eine starke Leip-
ziger Schule. Und wir haben seit mittler-
weile tiber zehn Jahren die Neue. Als
niemand daran dachte, auch ich nicht,
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obwohl ich damals diese ,Hiitte” gelei-
tet habe und dann Prorektor war, kam
diese ,Uberraschung”, zuerst mit Rauch,
dann mit Weischer und Ruckhdberle und
Schnell und wie sie alle hieRen. Nur um
wie immer die bekanntesten Namen zu
benennen. Aber es gibt in Leipzig eine
solche Dichte von Qualitdt der Malerei,
die auch nichts mit der Leipziger Schule
zu tun hat. Meine Frau hat in der Kunst-
halle der Sparkasse Ende vergangenen
Jahres die Ausstellung ,abstrakt-kon-
kret-konstruktiv” kuratiert. Alles Leipzi-
ger Kiinstler oder ndheres Umfeld. Und
alle konstruktiv, bzw. abstrakt. Waren tolle
Sachen dabei. Denn nattirlich hat die-
ser Fokus, der in den letzten Jahren auf
der ,Leipziger Schule” lag und dort spe-
ziell auf einer Spitzengruppe, zur Folge
gehabt, dass vieles andere ausgeblendet
worden ist.

Gibt es eigentlich auch Spatentde-
ckungen? Das ein Kiinstler Jahrzehnte
lang relativ unbekannt war und plotz-
lich, vielleicht gepusht durch einen
Galeristen, bekannt wird. Denn oft
werden ja Markte gemacht...

]%mst Leipziger Schule

Ich kann mich da an kein Beispiel erin-
nern. Ich weiB nicht, wie es in der gro-
Ren weiten Welt ist, ob man da noch
etwas entdecken kann. Aber ich glaube
heute entgeht den Galeristen kaum was.
Da kann nichts so lange schlummern,
um dann irgendwann entdeckt zu wer-
den und die Welt in Erstaunen zu ver-
setzen. Man weiB in der Regel, wo was
zu finden war und das wird dann auch
ausgebeutet.

Es wird oft behauptet, dass die Schere
immer weiter auseinander geht zwi-
schen denen, die richtig viel Geld mit
ihren Bildern verdienen kénnen und
denen, die ihren Lebensunterhalt sehr
miihsam damit verdienen...

Das stimmt. Das kann man nur unter-
schreiben, es ist seit geraumer Zeit so.
Wer heute Geld hat und Kunst kaufen
will, sieht zu, dass er Namen kauft.
Dass Objekt, das er kauft, ist durch
den Namen des Kiinstlers in seinem
Wert gesichert. Uberspitzt gesagt: Die,
die nicht bekannt sind, werden nicht
gekauft oder noch nicht. Man muss
natirlich auch sehen, dass ein Rauch
mit den Preisen die er fiir seine Bilder
erl6st, nicht typisch ist, auch nicht fiir
die Spitzengruppe. Aber wenn man
die Frage so stellt, wer davon mehr
oder weniger gut leben kann, dann ist
es wirklich eine verschwindend kleine
Gruppe. Ich wei3 nicht mal, ob es da
ein Mittelfeld gibt.

Ich sehe es auch an meiner Tochter, die
sich strickt weigert, Geld von mir zu neh-
men. Ich helfe ihr mit einer Startposi-
tion, also mit Material und allem Mog-
lichen. Aber auch sie musste wie viele
andere junge Kiinstler sehen, wie sie mit
Nebenjobs noch Geld dazu verdient, um
tiber den Monat zu kommen.

Sie meinen lhre Tochter, die den fan-
tastischen Namen Oskar besitzt, und
einige Zeit in London lebte?

Sie hat in London den Master-Studien-
gang am Sotheby’s Institute of Art absol-
viert und spater unter anderem auch
als Galeristin gearbeitet. Und dann hat
sie sozusagen einen Cut gemacht und
gesagt, ,jetzt will ich selbst kiinstlerisch
arbeiten”. 2012 hatten wir dann in Berlin
eine gemeinsame Ausstellung. Ihr dama-
liger Sprung ins unsichere kalte Wasser
ist mir sehr nahe gegangen. Wir lieben
uns sehr. Was ihr wiederfahrt, wie schon
gesagt, passiert den meisten jungen
Kiinstlern. Nur mit dem Unterschied, dass
sie, als Beispiel, hierher kommen und fra-
gen kann: ,Ist etwas zu Essen da?”

Das Interview fiihrte Holger Schmahl



DIE KUNST

(ZANDERS MYSTERIEN)
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DES SPAZIERENGEHENS

EINE UNTERHALTUNG ZWEIER BETRACHTER UBER DEN
NICHT ANWESENDEN MALER HEINZ ZANDER UND SEINE KUNST

Heinz Zander erzdhlte mir, dass alles
mit Insekten angefangen hat. Er hat sie
gesammelt und genau betrachtet.

Da so eine Sammlung nie vollstandig ist,
hat er dann begonnen mit einem Blei-
stift und Aquarellen diese zu vervoll-
standigen. Diese hohe Affinitdt zu den
kleinen Wesen zeigt sich auch in dem
Buch ,Subtile Jagden” von Ernst Jlinger,
das er mir dringend zu lesen empfahl
und in dem es nur so von Insekten wim-
melte, mehr als nur verbramt von Phi-
losophie. Ein in der DDR nicht wohlge-
littenes Buch.

Zander ist einer der zeitigen Maler der
Leipziger Schule, neben den beriihmten
Vier Heisig, Mattheuer, Sitte und Tiibke.
Er studierte drei, vier Jahre vor z. B. Rink
und Sakulowski. Und er hat von Anfang
an eine treue Fangemeinschaft gehabt,
die ihn durch den Kauf seiner Bilder
unabhéngig sein lieB.

Ja, er hat im Alter von zwanzig Jahren
begonnen in Leipzig bei Heisig zu studie-
ren. Von dem hielt er viel, er schwarmt
von ihm als Lehrer. Ein guter Freund von
Zander war der aus Zwickau gebiirtige
Hartwig Ebersbach, der in der gleichen
Klasse studierte. Die beiden haben oft
zusammen das Glas gehoben, vorsich-
tig ausgedriickt. Heisig hat sie dann mal
eingesperrt, damit sie ihrer Profession
nachgehen und malen.

Die Kontakte zwischen den ,Leipzigern”
sind eher spérlich. Sakulowski erzéhlt
von seiner Meininger Ausstellung vor

Um sich den Geheimnissen, Mysterien und Details der Bilder von Zander zu
ndhern, kann man dies zum Beispiel mit Hilfe der genauso detailreich ge-
schriebenen Blicher versuchen, jeweils ein Hort des Wissens, der Symbolik
und nicht zuletzt der Fabulierkunst. Oder man hat die Gelegenheit, ihn bei
seinen wenigen Ausfiihrungen in der Offentlichkeit zu erleben — oder man
steht vor seinen Bildern und Grafiken, sinnierend, reflektierend, nach Details
suchend.

Heinz Zanders Galerist Peter Thoms, intimer Kenner Zander'scher Kunst und
Holger Schmahl, Autor und Verehrer des Meisters seit den 80er Jahren, ,spa-
zieren” durch das Leben des Leipziger Malers und Heisig-Schdilers und erzéh-
len einige Geschichten hinter der Geschichte.

ein paar Jahren, zu der es zeitgleich
im Schloss eine von Zander gab. Beide
haben sich besucht und es durch die
netten Worte im Gastebuch gemerkt.

Zander besal} schon als Mitstudent gro-
Res Ansehen bei den Kollegen. Horst
Sakulowski etwas jlinger als er, erzéhlt
gern, dass Zander ihn beim Malen iber
die Schulter geschaut hat und meinte:

das wird gut. Dass empfand er wie ein
Ritterschlag. Aber ansonsten lebt Zander
vor allem in seinem eigenen Kosmos.

Im Buch der ,Mythos der Leipziger
Schule” des ehemaligen Kurators der
Bildersammlung der Sparkasse Leip-
zig, erféhrt man einiges tiber das Leben
der Leipziger Maler. Zum Beispiel, dass
Zander sich wochenlang nicht blicken

Fréiulein mit Totenschiissel - 2014 - Ol auf Hartfaser - 80 x 100 cm
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lassen hat, er hat gearbeitet, gearbei-
tet... Dann schmiss er sich in Schale,
ging zur Bank, hat ein ordentliches
Stimmchen abgehoben und ist im Gbli-
chen Kiinstlerkeller verschwunden. Dort
hat er dann mit Mattheuer und ande-
ren eifrig diskutiert. Danach hat er sich
wieder in Arbeit vergraben und wurde
wochenlang nicht gesehen.

Auch heute noch mochte er nicht
gestort werden, mag keine Interviews.
Zander will nur malen, die vielen Bil-
der, die noch in seinem Kopf sind. Er
hat immer einen kleinen Zettel dabei,
auf dem steht, was er den Monat noch
malen will. Er nimmt sich immer noch
viel vor. Das und seine vielen Frauenfigu-
ren, lassen die Frage nach seiner Muse
aufkommen.
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Seine Frau Karin war Richterin. Eine sehr
schéne Frau, die er friiher auch gemalt
hat. Er hat eigentlich keine Muse, kein
Modell in dem Sinn, sondern eher einen
Typ im Kopf. Ich habe vor einiger Zeit
eine sehr zeitig entstandene Zeichnung
von ihm im Antiquariat entdeckt, da ist
diese Typ schon vorhanden. Auch wenn
er sie zeitweise @ndert, mal korpulent,
mal schlank, mal manieristisch tiber-
streckt daherkommt.

Apropos Manierismus und Vorbilder:
Maler, die ihm als Inspiration dienten,
sind Cranach, Altdorfer und die Manie-
risten — die es ja zu jeder Zeit gab. Er
schatzt aber auch Paul Klee, vor allem
wegen des Humors in den Bildern.
Den Humor entdeckt man auf vielen
Gemalden von Zander. Der Floh, der oft
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auftaucht ist sein Markenzeichen gewor-
den oder dieses eine Bild bei Ihnen mit
einem nackten Huhn in der Ecke...

Ja, das lockert auf. Sonst ist das Bild zu
ernst, meinte er. Zander hat schon viel
Humor, wenn er einmal aus sich heraus-
geht, kann man es erleben. Zum Beispiel
der Mops im Nachthemd. Das Bild zeigt
eigentlich eine dramatische Geschichte
aus der griechischen Mythologie: Phi-
neus, bleich auf dem Thron hockend,
ist blind, die Harpyien, die ihn mit ihren
Einfllisterungen zum Seher machten,
haben sich von ihm abgewandt, entlee-
ren sich auf ihm. Und dann schaut die-
ser komisch gewandte Mops der einen
Harpyie in den Schritt. Das ist Zanders
hintergriindiger Humor.

Oder sein Bild ,Abend der Zauberin”. Als
Vorbild diente die ,Die Lautenspielerin”
des spanischen Malers ,Giuseppe Maria
Crespi”. Blattert man in einem entspre-
chenden Katalog, erkennt man, dass
selbst der Faltenwurf fast identisch ist.
Nur gibt Zander ihr statt der Laute eine
Languste in den Arm. Er wollte sich hier
ausprobieren. Das abgewendete Portrait
der ,Langustenspielerin” ist eines der
schwierigsten Dinge in der Malerei. Ein
Bild mit einem Kopf, umgewandt und
mit dem Blick nach hinten, findet man
in der Kunstgeschichte selten, da sehr
schwer zu malen.

