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Zum Impressionismus

Als Courbet 1855 seinen Pavillon "Le Réalisme" eröffnet, ist Renoir gerade 14 Jahre alt, Monet 15, Sisley 16, Degas 21, Manet 23. Seurat und Signac sind noch gar nicht geboren. Dies ist eine Generation französischer Maler, die der europäischen Kunst völlig neue Maßstäbe aufprägen werden.

Ingres ist gerade am Höhepunkt seiner Karriere angelangt und wird mit Ehrungen überschüttet. Delacroix ist noch Herausforderer, Courbet schmollt, weil seine Riesenschinken, "Das Atelier" und "Das Begräbnis" von der Jury zurückgewiesen wurden. Für das Zeitgenössische Kunstpublikum gilt demnach der Klassizismus als die Norm und die Romantik als die kommende Kunst, vom Realismus will man noch nichts wissen.

Kein Wunder, dass für die nachkommende Generation der Klassizismus der akademischen Lehrer zwar die Ausbildungsgrundlage darstellte (Monet, Renoir, Sisley, Bazille lernen sich im Atelier ihres gemeinsamen Lehrers Gleyre kennen), während aber die heimliche Sehnsucht dem Realismus galt, der sich lautstark und vehement gegen die idealistische Schönfärberei der Klassizisten wandte.

In der Mitte des 19.Jhs wurde es zunehmend Mode im Freien zu malen. In manchen europäischen Hauptstädten gab es regelrechte Wanderungsbewegungen der Künstler in die ländlichen Vororte, wo man billig wohnen, seine Verbundenheit mit dem ländlichen und einfachen Leben demonstrieren konnte und von Landschaft und ihren Malerfreuden rundherum umgeben war.

Wir kennen das von Barbizon, einem kleinen Dorf bei Fontainebleau, wo Théodore Rousseau seit 1836 zum geistigen Haupt einer "Schule von Barbizon" wurde. Wir kennen das aber auch von Dachau, wo unter anderem Leibl in den 70er Jahren begann einen Kreis gleichgesinnter um sich zu versammeln.

Worpswede in der Nähe von Bremen wuchs erst in den 90er Jahren zu einer Künstlerkolonie heran.

Während einerseits Dörfer an den Stadträndern zu Künstlerkolonien wurden, entwickelte sich in den Metropolen eine Boheme mit gewissen Lokalen, meist Cafés, als Treffpunkten für die verschiedenen "Lager" und "Schulen". Dort traf man Gleichgesinnte, diskutierte die diversen Skandale rund um den Konflikt der gegensätzlichen Stile und Glaubensbekenntnisse. Bei aller Suche nach Gleichgesinnten ist der Maler des 19. Jh. und gerade der Impressionist ein Einzelgänger, der als Individualist und Autor mit seiner Leinwand alleine kämpft. Von einer Arbeit im Team oder von einer Werkstattgemeinschaft im Sinn etwa der Schule Raffaels ist von den Impressionisten nichts bekannt.

Bis 1874 begriffen sich all die modernistisch gesinnten Pariser Maler dem Realismus verbunden, der damit ein Sammelbecken wurde für alle diejenigen, die der akademischen Malerei und der Art und Weise, wie sie in den Schulen der Historienmaler vermittelt wurde, distanziert, kritisch oder offen ablehnend gegenüberstanden. Das Programm Courbets war dadurch in mehreren Punkten erweitert, durchbrochen, modifiziert worden. 

Malerei im Freien, Landschaft als vorrangiges Motiv, Ablehnung literarischer, antikisierender Themen. Betonung von Farbe und Malerei im Gegensatz zu Zeichnung und Linie. Modulation von Farbe im Gegensatz zu Modellierung mit Farbe. Mit der Ablehnung von Kontur und Modellierung erhebt die Malerei erstmals auch den Anspruch als führende Kunstgattung gegenüber Plastik und Architektur.

Wie ist der Gegensatz von Thema (Sujet) und   Motiv in der Malerei zu erklären?

Das Interesse an einem klassizistischen Gemälde war in der Hauptsache begründet durch das Thema, das im Bild bearbeitet wurde. Im Thema enthalten war der geistige und moralische Anspruch mit dem der Autor den Wert seiner Kunst begründete. Deshalb konnte eine simple Landschaft nicht den gleichen ideellen Anspruch erheben wie ein Historienbild. Das edle Thema und seine würdige Bearbeitung machten ein Gemälde zu einem Kunstwerk, dessen Gehalt den Betrachter zu geistigen Höhen erhebt.