Und er kommt in vielen seiner Bilder sel-
ber vor, sprich: es gibt viele Portraits. Oft
denkt man, wenn jemand ohne Haare
auf seinen Bildern auftaucht, ist er es.
Bei vielen Malern der Leipziger Schule
gibt es das auch, z. B. bei Arno Rink.
Oder Volker Stelzman — bei dem gibt
es fast mehr Selbstbildnisse als alles
andere. Zander taucht gern unter sei-
nem ,Personal” im Bild auf oder {iber-
nimmt die Hauptrolle, mal als ,Klingsor”
oder ,Hyacinthe Rigaud”.

Auf die Frage, wie ndhert er sich der
Leinwand, nimmt ihr die Unschuld,
meint er lapidar: Ich fang einfach an.
Das Bild ist im Kopf schon fertig. Doch
auch bei ihm haben sich entschei-
dende Teile seiner Malerei geédndert.
Anfang der achtziger, als ich das erste
Mal mit seinen Bildern in Beriihrung
kam — damals natiirlich nur im Gber-
tragenen Sinne des Wortes — bestand
sein Hintergrund, geprégt von viel Tiefe
aus Architektur, romischen Ruinen und
Ahnlichem. Hier sozialisiert, wurde ich
sofort an die Digedags im alten Rom
erinnert. Erst viel strukturierter Him-
mel, dann viel schwarz und auch mal
dunkelblau als Hintergrund. Und seine
Tiefe ist in neuerer Zeit einer Art — darf
man das so sagen — Tafelmalerei gewi-
chen.
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Sicher ist da etwas dran. Es sind auch
Phasen. Den monochromen Hinter-
grund gab es auch schon in den Acht-
zigern, vereinzelt. Oder hier 2004. Man-
ches Thema oder Motiv wiederholt sich.
Und dann erkennt man nattirlich ob es
ein aktueller Zander, ein 2000 oder einer
aus den 80er Jahren ist. Es liegen dann
nicht nur 20 und mehr Jahre dazwi-
schen, sondern auch die Entwicklung
seiner Farbkultur. Jetzt sind seine Bilder
sehr farbenkraftig. Manchen Betrachter
stort das, sie sind ihm zu bunt. Aber sol-
che Intensitat hatten seine Bilder auch
schon mal in den Siebzigern. Und zwi-
schendurch gab es viele Monochrome.
Die Gemaélde gerade in den 80er-Jahren
hatten wirklich sehr viel Tiefe, es waren
wunderbare Architekturbilder dabei.
Vielleicht hélt er sich heute nicht mehr
so lange mit komplizierten Konstruktio-
nen auf. Er hat noch so viel im Kopf, das
heraus muss, dass er auf diese Art mit-
teilen will. Und er hat etwas mitzuteilen.
Ich erinnere an seine Blicher.

Aber Sie haben Recht, diese Gemaélde
voller Architektur, sind wunderbar. Daran
erkennt man auch seine beiden italieni-
schen Vorbilder Giovanni Battista Piranesi
und Jacques Callot. Piranesi hat wunder-
bare Architekturbilder radiert, u. a von
Rom. Aber es sind selten Menschen dar-
auf zu sehen. Im Gemadlde ,Piranesis
laute Stille”, hat er die Ruinen von Pira-
nesi mit den Figuren von Callot bevolkert.
Es gibt sogar eine Zeichnung von ihm, auf
der sich beide Maler die Hand reichen.
Mit dem Triptychon im 1981 eréffne-
ten Neuen Gewandhaus zu Leipzig, mit
den Tafeln Tristan, Parzival und Gawan
duBert er sich, wie die meisten Kollegen
der Leipziger Schule zum Thema Musik.

= - -

Das ist aber nicht ungewohnlich. Er hat
z.B. auch Hans Eisler gemalt, auch Brecht.
Oder auch Bach. Es waren Auftragswerke,
denn er galt schon immer als ausgezeich-
neter Portratist. Er hatte in den 60er Jah-
ren auch Kontakt zum Berliner Ensemble,
moglicherweise studierte er im realen
Theater die Rollen, die er dann auf phan-
tastische Weise reflektierte. Unter ande-
rem entstanden damals so genannte Rol-
lenportraits von Ekkehard Schall.

Er ging ja gleich nach seinem Studium
bei Heisig zu Fritz Cremer nach Berlin als
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Isolde in den Steinen - 1982 - Graphit, Fotos: Archiv Kiinstler

Abend der Zauberin - 1979 - Ol auf Hartfaser - 66 x 78 cm

Meisterschiiler. Da trafen sich zwei Wel-
ten, der eher herbe Cremer und der in
einer bunten Zauberwelt lebende Zan-
der. Aber er sieht es heute noch als sehr
befruchtend. Sein Atelier, das hat sich
ihm logischerweise stark eingepragt, war
direkt an der Mauer.

Nach seinem Aufenthalt in Berlin ging
Zander zuriick nach Leipzig und hat rela-
tiv schnell als selbststéndiger Kiinstler
gearbeitet. Erstaunlicherweise hatte er
von Anfang an seinen Liebhaberkreis,
die Leute wollten seine Bilder haben.
Das hat ihm finanzielle Sicherheit und
die ihm wichtige Freiheit gegeben.
Ende der 70er Jahre hat sich dann
seine kiinstlerische Dualitdt entwi-
ckelt. Heinz Zander malte und schrieb.
Er hat mal gesagt, wer seine Biicher
gelesen hat, versteht seine Bilder bes-
ser, die darin versteckte Symbolik. Gerd
Lindner vom Panoramamuseum in Bad
Frankenhausen schrieb einmal sinnge-
maB, dass man schon enzyklopédisch
gebildet sein miisste, um den allegori-
schen Kontext ansatzweise verstehen
zu kdnnen.

Er erkldrt in seinen Biichern sogar
einige seiner Grafiken und Gemélde,
wie z. B. das schon erwdhnte Gewand-
haustriptychon. Beeindruckende ist
auch, dass 1981, zu tiefsten DDR-Zei-
ten, von ihm Themen entwickelt wer-
den, die absolut untypisch fiir diese
Gesellschaft waren: Einer spekuliert
an der Borse, man wohnt am Mittel-
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meer, es gibt Reeder und Eigentum ist
Normalitdt. Auch Kleingértner spielen
bei Zander immer eine wichtige Rolle.
Man weil} dabei nicht, ob er sie kari-
kiert oder sie liebt. Es ist bei Zander
wie bei John Silver. Es taucht immer das
Gute und das Bose auf — in einer Per-
son. Heinz Zander ist ein sehr belese-
ner Mensch, die Akteure der rdmischen
Geschichte, der griechischen Mytholo-
gie, deutsche Philosophen, er kennt sie
alle. Er holt sie auf seine Bilder und ver-
steckt Normalitdt und Absurditaten des
Einzelnen und der Gesellschaft in Meta-
phern und Symbolik.

Er kann, wenn er es will, sehr gut tiber
seine Bilder sprechen. Dann merkt man
erst, wie dilettantisch man selber an
sie herangeht. Man kann nicht wissen,
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welche Feinheiten und Kleinigkeiten im
Bild versteckt sind. Manches erschlief3t
sich nach zehn Jahren oder auch nie.
Ein kleines Beispiel, auf das er hinwies,
war das Gléckchen am Halsband des
Wachhundes. Ein Glockchen? Was kann
das fiir ein Wachhund sein? Es ist seine
Welt, seine Ironie, seine eigene Philoso-
phie. Einem Fremden fehlen die gedank-
lichen Zusammenhange, der Schliissel
fir die Bilder. Aber Zander sagt selber,
es ist nicht notwendig, sie zu entschliis-
seln, wenn es nur eine Wirkung entfacht,
wenn es bedrohlich oder interessant
daherkommt, reicht es.

Eigentlich schade, dass er aufgehort hat
zu schreiben. Warum eigentlich? Sein
letztes Buch Puppenspiel mit Moralitd-
ten — oder: Die Kunst des Spazierenge-
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hens war kostlich. Der Stoff war ihm ja
nicht ausgegangen...

Wirklich ein wunderbares Buch. Ich
habe es gekauft, als ich noch bei der
NVA war. Er schrieb z. B. tiber Neubau-
blécke, die er aus eigenem Erleben
kannte, denn er wohnte bis 2000 in
Griinau, und Gber Umweltverschmut-
zung, Uber Dreck, einen ,verkeimten”
Fluss nahe Leipzig, auf dem ein Anwalt
unter einer Briicke ,kielgeholt” wurde.
Das war sehr intensiv.

Und nach der Wende wurde Literatur
schnell, der Verlag und die Verkaufs-
zahlen entschieden. Das hat ihm nicht
gefallen, das war nicht sein Niveau.
Seither hat er sich auf das Malen kon-
zentriert, hier konnte ihm keiner rein-
reden. Er hat heute noch Textfragmente
daliegen, die noch nicht fertig sind,
aber hoch spannend. Doch er ldsst sich
nicht Gberreden.

Der Zusammenhang zwischen Wort und
Bild I&sst sich gut an der Serie ,Beleh-
rungen” festmachen. Der Text, der sich
als Element mit auf den Zeichnungen
befindet, ist sehr lang, das fallt auf.
Diese Zeichnungen kennt man als ein-
zelne Blatter, aber sie sind im Ursprung
Illustrationen des erwdhnten Buches.
Zwei dicke Zwillinge, ,westliche Lebe-
manner”, die schon tberall waren -
selbst Kamtschatka kannten sie, lan-
den in einem Kleingarten. Zander
erlebt mit denen manches, vielleicht
eine Art Faust'sche Weltenreise. Und
diese Dicken belehren stdndig. Sie sind
skurril, diese Phantasiegebilde aus dem
Nichts, die so gar nicht in den DDR-AIl-
tag passen.

Darin zeigt sich, dass Heinz Zander in
seiner Gesamtheit ein ambivalenter
Mensch ist. Er beschreibt Abenteuer
und phantastische Welten einerseits.
Andererseits mochte er nicht raus, lie-
ber allein sein und malen.

Ich denke, viele Kiinstler haben lhre
Zeit. Man hat sich irgendwann daran
satt gesehen, sie sind nicht mehr en
vogue. Das war es dann. Bei Heinz
Zander wird das nicht so sein. Seine
durchgeistigten Bilder haben Bestand
und viele Verehrer. Wie damals, als er
nach Leipzig zuriickkam.

Leipzig hatte 1999 die letzte Muse-
umsausstellung mit Bildern von ihm. Er
wird in drei Jahren 80...
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ANGELIKA TUBKE

ICH MALE DIE ERSCHAFFENE WELT

INTERVIEW MIT EINER VERTRETERIN DER LEIPZIGER SCHULE
AUS DER ERSTEN MALERGENERATION

Wie sind Sie zur Malerei gekommen?
Nach dem Abitur habe ich mich an der
Hochschule fiir Grafik und Buchkunst in
Leipzig beworben. Anfangs dachte ich an
Buchillustration, entschloss mich aber
bald, Malerin zu werden.

Gemalt und gezeichnet habe ich schon
immer gern und Sachverhalte lieber
gezeichnet als nur erklart. Hinsehen und
Lernen gehdren fiir mich zusammen. Das
konnte ich gut und hatte Freude daran.
JKunst ist eine Form der Erkenntnis der
Wirklichkeit”, sagte man uns im ersten
Studienjahr. Mein visuelles Verstehen ist
sehr ausgepragt. In meinen Bildern kann
ich Erlebnisse verarbeiten, mich duRern.
Meine Einstellung zum Leben wird sicht-
bar. Kunst ist eine Form der Kommunika-
tion. Die Bildfldchen kann ich gestalten
und vieles andere auch. Kunst ist eine
Form der dsthetischen Gestaltung.

Mit meiner Berufswahl bin ich zufrieden,
bis heute.

Die Malweise in lhren Bildern ist die
der ,Alten Meister” - ein eher klassi-
scher Ansatz in der technischen Aus-
fithrung. Was sind die Griinde, die Sie
dazu bewegt haben, diese Malweise in
Ihrem gesamten Werk beizubehalten,
obwobhl die Zeit doch so vorangeschrit-
ten ist?

Als ich 1954 mit dem Studium begann,
wurden an der Leipziger Hochschule
fur Grafik und Buchkunst Sozialisti-
scher Realismus und solides Hand-
werk gelehrt. Die ,westliche Moderne”
war unerwiinscht. Also lernten wir Ana-
tomie, Perspektive, auch Farbenpers-
pektive... und zeichneten naturgetreu.
Die innerdeutsche Mauer war hoch,
,Schund- und Schmutzliteratur” wurde
aus dem ,Westpaket” entfernt. Als wir
spater moderne Kunstwerke kannten,
wollte ich dennoch malen wie bisher.
Fiir einen neuen Roman braucht man ja
auch weder eine neue Sprache noch ein
neues Alphabet, wohl aber einen zeit-
gemadlen Inhalt und einen modernen
Autor. Es ist noch heute mein Wunsch,
meine Kenntnisse anzuwenden. Sie
abzutun, empfande ich als Verarmung.

Die Aufgaben und die Verwendung der
Kunstwerke haben sich sehr gedndert.
Das beachte ich.

Gibt es Kunstwerke vergangener Epo-
chen oder auch Menschen in lhrem
Leben, die Sie in lhrer Arbeit beein-
flusst haben?

Jal Angefangen mit Diirers Hasen im Kin-
derzimmer und immer wieder bis in die
Gegenwart habe ich mir Anregungen
gesucht. Zuerst waren es die Kiinstler
der Renaissance, besonders Diirer, Cra-
nach, Holbein. Fiir meine Bildnismalerei
(Mischtechnik) waren mir die Briider van
Eyck und Hans Memling sehr wichtig. Fiir
die Landschaftsmalerei konnte ich vieles
bei Corot, Turner, Constable und ande-
ren lernen. Hier in Mecklenburg habe ich
mich besonders mit Caspar David Fried-
rich und Philipp Otto Runge beschiftigt,
die beide in Mecklenburg geboren wur-
den. In Museen habe ich auch oft Anre-
gungen und Hilfe gefunden. Immer habe
ich naturnahe Malerei bevorzugt. In mei-
ner Leipziger Zeit war es angenehm fiir
mich, dass damals {iberwiegend gegen-
standlich gearbeitet wurde. Die Bilder
waren in Ausstellungen zu sehen. Auch
heute gibt es realistische Malerei und
anregende Gesprache mit anderen Kol-
legen. Einen direkten Einfluss einzelner
Kollegen auf mich sehe ich nicht.

Gibt es etwas, das all lhre Bilder inhalt-
lich zusammenhilt, wie finden Sie lhre
Themen in der Malerei?

Die Bildinhalte nehme ich aus meinem
Lebenskreis: Bildnisse von Angehdri-
gen, Freunden und Menschen, mit wel-
chen wir zu tun haben. Andere kommen
und bestellen ein Bildnis. Die Landschaft
Mecklenburgs regt mich immer wieder
zu Bildern an. Sie ist in allen Jahreszeiten
schon. Winterbilder habe ich sehr gern
gemalt. Auch Reisen haben zu Land-
schaftsmotiven beigetragen. Pflanzen,
Bluten, Friichte, Muscheln, Versteinerun-
gen...verlocken stdndig zum Malen. — Ich
benutze die Natur nicht - ich diene ihr.
Mit meinen thematischen Arbeiten ist es
ganz anders. Sie entstehen aus bedri-
ckenden Ereignissen und nach Pressefo-
tos. Mein MaR war Uibergelaufen.

Welche Rolle spielt in Ihrem Werk der
Name ,Tiibke?

Im Grundstudium an der Hochschule fiir
Grafik und Buchkunst in Leipzig war Wer-
ner Tibke in meiner Klasse Assistent fiir
figlirliches Zeichnen. Gemeinsame Unter-
weisung in alten Maltechniken durch
Professor Hans Schulze in Leipzig und
Anwendung in eigenen Arbeiten.

Von 1961 bis1962 gemeinsame Studien-
reise durch die SU.

In 16 Ehejahren (1960-1976) hatte ich
Gelegenheit, ihn bei seiner Arbeit zu erle-
ben. Gelernt habe ich in dieser Zeit vor
allem, wie viel Fleif} ein Leben als Malerin
erfordert. Die Gesprache (iber Kunst und
Leben waren zunéchst sehr bereichernd.
In unseren Ansichten entfernten wir uns
mit der Zeit inhaltlich und weltanschau-
lich immer mehr von einander.

Die Blicher tiber Werner Tiibke stehen
zwischen den anderen Kunstbiichern im
Biicherregal. Je nach dem, wonach ich
suche, werden auch sie herausgenom-
men. Bei manchen Fragen finde ich darin
vorbildliche Antworten.

Die technische Perfektion in ihren Bil-
dern setzt eine Menge Disziplin und
auch eine Langsamkeit in lhrem Schaf-
fensprozess voraus. Das bringt eine
gewisse Einsamkeit mit sich. Wie kom-
men Sie in lhrer personlichen Lebens-
weise damit zurecht?
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Das Kiirbisbild - 1997 - Ol/Leinen auf Malplatte -

Meine Arbeitsweise verlangt Ruhe und
Konzentration. Anwesende Personen
wiirden mich stéren. Am Abend méchte
ich mich tiber ein Arbeitsergebnis freuen.
Also bin ich sehr fleiBig. Einsamkeit habe
ich in meinem Leben noch nicht ertra-
gen missen. In meinem Alltag habe
ich Angehdrige, Freunde, Bekannte und
Nachbarn...Zusétzlich hat sich durch mei-
nen Beruf als Malerin ein Freundes- und
Bekanntenkreis speziell mit Kunstinteres-
sen entwickelt. Manche Besucher méch-
ten meine Bilder nur ansehen, andere
kaufen und wieder andere suchen
Gesprache tiber Kunst oder Maltechnik,
viele auch per Telefon oder E-Mail. Sehr
erfreut war ich, als ich jungen Kollegen
mit meinen beruflichen Kenntnissen tiber
groBere Zeitrdume hinweg behilflich sein
konnte - ich hatte Schiiler, die mit ihren
Arbeiten zu mir zur Korrektur kamen oder
sie mir per E-Mail schickten und schicken.

Sind Sie religios? Wenn ja - wie spie-
gelt sich lhr Glauben in lhren Bildern
wider?

Mein Interesse fiir die Themen friiher
Gemélde hat mich dazu gebracht, die
Bibel vom Anfang bis zum Ende zu lesen
und dazu Biicher zu besserem Versténd-
nis. Unter dem Hitlerregime und in der
DDR war mir diesbeziiglich wirklich
nichts in die Wiege gelegt worden.

Die gewonnenen Erkenntnisse spiegeln
sich in meiner Haltung zum Leben und
zu den Bildgegensténden wider. Und es
gibt 3 kleine Bilder mit religiéser Thema-
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tik: Brennender Dornbusch und Eckstein
und Ira, der Zorn.

Gibt es in lhrem Werk Beziige zur
Gegenwart und zu gesellschaftlichen
Entwicklungen unserer Zeit?

Die Bildnisse stellen Menschen unserer
Zeit dar. Meine Bilder sind alle gesehene
Wirklichkeit, und Wirklichkeit ist Gegen-
wart. In einigen Blattern gibt es einen
Bezug zur gesellschaftlichen Gegenwart.
Sie entstehen, wenn die Ereignisse mein
Versténdnis tiberfordern.

’ ™ :.ﬁyii

Friithes Selbstbildnis - 1964 - Graphit
35,6 x 25,5 cm
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Was fiir eine Haltung haben Sie zur
Kunst der Gegenwart?

Aufmerksam bemiihe ich mich um még-
lichst viele Informationen und um Ver-
stdndnis derselben. Bei realistischen,
gegenstdndlichen Bildern ist der Bezug
zu meiner eigenen Malerei natiirlich
groBer. In den Museen verweile ich am
léngsten bei den Alten Meistern und spa-
terer gegensténdlicher Malerei. Mir ist die
Mona Lisa von Leonardo da Vinci alle-
mal lieber als die Mona Lisa mit Bart von
Marcel Duchamp. Sehr oft sind moderne
Kunstwerke Reaktionen auf das Zeitge-
schehen und zu unbedeutend, um dieses
lange zu tiberdauern. Das Handwerk wird
zu wenig gepflegt.

Sie Leben in einem kleinen Dorf mit-
ten in der Natur. Was schopfen Sie aus
diesem Lebensraum?

Seit 1982 wohne ich in Dalliendorf (132
Einwohner) in Mecklenburg. Der Umzug
bedeutete zundchst Riickzug - aus pri-
vaten und politischen Griinden. Weil ich
aber von 1942-1954 im Industrie- und
Braunkohlengebiet Wolfen/Bitterfeld
und anschlieBend in der Stadt gewohnt
habe, sehnte ich mich auch nach einer
schonen Landschaft. In Mecklenburg
habe ich sie gefunden. Dalliendorf ist
meine Wahlheimat. Hier ist es ruhig, und
konzentriertes Arbeiten ist moglich. Die
Motive sind nun in unmittelbarer Reich-
weite und auf meinen Bildern sichtbar.
Neue Freundschaften und Kontakte ent-
wickelten sich bald.

Durch den technischen Fortschritt fithlen
wir uns nicht isoliert. Schone Stédte sind
schnell erreichbar.

Der Kunstmarkt boomt seit Jahren,
schwindelerregende Preise mit stdn-
dig neuen Rekorden sind an der Tages-
ordnung. Wie denken Sie iiber die
Entwicklung der kommerziellen Ver-
marktung von Kunst?

Bei der kommerziellen Vermarktung von
Kunst geht es um Bildbesitz, um Ver-
vollstdndigung von Sammlungen, um
Anh&dufung materieller Werte. Oft sind
Eitelkeit und Selbstdarstellung im Spiel
und gegenseitiges Ubertrumpfen. Es gel-
ten Malstébe, die dem einzelnen Kunst-
werk sehr oft nicht gerecht werden.
Berichte von Kunstauktionen dokumen-
tieren den Kampf um vordere Platze. Wo
bleibt die Kunst?

Anldsslich des 80. Geburtstages der
Kiinstlerin und in Wirdigung ihrer
Lebensleistung erschien ein Bildband
im Verlag Forster & Borries, Zwickau.
www.foebo.de

ISBN 978-3-944881-09-6
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Kolibri Ill - 2016 - Mischtechnik auf Maltafel - 24 x 30 cm

ALBRECHT TUBKE

Albrecht Tiibke (geb. 1971), Fotograf
und Maler, kommt aus einer Maler-
Familie. Die Bilder seiner Eltern Werner
und Angelika Tiibke sind im weitesten
Sinne dem Stil der klassischen gegen-
sténdlichen Malerei zuzuordnen, wie sie
in der Zeit der Renaissance gemalt wor-
den sind. Den langsamen und schwie-
rigen Schaffensprozess bei der Entste-
hung der Gemalde hat Albrecht Tiibke
in seiner Kindheit beobachten kénnen.
Er ist gewissermallen damit aufgewach-
sen. So ist es nicht verwunderlich, dass
auch die Gemalde von Albrecht Tiibke
eine hohe technische Perfektion und
Genauigkeit im Detail aufweisen, wie sie
heute nur noch bei sehr wenigen Malern
zu finden ist. Tibke liebt das Portrait. In
ihnen mochte er die Individualitdt und
die Schénheit des Menschen darstellen.