Während der Historienmaler stets auf der Suche nach dem idealen Thema war, sucht der Impressionist nach dem eindrucksvollen Motiv. Den Impressionisten interessiert eine Landschaft nicht als Schauplatz historischer Begebenheiten, sondern als optischer Eindruck, als sinnlicher Reiz. Monet hat den Charakter des Motivs in einem sehr drastischen Beispiel erklärt.

"Meine Besessenheit für Farbe ging so weit, dass ich mich eines Tages, als ich am Totenbett einer Frau stand, die mir sehr viel bedeutet hatte und noch bedeutet, dabei ertappte, wie ich auf ihre Schläfen starrte und automatisch die Abfolge entsprechend abgestimmter Farben analysierte, die im Tod ihr regungsloses Antlitz erobert hatten. Es gab blaue, gelbe, graue Farbtöne - Töne, die ich gar nicht beschreiben kann. So weit war es mit mir gekommen."

Der Impressionismus erhebt die Gleichgültigkeit des Malers gegenüber den konventionellen (historischen, literarischen, ge-sellschaftlichen) Aspekten seines Motivs zum Programm der Malerei. Manet: "Ich will ganz Auge sein". In Analogie zur Naturwissenschaft abstrahiert der Maler sein Objekt zum Motiv "Natur", reduziert die "Natur" auf das möglichst unvoreingenommen auf den optischen Sinn einwirkende Sehereignis. Das Auge wird so zu einem unvoreingenommenen Sehapparat, dem fotografischen Objektiv vergleichbar.

Der Impressionismus ist nicht auf dem Boden der Malerei allein entstanden. 1839 wird die Photographie von Daguerre zum französischen Patent angenommen. 1855 meldet Poitevin den Lichtdruck und die Photolithographie zum Patent an. 1869 veröffentlicht Ducos du Hauron die Theorie der subtraktiven Dreifarbenphotographie. 1878 bringt Ben Day sein Rapid Shading Medium auf den amerikanischen Markt und 1881 meldet Meisenbach die Autotypie zum Patent an. Allen Erfindungen gemeinsam gilt: 

· Licht ist die Ursache der Bilder 

· Die Makrostruktur des Bildes besteht aus dem Bildelement Punkt (Korn, Raster).

Der Chemiker Chevreul spielt für die Spätphase des Impressionismus eine tragende Rolle. Dieser hatte 1839 seine Erfahrungen aus der Gobelinweberei, wo aus farbigen Fäden Bildteppiche gewoben werden, zu einer wissenschaftlichen Farblehre verarbeitet, die insbesondere Seurat und Signac zu einer Sys-tematisierung impressionistischer Technik anregten.

Woran erkennt man den Impressionismus?

Die Stilkunde ist bestrebt einen Stil zeitlich einzuordnen und sucht gern nach einem ersten... Bild. Am Anfang des Impressionismus findet sich Monets Bild von 1872 "Impression soleil levant", das auf der ersten Ausstellung der Impressionisten 1874 der ganzen Bewegung durch die spöttisch gemeinte Titulierung eines Kritikers erst einen Namen verschaffte. Bis 1886 kam es zu insgesamt 8 solchen Gruppenausstellungen, dann  waren offenbar die Unterschiede so deutlich geworden, dass der ursprüngliche gemeinsame Konsens verloren war. Monet, der impressionistischste Maler der Impressionisten starb 1926. Da hatte die Welt bereits den Symbolismus, den Jugendstil, die Fauves, den Expressionismus, den Kubismus, Dada, den Futurismus und die Surrealisten kennen gelernt. Monet blieb bei seinen Landschaften und Seerosen und der Impressionismus starb, wie andere Stile davor und danach mit seinen Vertretern. Die Stilkunde ist bestrebt Merkmale zu benennen, an denen sich ein Stil erkennen läßt. Vom Impressionismus wird gesagt, daß er sich für Landschaft, Licht, Luft, Atmosphäre, Farbe interessierte. Aber Impressionisten haben auch in Städten gemalt, Bahnhöfe, Kathedralen, Parks, Volksfeste. Von Impressionisten gibt es Portraits und Genrebilder, selbst Versuche in Historienmalerei lassen sich in den Anfängen finden. Auch die Malerei im Freien ist zwar ein Glaubensbekenntnis, läßt sich aber nicht jederzeit realisieren. Impressionisten haben auch im Atelier gemalt. Von Impressionisten wird gesagt, sie hätten eine leicht erkennbare Maltechnik gehabt, kurze komma- oder punktartige Pinselstriche in Primamalerei ohne Vorzeichnung und erarbeitete Komposition auf die Leinwand aufgebracht. Wenn man genau hinschaut, dann finden sich bei den Impressionisten durchaus verschiedene Auffassungen vom 'Komma' und von Komposition.