MALERE]

Beziige zur Religion oder zur Mytholo-

gie sind ihm nicht wichtig, er konzent-
riert sich auf die unmittelbare Erschei-

nung und die Ausstrahlung der von
ihm abgebildeten Individuen. In seinen
Stillleben und Landschaften bewundert
Albrecht Tiibke die unfassbare Schénheit
der Natur. Sowohl durch die Genauigkeit
im Abbilden als auch durch die Erschaf-
fung von magischen Lichtsituationen
gelingt es Tiibke, Gemélde von einzig-
artiger Kraft und Schonheit zu kreieren.
Fiir seine Olgemalde nutzt Albrecht Tiibke
die Techniken der ,Alten Meister” in der
Renaissance-Malerei. Nach der Vorbe-
reitung das Malgrundes auf den Mal-
tafeln werden die Portraits mit Eitem-
pera oder mit Acryl untermalt. Darauf
folgen die nédchsten Arbeitsgénge der
sogenannte Schichten — oder Lasurma-
lerei, eine Methode, bei der die Olfarbe
in mehreren transparenten Schichten
auf die Untermalung aufgetragen wird.
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Jede dieser Farbschichten unter-
liegt einem Trocknungsprozess
der eingehalten werden muss,
damit die folgenden Farbauf-
trdge die darunter liegenden
Farbschichten nicht anldsen
kdnnen. Es entsteht so eine
faszinierende Farbwirkung mit
einer Tiefe, wie sie nur auf diese
Weise zu erreichen ist. Es ist ein
sehr langwieriger und komple-
xer Arbeitsprozess bei dem man
von Beginn an alle aufeinander
folgenden Schritte mit ihren Wir-
kungen schon durchdacht haben
muss um ans Ziel zu kommen.
Diese Arbeitsweise hat nichts
mit Schnelligkeit zu tun - es ist
eher die Konzentration auf das
mit Olfarbe maximal erreichbare
Ergebnis in seiner ihm eigenen Asthe-
tik und Schonheit. Man kdnnte es mit
einem Schachspiel vergleichen: Jeder
Zug hat von Beginn an seine Folgen
und sogar logischen Konsequenzen in
einem komplexen System bis hin zum
Ende der Partie.

Bildnis Tisa Cecilia Tiibke - Mischtechnik auf Maltafel - 45 x 33 cm
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Hirschkdifer | - 2016 - Mischtechnik - 11,5 x 14,5 cm

Natirlich haben einige der grof3en
Namen in der Renaissance Malerei die
Arbeit von Albrecht Tiibke beeinflusst. Zu
nennen sind hier neben Sandro Botti-
celli, Leonardo da Vinci, Giovanni Bel-
lini oder Domenico Ghirlandaio nattirlich
auch die Werke von Albrecht Diirer, Hans

Italienische Téinzerin - 2014 - Mischtechnik auf Maltafel - 59 x 40 cm

Leipziger Schule

Holbein oder Lucas Cranach um
nur Einige zu nennen. Aber auch
Vertreter der Neuen Sachlich-
keit wie zum Beispiel Otto Dix
oder Christian Schad zdhlen zu
den grofRen Portratisten die von
Albrecht Tiibke sehr bewundert
und geschatzt werden. All diese
GroBmeister in der Geschichte
der Malerei haben sowohl das
authentische Wesen der von
ihnen dargestellten Menschen
als auch die magische Schon-
heit der Natur auf bezaubernde
Weise herausarbeiten kdnnen.

Albrecht Tubke studierte an der
Hochschule fiir Grafik und Buch-
kunst und schloss 1997 mit dem
Diplom ab. Im Anschluss war
er Meisterschiiler bei Prof. Timm Rau-
dert. Es folgte ein Studium in London
an der Guildhall University, das er 2001
abschloss. Albrecht Tiibke lebt und arbei-
tet freischaffend in Italien.

www.tuebkemalerei.com

Fotos: Archiv Kiinstler
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JEAN-MICHEL MATHIEUX-MARIE
— DIE ENTDECKUNG DES LICHTS ——

EINE SONDERAUSSTELLUNG

IM PANORAMA MUSEUM

BAD FRANKENHAUSEN VOM 2.7. BIS 16.10.2016

Oktober 2011. Paris. Rue du Faubourg
du Temple im 10. Arrondissement,
gleich um die Ecke vom Canal Saint
Martin. Eine olivgriine Tiir, mit einem
kleinen Innenhof dahinter. Hier ist sein
Atelier, ein kleines verborgenes Refu-
gium, der Schauplatz einer Entdeckung,
die Pierre Higonnet, Kunsthandler und
ausgewiesener Kenner franzosischer
Grafik speziell der ,visiondren Schule”,
angekiindigt hatte. Der Kiinstler, dem
der gemeinsame Besuch galt, war Jean-
Michel Mathieux-Marie, geboren 1947
in Paris. Hintergrund bildete die Vorbe-
reitung einer Uberblicksschau visionérer
Grafikkunst der Gegenwart aus Frank-
reich, die im Friihjahr 2012 im Panorama

Museum Bad Frankenhausen stattfinden
sollte, begleitet von einem umfangrei-
chen Katalogbuch.

Das Schaffen von Jean-Michel Mathi-
eux-Marie war bis dahin in Deutschland
noch génzlich unbekannt. Umso tiber-
raschender erschien, was der Kiinst-
ler den Besuchern vorzulegen wusste:
feinste grafische Préparate mit magi-
schen Architektur-Fantasien, dazu alt-
romische Ruinenstiicke, Wolkenland-
schaften, Felsklippen und romantische
Veduten, vorgetragen mit der Kaltna-
del auf beige- bis ockerfarbenen China-
oder Japanpapieren, gedruckt in den
unterschiedlichsten Farbtonen von
Schwarz tiber Blau- und Griinvarianten
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bis zu Gebrannter Erde, bis zu Umbra,
Sinopia oder Terra di Siena. Besonders
ins Auge fielen Drucke auf getdnten
Papieren, die mit weiBer Tusche geh6ht
worden waren, ein Verfahren, das bis
in die Renaissance zurlickreicht und
bereits um 1400 von Cennino Cennini
in seinem Libro dell’Arte als Methode
zur plastischen Hell-Dunkel-Modellie-
rung beim Zeichnen auf Carta tinta, die
den Mittelton gibt, ausfiihrlich beschrie-
ben worden ist. Hinzu kam ein Pastell
— eines nur, abgestellt auf dem Boden
der Werkstatt, doch absolut meister-
haft in seiner Giberwéltigenden Strahl-
kraft —, eine Offenbarung von Licht und
Atmosphare in der Art von Turners Far-
benkunst. Die Entscheidung war klar:
Mathieux-Marie war ein Virtuose des
Lichtes, ein Magier der Form, ein Meis-
ter des Hell-Dunkel, er gehdrte nicht nur
in den Kreis der Visionnaires, sein Werk e eyl e CRI i an BET
verkorperte eine Qualitét, die entschie-
den nach einer groReren Einzelschau [AEEEECIIEEEL:
verlangte.

So wurde fiir den Sommer 2016 eine
eigene Personalausstellung von Jean-
Michel Mathieux-Marie im Panorama
Museum Bad Frankenhausen vereinbart,
die — ganz im Sinne einer Retrospektive
- einen reprasentativen Einblick in das
Gesamtwerk des Kiinstlers bieten sollte.
Mit der Co-Kuratorenschaft von Pierre
Higonnet, der in enger Zusammenar-
beit mit dem Kiinstler auch die Werk-
auswahl besorgte, konnte in bewéhrter
Weise zugleich die notwendige organi-
satorische Unterstiitzung und Kenner-
schaft fiir das Projekt gesichert werden.
Vorgestellt werden sollte dabei nicht nur
Mathieux-Maries druckgrafisches Schaf-
fen, mit dem er bislang hauptséchlich
hervorgetreten ist und seinen Ruf als
Meister der Kaltnadel begriindet hat,
der langst weit (iber die Grenzen seines
Landes hinausreicht. Prasentiert wer-
den sollte vielmehr auch ein Konvolut
seiner Pastellarbeiten, die bis dahin nur
selten in Ausstellungen gezeigt wurden
und folgerichtig weniger im Bewusstsein
der Offentlichkeit sind. Ausgewéhlt wur-
den so schlieflich knapp 130 Radierun-
gen und drei Dutzend Pastelle, ergédnzt
durch 25 Zeichnungen und Olstudien
unterschiedlichsten Charakters, die als
Vorarbeit zu grafischen Blattern oder in
deren Umfeld zumeist unmittelbar vor
der Natur entstanden sind. Der Schaf-
fenszeitraum umfasst dabei nicht weni-
ger als ein halbes Jahrhundert, fiinf Jahr-
zehnte, die Zeit von 1966 bis 2016.

(Quelle: Ausstellungskatalog
.Das Auge sieht...”, Gerd Lindner)  Das Aufklaren - Pastell - 1990
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Mikalojus Konstantinas Ciurlionis -

genialer Schopfer einer einzigartigen Synthese von Musik und Malerei

Im Herbst 1901 kam ein junger Mann
nach Leipzig, der nach Aufenthalten in
Warschau, St. Petersburg und Wien auf
Empfehlung seines Gonners Fiirst Oginski
am hiesigen Konservatorium studieren
wollte. Mlkalqus Konstantinas Ciurlionis,
so hieB der junge Musiker, der, aufge-
wachsen in einer polnisch sprechenden
Familie, schon zeitig mit Musik in Beriih-
rung kam. Er erhielt von 1889 bis 1893
Unterricht in der Orchesterschule des
Fursten Michat Oginski in Plungé. Dessen
Unterstiitzung ermdglichte ihm auch ab
1894 ein Musikstudium an der Musikaka-
demie in Warschau in den Fachern Klavier
und Komposition.

Leipzig zog damals junge Leute aus
ganz Europa, Asien und Amerika an, die
Stadt war beriihmt durch seine Univer-
sitdt und durch sein Gewandhaus mit
seinen beriihmten Konzerten. Ciurlionis
hatte den Gewandhauskapellmeister, den
aus Ungarn stammenden Arthur Nikisch,
schon in Warschau in einem Konzert mit
dem Berliner Sinfonieorchester bewun-
dern kénnen. Er immatrikulierte sich vol-
ler Zukunftsplane am Leipziger Konserva-
torium, das durch seine Internationalitat
und seine Professoren beriihmt war.
Kompositionslehre hatte er bei Karl Rei-
necke. Mit ihm hatte er anfangs ein sehr
gutes Verhaltnis, das sich zwischenzeitlich
abkiihlte, da ihr musikalischer Geschmack
doch unterschiedlich war. Reinecke liebte
Weber und Mendelssohn, Ciurlionis kom-
ponierte eher traurig und den Volksmoti-
ven verbunden. Sein Lehrer fiir den Kon-
trapunkt war die damals unbestrittene
Autoritdt Salomon Jadassohn, ein begeis-
terter Bewunderer von Johann Sebastian
Bach. Er forderte und verstand Ciurlionis
gut. Als er starb, bréckelte beim Litauer
die eher schwache Bindung zu Leipzig,
er sprach kein Deutsch und hatte hier
wenig Freunde, und er verlie nach dem
Jahr die Stadt an der PleiRe. MlkaIOJUS
Konstantinas Ciurlionis komponierte in
seiner kurzen Leipziger Zeit relativ viel,
u. a. fiihrte man im Dezember 1901 am
Konservatorium ein Quartett von ihm auf.

Erinnerungsraum fiir Ciurlionis in dem Haus, in

Aus seiner Feder stammte dann auch das
wenig schmeichelhafte Zitat Giber das
Theater auf der Ranstadter Bastei, dass
man in einem Brief an seinen engen
Freund Morawski: ,Am Montag war ich
in Samson von Saint-Saens. Das Leipzi-
ger Theater gleicht einer Scheune - das
Orchester ist sehr schwach, Schauspieler
nichts wert, Dekorationen mittelmaRig,
das Ballett sehr steif, sogar der Stuhl war
sehr unbequem...” Vielleicht war dieses
vernichtende Urteil auch seiner Einsam-
keit geschuldet, die vor allem an den
Feiertagen zu Tage trat. In einem Brief
an seinen Bruder Stasys erwdhnte der
Litauer seine Beschaftigung mit der Male-
rei das erste Mal. Diese Kunst sollte ihn
zum Arger seiner Freunde und Génner
immer mehr beschéftigen. 1902 nahm er
dann ersten Malunterricht in Warschau.
Nach 1906 war er dann sowohl male-
risch als auch kompositorisch aktiv. Als
Komponist, Pianist und Maler strebe er
die Synthese dieser beiden Kunstarten
an. Galt er in der Musik als Spatroman-
tiker, versuchte man ihn in der Malerei
dem Symbolismus zuzuordnen. Er sel-
ber sah sich als so genannter Syndasthe-
tiker. Und irgendwie, zu der Zeit nicht
verwunderlich, ist der Jugendstil nicht
fern. Seine Gemaldezyklen bezeichnete
er als Sonaten, bei dem der Charakter

der Sétze, wie Andante, dem Charakter
des so bezeichneten Bildes entsprach.

Diese ausgefiihrte Synthese ist kunst-
historisch einmalig. Mikalojus Kons-

tantinas Ciurlionis schuf knapp 300

T m‘-

Gemalde und Grafiken, fast alle befinden
sich heute in Kaunas.
Dieses Genie aus Litauen, wie viele
Kunsthistoriker ihn bezeichnen, der aber
erst durch seine Frau Sofija Kymantaité
mit der litauischen Sprache in Beriih-
rung kam, verstarb schon 1911 an einer
schweren Lungenentziindung.
Mikalojus Konstantinas Ciurlionis gilt
heute in Litauen als eine Art Nationalheld,
seit 1987 gibt es neben dem Museum
in Kaunas eine Ciurlionis-Gesellschaft.
Der ehemalige Prasident des baltischen
Staates Vlytautas Landsbergis, der auch
die Unabhangigkeitsbewegung in den
neunziger Jahren anfiihrte, gilt als einer
der gréten Kenner seines Schaffens.
Und selbst ein Asteroid, 2420, ist nach
ihm benannt.
Im Ciurlionis-Museum in Kaunas gelingt
es, wenn man zeitig genug da ist,
neben den Bildern auch einen Raum
zu besuchen, in dem man die Musik
genieBen kann. Intimer und angeneh-
mer bekommt man ein kleines Stiick
davon in der Vilniuser Altstadt im ehe-
maligen Wohnhaus von M.K. Ciurlionis
zu sehen und zu héren. Hier lebte er
1907/08. Heute befindet sich darin ein
Informationszentrum mit einem Raum
fur Kammerkonzerte. Hier
werden auch die
meisten Ver-
offentlichun-
gen Uber ihn
aufbewahrt -
auch eine Zei-
tungsseite, die
tiber seine Auf-
fuhrung in Leip-
zig berichtet.

dem er 1907/08 lebte; eine in Vilnius erschiene-
ne Zeitung, die auf eines seiner Konzerte in Leip-
zig hinwies; eines seiner wunderbaren Bilder (Paradise / 1909), Foto: Wikimedia Commons
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PIETER SNAYERS

(1592 — 1667)

EIN SCHLACHTENMALER
AUS DEM 17. JAHRHUNDERT

Uns fehlt oftmals fiir historische Ereig-
nisse das dazugehdrige reale Bild. Ursa-
che sind die wenigen vorhandenen oder
ungenauen Darstellungen des betref-
fenden geschichtlichen Geschehnisses.
Das gilt vor allem fiir die lange Zeit vom
Beginn der Menschheitskultur bis zum
17. Jahrhundert. Zum Teil sind Abbil-
dungen in den verschiedensten For-
men zwar vorhanden, aber genau wie
bei der gedruckten Literatur oder den
Uiberlieferten handschriftlichen und
miindlichen Berichten muss man bei
der Suche nach der historischen Wahr-
heit aus den wenigen noch vorhande-
nen Darstellungen vor allem in selte-
nen Biichern, Skulpturen, Reliefs oder
gar auf Textilien die Realitdten heraus-
filtern. Fiir die Zeit des 17. Jahrhunderts
stellt das bei genauen Recherchen dann
aber kein groBes Problem mehr dar.
Es ist ein historischer Gliicksfall, dass
genau ab dem Ende des 16. Jahrhun-
derts, einer duBerst bewegenden kultu-
rellen aber auch kriegerischen Zeit, eine
rasante Entwicklung der bildnerischen
Darstellung einherging. Nie zuvor in der
Geschichte wurden so viele hochquali-
tative Darstellungen aus den verschie-
densten Bereichen des menschlichen
Lebens auf Gemélden festgehalten. Es
entstand vor allem in den Niederlan-
den das so genannte ,Golde Zeitalter
der Malerei”. Diese begleitete auch den
Krieg von 1568 bis 1648 zwischen den
Konigreich Spanien und den davon nach
Freiheit und Unabhéngigkeit streben-
den Niederlanden. Achtzig Jahre sollte
der Konflikt dauern, aus welchen dann
die freie birgerliche niederldndische
Republik nun endgiiltig international
anerkannt hervorging. Aber ein letzten
Endes dazu etwas parallel verlaufender
gesamteuropdischer Konflikt, der Drei-
Rigjahrige Krieg von 1618 bis 1648 hin-
terlieB in der europdischen Geschichte
und Kultur noch tiefere Spuren. Aus die-
sen Konflikten, welche den gr6Bten Teil
der gesamteuropdischen Bevolkerung
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betrafen, entstand vor allem wegen der
Aktualitét eine hohe Bliite der Militar-
malerei. Sie nahm von nun an in vielen
Facetten einen gewichtigen Raum in der
bildlichen Darstellungskunst bis in das
zweite Drittel des 17. Jahrhunderts ein.
Ein bedeutender Vertreter dieses Zeital-
ters war der im Jahr 1592 in Antwerpen
geborene Maler Pieter Snayers. Gerade
seine Gemalde sind vor allem militérhis-
torisch gesehen fiir diese Zeit ausgespro-
chen authentisch. Bei den vielen Belage-
rungsszenen von Stddten und Festungen
zeigt Snayers deren damaligen Ansich-
ten und Grundrisse sehr genau. Seine
topografisch analytische Arbeitsweise
wurde kaum von anderen zeitgendssi-
schen Kiinstlern in dieser Hinsicht Giber-
troffen. Erst einer seiner Schiiler, ndm-
lich Adam Frans van der Meulen bot
dhnliches. Selbst bei den von Snayers
gemalten Feldschlachten sucht man ver-
geblich gréRere Kritikpunkte.

Gerade bei der Betrachtung von Snayers
Gemalden ist es daher mdglich, ohne
einem Klischee zu unterliegen, uns in
diese Zeitgeschehnisse zuriickzuverset-
zen. Man konnte ihn als den ,Militdrfoto-
grafen” des 17. Jahrhunderts bezeichnen.

Auf Grund seiner Lebensdaten war es
Snayers mdglich viele Geschehnisse
aus der Zeit dieser Konflikte tiber die
gesamte Dauer bildlich zu dokumentie-
ren. Sein malerisches Hauptthema war
dabei vor allem die Bilder vom Achtzig-
jéhrigen Krieg und dem darin verwobe-
nen spanisch-franzésischen Krieg. Letz-
terer dauerte bis in das Jahr 1659 und
endete mit dem so genannten Pyrendi-
schen Frieden.

Drastisch und unbeschénigend zeigt uns
Pieter Snayers auf seinen Bildern auch
das Leben der einfachen Menschen in
den Heeren dieser Zeit mit allen seinen
Facetten.

Warum konnte neben seiner Meister-
schaft Snayers so erfolgreich sein?
Durch nicht eindeutig geklarte
Umstdnde kam Pieter Snayers im Jahr
1628 als Maler an den Hof der spani-
schen Stadthalter in Briissel. Es ist ein
Gliicksfall, dass viele solvente hohe Poli-
tiker und Offiziere vor Allem aus dem
habsburgischen Lager ihre vornehmlich
militérischen Erfolge der neuen Mode
gemaB auf Bildern festgehalten wissen
wollten. Da kam ihnen das Snayerische
Talent ganz Recht. Dieser hatte sein
Handwerk in Antwerpen bei Sebastian
Vrancx, einem der Erfinder der Schlach-
tenmalerei gelernt. Die hohen Militérs
versorgten Snayers mit Hilfe ihrer Mili-
taringenieure und Schlachtskizzen mit
dem noétigen wissen fiir das jeweilige
Bild. Die vielen von ihm darauf abge-
bildeten einfachen Menschen, vor allem
die Soldaten, begegneten Snayers in sei-
nem tdglichen Leben, so zusagen auf
der StraBe.

Snayers gilt dazu als Meister der topo-
grafisch-analytischen Malerei. Vor Allem
bei den vielen Bildern von Stadt- und
Festungsbelagerungen nutzte er die
Arbeiten beriihmter Kupferstecher sei-
ner Zeit. Diese veroffentlichten ihre
Werke damals schon in den verschie-
densten Publikationen. Die Bekannteste



davon ist das monumentale Geschichts-
werk Theatrum Europaeum, um dessen
Erscheinung sich vor Allem die Frankfur-
ter Verleger- und Kupferstecherfamilie
Merian verdient gemacht hatte. Bekannt
war Snayers auch mit vielen anderen
bekannteren Malerkollegen wie Anto-
nius van Dyck, Cornelies Schut, Corne-
lies de Wael, Pieter Brueghel dem Jiin-
geren und vor Allem Peter Paul Rubens.
Mit letzteren schuf er gemeinsame Bil-
der und Zyklen.

Snayers zeichnete sich durch eine
neuartige, wohl von bertihmten Kup-
ferstechern dieser Zeit wie Franz und
Abraham Hogenberg, Raphael Sade-
ler, Jacques Callot und Anderen (ber-
nommene Darstellungsweise aus. Dazu
teilte er seine Bilder vor Allem in drei
Hauptteile.

1. In den Vordergrund, wo viele Details
des Soldatenlebens, aber auch oft die
jeweiligen Feldherren meist als Auf-
traggeber gezeigt werden.

2. Der Mittlere und Hauptteil der Bil-
der zeigt das eigentliche Ereignis aus
einer Vogelperspektive. Damit kann
der Betrachter die Gesamtsituation
tibersehen und verstehen. Also eine
kiinstlich geschaffene Ansicht. Snay-
ers zeigt dabei oft auch noch ver-
schiedene zeitlich unterschiedlich
abgelaufene Ereignisse.

3. Der dritte Bildteil besteht meist aus
den in den Horizont iibergehenden
aus grofer Entfernung zu betrachten-
den Szenen des Geschehens.