Von den Impressionisten wird gesagt, sie hätten eine völlig neue Farblehre erfunden, wonach die Schatten nicht grau sondern farbig darzustellen seien, Plastizität nicht durch Modellierung der Lokalfarbe darzustellen sei, Weiß und Schwarz völlig aus der Palette zu verbannen sei, die Farben nicht mehr auf der Palette zu mischen seien, sondern rein auf die Leinwand aufzutragen sei. Mischung der Farben ist dann eine Aufgabe des wahrnehmenden Auges.

Bei genauer Betrachtung existiert keine einheitliche Farbtheorie der Impressionisten. Wenn es dennoch so etwas ähnliches gibt, dann setzt sich das Gebilde 'Impressionistische Farblehre' aus einigen zentralen Kategorien zusammen, um die die Gedanken, Experimente, Beobachtungen der Impressionisten kreisten, und zu denen es von einzelnen Künstlern die eine oder andere in Briefen und anderen verstreuten Stellen selbst geäußerte oder zitierte Meinung gab. Die Äußerung von Pissarro dürfte der Wahrheit entsprechen: "Ich erinnere mich, dass ich trotz meines Feuereifers noch mit vierzig Jahren keineswegs die große Bedeutung der Richtung ahnte, die wir instinktiv eingeschlagen hatten."

Zum Kunstbegriff nach dem Impressionismus

Realismus und Impressionismus brechen auf eine radikalere Weise als je zuvor seit der Renaissance mit der Vorstellung vom Künstler und dem Begriff der Kunst. Aber sie stehen an der Schwelle zur Moderne und bereiten erst einen Prozess vor, dessen Radikalität noch kaum sichtbar wird. "Die Geschichte der Moderne, die Ende der 80er Jahre des letzten(19.) Jahrhunderts begann, ist die Geschichte der Dekonstruktion eines Kunstbegriffs mit einer mehr als fünfhundertjährigen Entwicklung. Kunst musste nicht mehr schön sein; sie brauchte nicht mehr anzustrengen, ... sie brauchte kein malerisches Sujet mehr; musste ihre Formen nicht mehr im Bildraum entfalten; brauchte nicht länger das magische Produkt der künstlerischen Berührung sein."(Danto)

Mit dem Impressionismus wird es für eine sich jeweils als    Anantgarde empfindende Generation junger Künstler zur Mode die Grenzen des jeweils zeitgenössischen Kunstverständnisses zu sprengen.

Der Impressionismus gilt allgemein als eine heitere, problemlose, hübsche, dekorative Kunst. Seine Motive lassen sich hervorragend zu Kalenderblättern verarbeiten und dekorieren gleichermaßen bürgerliche Wohnzimmer wie Arztpraxen oder Sparkassenhallen. Das destruktive Moment, das die Zeitgenossen in diesen Bildern sahen, ist heute kaum nachvollziehbar, da auch die Bildwelt, gegen die sich der Impressionismus stellte, heute kaum noch öffentlich zu finden ist, und in den Museen weitgehend in Magazinen lagert, zu denen Publikum kaum Zutritt hat. Zur Salonmalerei der Mitte des 19. Jh. fehlt uns heute weitgehend das Verständnis. Sie spiegelt die Dekadenz, den Konservativismus, eine schwüle Erotik und ein in Phrasen erstarrtes Pathos, das wir heute als Kitsch empfinden.