Als Einrahmung malte Snayers mehr-
fach seitlich aus dem Vordergrund in das
Bild hereinragende Bédume. Diese glo-
bale Malerei zwang ihn zu ungewo6hn-
lichen BildgroRen. Die im Bestand des
Kunsthistorischen Museums von Wien
vorhandenen Bilder eines Auftraggebers
und des habsburgischen Generals Octa-
vio Piccolomini haben zum Beispiel alle
die Abmessungen von ca. 2,00 x 2,85 m.
Zwolf davon werden momentan im Hee-
resgeschichtlichen Museum in Wien aus-
gestellt.

Dabei schaffte es Snayers die Gescheh-
nisse duBerst exakt festzuhalten. Sein
Gemadlde zur Schlacht bei Liitzen 1632
gilt als die sicherste bildliche Quelle zu
dem Ereignis. Das gilt auch fiir die meis-
ten anderen seiner Bilder, die fiir Histori-
ker der friihen Neuzeit eine einzigartige
Quelle sind.

Ein Lieblingsthema des Meisters waren
die vor allem auf dem Niederldndischen
Schauplatz durchgefiihrten Belagerun-

gen der Stadte und Festungen. Deren
zeitgendssischen Zustand hielt er in vie-
len Details fest. Die alten oder moder-
nen Verteidigungsanlagen der Ortschaf-
ten, genauso wie die umfangreichen
ingenieurtechnisch geplanten und ange-
legten Belagerungsanlagen der Angrei-
fer. So auch fiir den deutschen Kriegs-
schauplatz des DreiBigjdhrigen Krieges.
Eines seiner schonsten Bilder ist dabei
die Belagerung der Stadt Freiberg im
Jahr 1643.

Die von ihm gemalten Themen der bis-
her bekannten Gemalde erstrecken sich
vom Jahr 1600 mit der ,Die Schlacht des
Leekerbetje” einer Szene aus dem Acht-
zigjdhrigen Krieg bis in das Jahr 1652 mit
der ,Belagerung von Gravelines” einer

Begebenheit aus den spanisch-franzé-
sischen Krieg.

Snayers malte bekanntermaf3en auch
einige Portrdts und Jagdszenen. Letz-
teres hauptsachlich fiir das spanische
Konigshaus. In der Zusammenarbeit
mit anderen Malern ibernahm Pieter
Snayers meist die Erarbeitung des Hin-
tergrundes bzw. des mittleren Teils des
Werkes. Das vor allem bei militérischen
Themen, wo seine Malerkollegen wie
Peter Paul Rubens und Robert von den
Hoecke mit ihrem in der Portréttech-
nik héheren Talent die Vordergriinde,
meist Personen tibernahmen. Snayers
zeichnete sich dabei fiir das militéri-
sche Hauptgeschehen in seiner unver-
wechselbaren Qualitat verantwortlich.

Erzherzog Leopold Wilhelm von Osterreich (1614-1662) Stadthalter der Niederlande und
Mcdzen Snayers
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.Die Schlacht bei Liitzen” von Pieter Snayers, alle Bilder Wikimedia Commons

Seine ersten Bilder tragen noch die
Handschrift seines Lehrers Sebastian
Vrancx. Einige seiner Werke wurden
seinen Schiiler Adam van der Meu-
len zugeschrieben und umgekehrt.
Das lag daran, dass ihr Stil dhnlich
war und beide nicht alle Bilder sig-
nierten. Sicherlich tGbernahm auch
van der Meulen ein Teil
der Technik seines Lehrers
bzw. entstanden vor allem
in seiner Lehrzeit gemein-
same Werke.

Wie viele Bilder Snay-
ers gemalt hat, st
nicht mehr nachzuvoll-
ziechen. Die  bekann-
ten Werke sind in der gan-
zen Welt verstreut, wobei
des Gréflich Harrachsche
Schloss in Rohrau bei
Wien, das Kunsthistori-
sche Museum in Wien, das
konigliche Museum der
Schdnen Kiinste in Briissel
und das Museo del Prado in
Madrid die gréften Samm-
lungen davon besitzen.
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Belagerung von Freiberg im Jahr 1647

Seine Art der Malerei verlor sich leider zum
Ende des 17. Jahrhunderts. Sein Schiiler
Adam Frans van der Meulen wurde Hof-
maler des franzésischen Kdnigs Ludwig
XIV. und setzte wohl als letzter bedeuten-
der Kiinstler diese Malweise fort.

Pieter Snayers starb 1667 und liegt in
Briissel in der Augustinerkirche begraben.

e

Er war verheiratet und hatte einen Sohn
iber welchen aber wenig bekannt ist.
Wahrscheinlich starb dieser relativ jung.
Noch heute erzielen die Bilder des
Meisters hohe Betrége. In den bekann-
testen Auktionshdusern vor allem in
Europa bietet man ab und zu noch
seine Werke an.

Im Jahr 2017 erscheint
zweisprachig im Zeug-
hausverlag Berlin eine
umfangreiche Abhandlung
zu den Bildern von Pieter
Snayers in hoher Druck-
qualitét. In dieser werden
vom Autor die Bilder in
der historischen Abfolge
erklart. Eine bildnerische
und textliche Zeitreise in
das kriegerische Gesche-
hen der ersten Halfte des
17. Jahrhunderts. Dazu
wurden weltweit weit
tiber 100 Bilder des Meis-
ters zusammengetragen
und werden erstmals in
dieser Fiille veré6ffentlicht.



Durch die schone
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Der Malerweg
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BuzfgﬂHohnstein von Ernst Ferdinand Oehme

Man nehme eine schéne Landschaft im Osten Mitteldeutschlands, eine Reihe bekannte Maler der Romantik, die Freu-
de am Wandern und erhdlt ein 112 Kilometer langes Wandervergniigen. Entlang des Malerwegs in der Séichsischen
Schweiz kann man in 8 Etappen oder 15 Rundwandertouren auf den Spuren der Maler des 18. und 19. Jahrhunderts
wandeln. Es waren Maler wie Caspar David Friedrich, Johann Carl August Richter oder Adrian Zingg, denen die Wan-
derroute ihren Namen zu verdanken hat. Sie und einige mehr waren so fasziniert von der schénen Landschaft an
der Elbe, dass sie diese auf der Leinwand festhielten. Der Wanderer von heute findet viele ihrer Spuren in Form von
Museen oder Gedenktafeln entlang der Strecke.

Vollender des deutschen
Impressionismus

Robert Sterl wurde am 23. Juni 1867 in
GroRdobritz bei Dresden geboren. Nach
dem Schulbesuch studierte er ab 1881
an der Akademie der bildeten Kiinste
in Dresden. Seine Lehrer waren unter
anderem Wilhelm Walther und Karl
Gottlob Schonherr. Als Meisterschiiler
von Ferdinand Pauwels schloss er das
Studium 1891 ab. Wahrend dieser Zeit
unternahm er Studien in der Umgebung
von Dresden und lernte den hessischen

Maler Carl Bantzer, mit dem ihn eine
enge Freundschaft verband, kennen.

Er erkrankte 1888 an Lungentuberku-
lose. Trotzdem unternahm er weitere
Studienreisen zum Beispiel nach Prag,
Jonsdorf/Janov (Béhmische Schweiz), in
das hessische Willingshausen, Marburg
oder Frankreich. In den Sandsteinbriiche
Postelwitz, Schmilka, Pirna-Neundorf
und Rottwerndorf verbrachte er regel-
maBig Zeit fir Beobachtungen. Seit
1894 war Robert Sterl Mitglied im Verein
bildender Kiinstler. Ein Jahr spater wird
er von dem Impressionisten Gotthardt

Kuehl fiir eine Professur fiir Malerei an
der Kunstakademie in Dresden berufen.
1896, 1898 und 1889 fiithren ihn wei-
tere Reisen in das Riesengebirge, zum
Wandern mit einigen seiner Malerkolle-
gen wie Carl Bantzer, Wilhelm Claudius
und Wilhelm Georg Ritter. 1896 verlobte
er sich mit Helene Hedelt und griindete
eine private Malschule fiir Damen in sei-
nem Atelier. Im Friihjahr 1897 heiratet
Sterl in der Dresdner Johanneskirche.

Im Jahre 1900 erhélt er die goldene
Medaille ,Bene Merentibus” der Dresd-
ner Kunstakademie. Danach folgen
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Studie zu ,Die Steinbrecher” von Robert Sterl

zahlreiche Arbeits- und Studienreisen
nach Brissel, Wien, Holland und Hes-
sen. Sterl schlieBt die Damenmalschule
1904. 1906 wird er von Graf von Vitzt-
hum bei Hof und in der Dresdner Gesell-
schaft eingefiihrt. Da zu seinen Arbeiten
auch das Fertigen von Portréts gehort,
bekommt er Auftrdge unter anderem
von der Koniginwitwe Carola von Sach-
sen und fiir ,Das Petriquartett”. Seine
Werke werden ab 1906 regelmaRig in
Ausstellungen présentiert.

Bis zu seinem Tod 1932 unternahm
Robert Sterl immer wieder Reise zur
Erholung (1911 und 1916), als Arbeits-
reise oder flir Studienzwecke. Diese
fihren ihn in der zweiten Halfte sei-
nes Lebens mal in die Ferne — wie nach
Russland — oder in die ndhere Umge-
bung — wie zum Beispiel Leipzig. Hier
wird er von Familie Mendelssohn-
Bartholdy und von Max Klinger einge-
laden. Robert Sterl wird heute noch als
Nollender des deutschen Impressionis-
mus” bezeichnet.

Sein letzter Wohnsitz, ein kleines Haus
in Naundorf bei Dresden ist heute ein
Museum und liegt auf der ersten Etappe
des Malerweges.

Bedeutendster Kiinstler der
deutschen Frithromantik

Im pommerschen Greifswald erblickte
am 5. September 1774 Caspar David
Friedrich, als sechstes von zehn Kindern,
das Licht der Welt. Ab 1790 war er fir
acht Jahre Schiiler bei Johann Gottfried
Quistorp an der Universitdt Greifswald.
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Danach studierte er an der konigliche
Kunstakademie in Kopenhagen.

1798 zog Friedrich nach Dresden, trotz-
dem zieht es ihn immer wieder in seine
Heimat. Seine Reisen fiihren Caspar
David Friedrich nach Greifswald sowie
nach Riigen, wo er Wanderungen unter-
nimmt. In Dresden nehmen Maler wie
Johann Christian Klengel oder Adrian
Zingg auf ihn Einfluss. Die Technik der
Olmalerei findet Friedrich erst etwa 1807
fur sich und mit dem Tetschener Altar
gelang ihm gleichzeitig der Durchbruch.
Die friiheren Werke waren Federzeich-
nungen mit Tusche und Aquarelle. Mit
den sogenannten Sepiablattern ver-
diente sich Friedrich ab 1800 als freier
Kinstler seinen Lebensunterhalt.

Schloss Ubigau an der Elbe um 1850 von Johann Carl August Richter

Caspar David Friedrich war wéhrend
des napoleonischen Befreiungskrieges
Mitglied der nationalen Befreiungsbe-
wegung, der auch Kiinstler wie Hein-
rich von Kleist oder Carl Theodor Kor-
ner angehdrten. Auch er protestierte mit
seiner Kunst dagegen. Aus dieser Zeit
stammt zum Beispiel das Bild ,Grab-
male alter Helden”. Fiir die aktive Wehr
in der Armee fand er sich zu alt, unter-
stlitze jedoch finanziell seinen Freund
und Malerkollegen Georg Friedrich Kers-
ting, der den Liitzowsche Freikorp bei-
trat.

1816 wird er Mitglied der Dresdner
Akademie. Zwei Jahre spater heiratet
er Caroline Bommer, mit der Friedrich
drei Kinder hatte. 1820 bezog die junge
Familie eine Wohnung im Haus an der
Elbe 33. Johan Christian Clausen Dahl,
mit dem ihn eine lebenslange Freund-
schaft verband, mietete ebenfalls in die-
sem Haus eine Wohnung.

Zum Professor der Kunstakademie
Dresden wird er 1824 berufen. 1828
wurde Friedrich Mitglied des Sé&chsi-
schen Kunstvereins. In diesem Verein
waren ebenfalls Johan Christian Clau-
sen Dahl und Carl Gustav Carus — auch
ein langjahriger Freund C.D. Friedrich.
1835 erleidet Caspar David Friedrich
einen Schlaganfall, der seine rechte
Hand lahmt. Er wird bis zu seinem Tod
am 7. Mai 1840 keine Olgemalde mehr
malen.

Neben den bekannten Gemalden wie
,Der Wanderer iiber dem Nebelmeer”
oder ,Kreidefelsen auf Riigen” malte er
Bilder der Sachsischen Schweiz. Diese
Motive kann der Wanderer heute noch
auf seiner Tour entdecken.




»~Grabmale alter Helden” von Caspar David Friedrich, alle Bilder Wikimedia Commons

In der Gunst des Konigs

Ernst Ferdinand Oehme wurde am
23. April 1797 in Dresden geboren. Im
Gegensatz zu vielen seiner Malerkolle-
gen, musste sich Oehme sein Lebensun-
terhalt als Schreiber und Expedient des
Toreinnehmers am Pirnaischen Tor ver-
dienen. Die wenige Zeit, die ihm blieb
nutzte er fiir das Selbststudium der Male-
rei. Die Zeichnungen, die dabei entstan-
den geniigten jedoch Johann Gottlob
von Quandt um sein Talent zu entde-
cken. Auf seine Empfehlung hin unter-
stiitzte der spatere Konig Friedrich August
von Sachsen das junge Talent finanziell,
so das er 1819 an der Akademie Male-
rei studieren konnte. Sein Lehrer war der
norwegische Maler Johan Christian Clau-
sen Dahl. Bereits 1821 wurde eines sei-
ner ersten Werke ausgestellt. Dieses Werk
beeindruckte seinen adligen Gonner so
sehr, das er Oehme eine Studienreise
nach Italien tiber mehrere Jahre ermog-
lichte. Die Zeit in Rom (von 1822 bis
1825) prégte eine lebenslange Freund-
schaft mit Ludwig Richter — den er bereits
kannte — und dem Historienmaler Karl
Gottlieb Peschel.

Nach seinem Studium lernte Oehme
durch J.C.C. Dahl dessen Freund Caspar
David Friedrich kennen. Wie viele Maler
dieser Zeit, war auch Ernst Ferdinand
Oehme von der Landschaft um Dresden
— besonders der Sachsischen Schweiz —
faszinierte.

Nach seiner Riickkehr nach Dresden
griindete Ernst Ferdinand Oehme eine
Familie. Um diese zu erndhren nahm er
1842 eine Stelle als Zeichenlehrer am
Blochmann’schen Institut — einem von
der Regierung anerkannten Gymnasium
und Realschule — an. Im Jahre 1846
erhielt er den Titel des Hofmalers, was fiir
Oehme neben der Ehrenmitgliedschaft
der Akademie auch mehr Gehalt bedeu-
tete. Am 10. September 1855 starb Ernst
Ferdinand Oehme in Dresden.

1827 entstand das Bild ,Burg Hohn-
stein in der Sachsischen Schweiz”. Die-
ser Ort bei Rathen ist der Start der drit-
ten Etappe des Malerweges.

Der Maler ohne Farbe

Johann Carl August Richter wurde am
29. Mérz 1785 in Dresden geboren, wo
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er 1853 auch starb. Von seinem Leben
ist nicht viel bekannt. Was jedoch aus-
geschlossen werden kann, ist die Ver-
wandtschaft zum gleichnamigen Maler
Carl August Richter — der Vater von Lud-
wig Richter.
Bekannt wurde Johann Carl August
Richter durch seine zahlreichen Ansich-
ten von Dresden und Umgebung. Er fer-
tigte dabei die Umrisse an, die dann
von Studierenden der Kunstakademie
oder Porzellanmaler aus Meien nach
genauen Anweisungen mit einem wur-
den Aquarell iiberzogen.
J.C.A. Richter ist beriihmt fiir seinen fei-
nen detailgetreuen Werke — die soge-
nannten Veduten. Dieser Begriff stammt
aus dem ltalienischen und bedeutete
Ansicht oder Aussicht. Damit bezeich-
net man damals wie heute realistische
Darstellungen.
Auch von Johann Carl August Richter
stammt ein Landschaftsbild, dem man
beim Wandern auf dem Malerweg
begegnet — ,Kuhstall” ein Kupferstich
aus der ersten Halfte des 19. Jahrhun-
derts.
Ines Rost
Fortsetzung folgt
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JUGENDSTIL

Was haben Kiinstler wie Alfons Maria
Mucha und Gustav Klimt oder die Archi-
tekten Antoni Gaudi und Fritz Drechsler
gemeinsam? Sie alle und noch einige
mehr lebten, wirkten in der Zeit des
Jugendstils und hinterlieBen damit ihre
Spuren.

Die Stilepoche, die etwa von 1895 bis
1920 dauerten, erhielt ihren Namen von
der Miinchner Kulturzeitschrift ,Jugend”.
Verbreite war sie in ganz Europa. Den
Begriff Jugendstil verwendet man in den
meisten deutschsprachigen Gebieten
sowie Lettland und den nordischen Lén-
dern. Mit Art nouveau bezeichnet man
diese Zeit im Englischen, Franzésischen
und ltalienischen. Als Modernisme dage-
gen im Katalanischen.

Was macht den Jugendstil aus? Die erste
Reaktion: Es ist einfach schon! Als Nach-
folger des Historismus verzichtet er zwar
nicht génzlich auf Ornamente, jedoch
auf die historischen. Beim Jugendstil
wurden nach natiirlichen Vorbild Ran-
ken, Pflanzen und Wellen verwendet.
Dabei war stets die Symmetrie in den
«Kunstwerken” gegeben. Erreichen
wollte man damit, dass die Kunst in
den Alltag Einzug hélt. Durch die rasch
fortschreitende Industrialisierung war es
zudem maoglich die Werke zu vervielfélti-
gen und preislich fiir viele Leute zugéng-
lich zu machen. In Lehr- und Fachbi-
chern wird die Stilepoche deshalb auch
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mit dem Ziel, die Kunst mit dem Alltag
zu verbinden, beschrieben.

Kiinstler dieser Zeit sind unter anderem
der Schotte Charles Rennie Mackintosh,
der nicht nur als Maler, sondern auch als
Architekt, Innenarchitekt, Designer und
Grafiker erfolgreich war. Der Franzose
Jacques Griiber fertigte als Glasmaler die
verschiedensten Fenster fiir Kirchen und
Wohngebdude. Hans Rudolph Hentschel
fertigte Malereien und Radierungen. Das
Besondere des MeiBBners war die Male-
rei auf Gegenstédnden aus Porzellan. Sein
Bruder Julius Konrad wurde bekannt fiir
seine Porzellanfiguren.

i 3

Der Jugendstil
und die Architektur

In vielen europdischen Stadten findet
man heute noch Héuser des Jugend-
stils mit seiner einzigartigen Pracht.
Besonders viel biete die Stadt Leipzig.
Nicht nur im Zentrum, sondern auch in
Stadtteilen wie Gohlis, Plagwitz oder im
WaldstraBenviertel sind die Gebdude
erhalten und denkmalgerecht saniert.

Neben Leipzig findet man Bauten aus
dieser Zeit zum Beispiel auch in Cottbus
(Stadttheater), Chemnitz (Villa Esche
u.a.) oder im Siidviertel in Eisenach.

Auf der Monumentaltreppe thront der Salamander-Brunnen.




Deutschlandweit sind Stadte wie Darm-
stadt, Berlin oder Karlsruhe erwdhnens-
wert. Mit einem Blick tiber die Grenzen
findet man Jugendstil unter anderem in
Wien, Prag oder Riga im Osten sowie in
Paris, Glasgow, Briissel oder Barcelona
im Westen Europas.

Antoni Gaudi ist einer der bekanntesten Archi-
tekten Barcelonas

Gaudi - Barcelonas
bekanntester Architekt

Im Zusammengang Barcelona und
Architektur des Jugendstils kommt man
um ihn nicht herum — Antoni Gaudi.
Er wurde 1852 in Reus — stidlich von
Barcelona - als Sohn eines Kessel-
schmiedes geboren. Als Kind litt Gaudi
an Rheuma, was das Herumtoben mit
Gleichaltrigen oder lange FuBmarsche
unmdglich machten. Seien Freizeit ver-
brachter daher mit der Beobachtung
der Natur. Weitere Strecken erreichte er
dabei mit dem Esel.

Fiir das Architekturstudium zog Gaudi
1870 nach Barcelona. Die Kosten fiir
seine Ausbildung verdiente er sich mit
einer Vielzahl kleiner Jobs. Was vielleicht
oft auch sein Fehlen bei den Vorlesun-
gen erkldrte. Antoni Gaudi hat Talent
mit einem Drang zum Genie. Nach dem
Abschluss 1878, soll der Direktor der
Escola d'Arquitectura de Barcelona Elies
Rogent tiber Gaudi gesagt haben: ,Wer
weil3, ob wir den Titel einem Verriickten
oder einem Genie gegeben haben - nur
die Zeit wird es uns sagen.”

Zusammen mit Josep Fontseré — seines
Zeichens Architekt — errichtete Antoni
Gaudi den Kaskadenbrunnen im Parc
de la Ciutadella, der im Zentrum Barce-
lonas liegt und der groRte der Stadt ist.
In dieser Zeit lernte Gaudi auch Eusebi

Guell kennen. Neben der zahlreichen
Auftrégen, die Gaudi fiir ihn ausfiihrte
verband die beiden Ménner eine lebens-
lange Freundschaft.

Neben den Bauten, die er fiir Giell ent-
warf, wie die Kirche der Colonia Gell
oder den Parc Guell, erhielt Antoni Gaudi
weitere Auftrége von den verschiedenen
Personen. Zu diesen gehoren der Bel-
lesguard Turm - ein Landhaus in Barce-
lona —, die Restaurierung der Kathedrale
von Mallorca oder Casa Batllo. Antoni
Gaudi soll von 1908 bis 1911 ein Hotel
fir zwei amerikanische Unternehmer in
New York geplant haben. Dieses Hotel ist
nie gebaut worden, obwohl die Pléne bei
der Neugestaltung des Ground Zero noch
einmal auf den Tisch der zustédndigen
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Kommission lagen. Das kuriose dabei ist,
Gaudi war nie in New York. Sein Lebens-
werk ist jedoch die Sagrada Familia. Hier
nahm er mit 31 Jahren seine Arbeit auf.
Ab 1914 beschiftigte er sich ausschliel3-
lich mit dem Bau der Kirche.

Mit zunehmendem Alter zog sich Gaudi
immer weiter zuriick. Die vielen gesell-
schaftlichen Veranstaltungen, Thea-
ter- und Konzertbesuche, die er in jun-
gen Jahren oft besuchte, reizten ihn
nicht mehr. Manchmal wird der junge
Gaudi als Dandy - jemand der auffal-
lend modisch gekleidet ist — mit gutem
Geschmack bezeichnet. Dies ging so
weit, dass man ihn nach einem Unfall
nicht erkannte. Dieser Unfall ereignete
sich Anfang Juni, als ihn eine StraRBen-
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Die Sagrada Familia soll 2026 — zum 100. Todestag Gaudi — fertig gestellt sein.
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Leidensweg Christi — die Ostergeschichte.
Als Besucher dieser Kirche hat man das
Gefiihl in eine Welt voller Symboliken
einzutauchen. Da ist nichts dem Zufall
tiberlassen. Hier dartiber zu schreiben
wiirde jedoch den Rahmen sprengen.
Auch der Parc Giiell hat eine schéne
Geschichte, die man hautnah erleben
kann. Die Gaudi Werke im Parc sind
zweckmaBig und doch wunderschon.
Die Bekanntesten und immer wieder
als Fotomotiv genutzten sich neben
dem Pfortnerhduschen, die Monumen-
taltreppe mit dem Salamander-Brun-
nen. Das Besondere hierbei sind die mit
Mosaiktechnik versehenen Oberflachen
der Dacher der Eingangshduschen, der
Waénde entlang der Monumentaltreppe
oder der Brunnen. Auch hier kénnte
man noch mehr dazu schreiben.

Ein weiteres Werk von Gaudi ist die Casa
Batllo. Die Fassade dieses Hauses in mit-
ten von Barcelona soll an den Schutzpa-

tron der Katelanen erinnern — den Heili-
gen Georg. Dieser ist auch bei uns durch
die Nibelungensage als Drachentdter
bekannt. Betrachte man dieses Haus mit
etwas Phantasie, ist das Dach der Riicken
eines Drachen mit Schuppen. Die guss-
eisernen Balkongelander im oberen
Geschossen stellen Totenkopfe dar und
die Fenster — wenn man sie denn so
bezeichnen kann — in der ersten Etage
sind das Maul des Drachen. Die Fassade
ebenso wie das Dach schimmert in den
verschiedensten Farben. Die Casa Batllo
ist heute fiir die Besucher geéffnet. Zu
zehnjdhrigen Besuchsjubildum 2012
und zum zehnten Jahrestag der Ernen-
nung zum UNESCO Weltkulturerbe 2015
wurde die Fassade der Casa Batllé mit
Licht und Ton zum Leben erweckt. Die
sogenannten Mapping waren beeindru-
ckende Schauspiele, die man heute noch
im Internet unter wwuw.casabatllo.es
sehen kann.

Ines Rost

Bei jedem Wetter ist der Park Giell ein
beliebtes Ausflugsziel. Hier eins der beiden
Pfortnerhduschen am Eingang.

bahn erfasste. Durch sein herunterge-
kommenes AuBeres und da er bewusst-
los war, brachte man in ein Hospital fiir
Arme. Nach einigen Suchen fand ihn
dort ein Messdiener der Sagrada Fami-
lia. Am 10. Juni 1926 starb Antoni Gaudi.
Zwei Tage spater wurde er, mit groRer
Anteilnahme der Bevolkerung Barcelo-
nas, in der Sagrada Familia beigesetzt.

Was bleibt ist seine
Einzigartigkeit

Bei einem Bummel durch Barcelona
sieht man viele schéne Jugendstil-Hau-
ser und doch féllt der Unterschied zu
denen von Gaudi auf. Er definierte und
prégte den Jugendstil auf seine ganz
eigene Art. Bei ihm scheint es keine
Ecken und Kanten zu geben. Die Bauten
sind flieBend gestaltet und im Einklang
mit der Natur, sie erzdhlen manchmal
Geschichten oder sind phantasievoll mit
vielen kleinen Einzelheiten gestaltet.

Ein Beispiel sind die Fassaden der
Sagrada Familia. Hier wird an der Nord-
Ost-Seite die Geburt Christus — die Weih-
nachtsgeschichte erzahlt. An der gegen-
tiberliegenden Fassade befindet sich der

Die Casa Batllé wurde von Gaudi fiir den
Textilindustriellen Josep Batllo i Casanovas
umgebaut. Fotos: Archiv ARGOS
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Mit Engagement
Chancen
ermoglichen

Von der Soforthilfe fiir gefliichtete Men-
schen (iber die Unterstiitzung der Goe-
the-Universitdt in Frankfurt bis zur For-

derung junger Kiinstler — das
Gesellschaftliche  Engage-
ment der Deka ist weitrei-
chend. Als Wertpapierhaus
der Sparkassen sehen wir im
Rahmen unseres Nachhal-
tigkeitsmanagements eine
besondere  Verpflichtung
darin, uns fiir die Gesell-
schaft zu engagieren. Zu den
Schwerpunkten  gehéren
die Forderung zeitgendssi-
scher Kunst und Architektur,
sowie der Wissenschaft, sozi-
aler Projekte und des Sports.
Dabei arbeiten wir eng mit
renommierten Institutionen
zusammen und legen groBen
Wert auf Kontinuitat.

Ein besonderer Fokus lag
2015 auf dem sozialen
Bereich: Um die Integration
von Gefliichteten zu unter-
stiitzen, stellten wir zuséatz-
liche Mittel far ,DIE ARCHE
Christliches Kinder- und
Jugendwerk e.V!" zur Verfii-
gung und riefen eine Son-
deraktion zur Férderung des
personlichen Engagements
der Deka-Mitarbeiterinnen
und -Mitarbeiter ins Leben.
In der Wissenschaftsforde-
rung steht die Zusammen-
arbeit mit dem House of
Finance der Goethe-Univer-
sitdt im Mittelpunkt. Dari-

Main und dem Deutschen Architektur-

Das Gemdilde ,,Code unique” des in Bautzen geborenen Malers Thoralf
Knobloch. Er studierte 1988-1994 an der Hochschule fiir Bildende
Kiinste in Dresden und ist mit mehreren Arbeiten in der DekaBank
Kunstsammlung vertreten. Courtesy Galerie Gebriider Lehmann.

ber hinaus vergibt die Deka seit 2004 museum den Internationalen Hochhaus-
gemeinsam mit der Stadt Frankfurt am preis (IHP). Seitdem wird er in partner-
schaftlicher Kooperation vom Deutschen

Architekturmuseum und der
Deka organisiert und finan-
ziert. Am 2. November 2016
wird in der Frankfurter Pauls-
kirche bereits zum siebten
Mal ein Bauwerk mit dem
IHP prémiert, das sich unter
anderem durch Exzellenz in
Asthetik, innovative Technik,
Wirtschaftlichkeit und Nach-
haltigkeit auszeichnet.
Neben eigenen, langfristigen
Partnerschaften unterstiitzt
die Deka im Verbund mit
dem Deutschen Sparkassen-
und Giroverband (DSGV) und
anderen Instituten der Spar-
kassen-Finanzgruppe auch
Uiberregionale Projekte: In
Kooperation werden unter
anderem die Staatlichen
Kunstsammlungen Dresden
und die documenta in Kas-
sel geférdert. Mit dem vom
Deutschen Sparkassenverlag
1983 ins Leben gerufenen
+Planspiel Borse”, das wir seit
2014 unterstiitzen, mdchten
wir bundesweit einen Beitrag
zur Finanzbildung bei Schii-
lern und Studenten leisten.
Ein besonderes Anliegen ist
dem Gesellschaftlichen Enga-
gement der Deka die zeitge-
nossische Kunst. Seit 2003
baut die Bank ihre Kunst-
sammlung des 21. Jahrhun-
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derts als integralen Bestandteil der
Unternehmenskultur auf. Die Sammlung
umfasst derzeit etwa 1.400 Arbeiten der
Malerei, Fotografie, Skulptur, Installatio-
nen sowie Video. Die Kunstwerke die-
ser verschiedenen Medien spiegeln die
aktuelle Vielfalt der kiinstlerischen Aus-
drucksformen im 21. Jahrhundert wider.
Dabei liegt der Fokus auf Arbeiten, die
sich mit gesellschaftsrelevanten Themen
beschéftigen und eine Auseinanderset-
zung Uber die aktuelle Definition von
Kunst anregen.

In der Unternehmenszentrale der Deka,
dem Trianon Hochhaus in Frankfurt,
ist die Kunstsammlung ein alltéglicher
Begleiter: Auf den Stockwerken zei-
gen wir Ausstellungen mit Titeln wie
JKulturelle Identitdten. Blick in fremde
Welten” oder ,Portrdt — Das Ich in der
Kunst”. Unter dem Titel ,Next Genera-
tion — Junge Kunst aus der Sammlung
der DekaBank” werden auf der Konfe-
renzetage im Trianon im 44. Oberge-
schoss unter anderem aktuelle Neuan-
kdufe gezeigt. Hier zeigt sich, dass beim
Ausbau der Kunstsammlung die Nach-
wuchsférderung ein wichtiges Ziel ist.
Eine Besonderheit ist das sogenannte
JFrankfurter Kabinett”, ein Bespre-
chungsraum, der ausschlieflich Kunst-
werken von Absolventen der Staatli-
chen Hochschule fiir Bildende Kiinste
- Stddelschule in Frankfurt am Main
vorbehalten ist. Durch den Erwerb
ihrer Arbeiten fiir die Sammlung wer-
den die jungen Kunstschaffenden aus
Frankfurt nach ihrem Hochschulab-
schluss unterstiitzt. Als Verbundpart-
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ner der Sparkassen, der bundesweit
tatig ist, erwerben wir auch Arbeiten
von Absolventen anderer hochrangiger
Kunsthochschulen im Bundesgebiet.
Renommierte Hochschulen in Mittel-
deutschland sind z. B. die Hochschule
fiir Grafik und Buchkunst Leipzig oder
die Hochschule fiir Bildende Kiinste in
Dresden, an denen Kiinstler wie Tobias
Zielony, Eberhard Havekost oder Tho-
ralf Knobloch ihre Abschliisse machten.
Auch sie sind mit wichtigen Werken in
der Sammlung vertreten.

In Fiihrungen fiir Mitarbeiter, Kunden,
Kollegen der Sparkassen oder die inte-
ressierte Offentlichkeit, wie beispiels-
weise im Rahmen von ,Kunst privat!
Hessische Unternehmen zeigen ihre
Kunstsammlungen®, geben wir Einblick
in die Vielfalt unserer Sammlung.

In welchem Bereich wir auch tétig sind,
ganz gleich ob regional oder tiberregio-
nal: Wir setzen uns fiir die Gesellschaft
ein, um Menschen durch unser Enga-
gement Chancen zu ermdglichen und
neue Perspektiven aufzuzeigen.

Offentliche Fiihrung im Rahmen von ,Kunst privat!” mit Bernhard Schreiner, Kiinstler und Lehr-
beauftragter fiir Film- und Videoschnitt an der Frankfurter Stédelschule. Foto: Deka
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Aus Technik wird Herzschlag.
Aus Cofely wird ENGIE.

Jedes moderne Gebaude ist heute automatisiert: Intelligente Anlagen sorgen fur Warme und Kuhlung, fur
gutes Klima, fUr die Versorgung mit Wasser und Elektrizitat sowie fur die Sicherheit. Wer in Zukunft Gebaude
und Anlagen effizient betreiben will, muss deshalb ein Verstandnis fur Technik haben, das tiefer geht.

Wenn Technik zum Herz eines Gebaudes wird und die gewerkeubergreifende Integration zum wesentlichen
Faktor fUr eine lange Lebensdauer, sind wir Ihre Spezialisten. Denn wir sind die Gestalter der Energie-
zukunft. Als Anlagenbauer beherrschen wir die Technik in allen Bereichen der Planung und AusfUhrung
und wissen auch, wie wir sie in Ihrem Projekt optimal einsetzen.

Unsere neue ldentitat ist sichtbares Zeichen dafur, dass wir Veranderung nicht nur versprechen, sondern
auch verkorpern: Aus Cofely wird ENGIE.

Energien optimal einsetzen. engie-deutschland.de