Den naturalistischen bis wissenschaftlichen Anspruch, den der Impressionismus zeitweise stark in den Vordergrund stellte, indem er sich auf eine interessenlose und objektive Darstellung der Natur berief, kann man heute auch nicht mehr ganz leicht nachvollziehen, weil in unseren Augen die Fotografie den Augenblick erheblich sachlicher wiedergeben kann und der Film, Veränderung und Bewegung wesentlich objektiver erfasst, als Malerei das jemals könnte. Was den Impressionismus heute attraktiv macht ist der individuelle Duktus und die subjektive Seite der Impression, die sich selbst mit optischen Filtern, Weichzeichnern und Rastern vor dem Kameraobjektiv und zufallsgesteuerter Überarbeitung im Rechner nur schlecht simulieren läßt. Wo die impressionistische Malerei zu mechanisch und technisch wurde schreckt sie uns heute eher ab.
Die Natur ist zum Studieren sehr gut, junger Freund, aber sonst ist sie nicht interessant. Der Stil, sehen Sie, ist alles!"

(Gleyre)

Plainairisten nennt man die Maler, die das Malen im Freien als ausschließliche Methode propagierten. Dabei muss man diesem Credo mit einem gewissen Misstrauen begegnen, da das Malen im Freien nicht immer komfortabel ist und die im Freien begonnenen Bilder oft im Atelier fertiggestellt wurden.

Millet, Daubigny, Corot

Das Künstlerbild des 19. Jh. ist sehr stark geprägt vom Bohemien, einem jungen Mann, von der am Land lebenden Familie zum Studium in die Stadt geschickt, wo er vor allem das Nachtleben und die Mädels studiert, spät aufsteht, in den Tag hineinlebt, auf den monatlichen Scheck des Vaters wartet, jeden anpumpt, und mit jedem, der ein Glas Wein spendiert, über die letzten Dinge des Lebens Philosophieren kann. 

"Vor seiner Staffelei ist der Maler weder Sklave der Vergangenheit noch der Gegenwart, weder der Natur noch seines Nachbarn.- Er ist er selbst, abermals und stets nur er selbst."

(Gauguin)

"Was den Erfolg dieser neuen Malerei zweifellos beschleunigen wird, ist der Umstand, dass ihre Bilder in einer auffallend heiteren Skala gemalt sind. Sie sind von einem hellen Licht überflutet, und alles atmet Frohsinn, Reinheit, Frühlingsfreude." (Durand-Ruel)

"Dies ist die Malerei von Demokraten, Malerei von Männern, die ihre Wäsche nicht wechseln und sich der guten Gesellschaft aufdrängen wollen; diese Kunst missfällt mir und ist mir Widerlich."

(Graf Nieuwekerke, Kaiserlicher Direktor der Schönen Künste und Vorsitzender der Jury zum Salon)

"Es ist erschreckend zu sehen, wie menschliche Eitelkeit sich bis zur völligen Verrücktheit verirren kann. Versuche einmal, Herrn Pissarro verständlich zu machen, dass Zweige nicht violett sind, dass der Himmel nicht die Farbe frischer Butter hat, dass man in keinem Land der Erde die Dinge zu sehen bekommt, die er malt und dass kein intelligenter Mensch solche Abweichungen ernst nehmen kann..." 

(A. Wolff im 'Figaro')

"Gegenstände oder Personen., die gemalt werden, sind nur ein Vorwand"...was mich rührt ist "der Mensch, den ich in seinem Werk entdecke, die starke Persönlichkeit, die neben der Welt Gottes eine eigene Welt zu schaffen vermochte..."
(Zola)

"Der Künstler ist nur ein Aufnahmeorgan, ein Registrierapparat für Sinnesempfindungen..."

"Er soll in sich verstummen lassen alle Stimmen der Voreingenommenheit ....Dann wird sich auf seiner lichtempfindlichen Platte die ganze Landschaft abzeichnen."

(Cezanne)

"Die Prinzipien der Farbharmonien und der Farbkontraste und ihre Anwendung in der Kunst" von Chevreul 1839 veröffentlicht

"Diese Maler, die fast alle schon ausgestellt haben, gehören zu einer Gruppe von Naturalisten, die den gesunden Ehrgeiz haben, die Natur und das Leben in ihrer umfassenden Wirklichkeit zu malen. Ihre Vereinigung will kein Club sein, sie wollen nur Interessen vertreten, nicht Tendenzen, und wünschen den Beitritt aller ernsthaften Künstler." 

(P. Alexis, Journalist,  1873)

"Nie werde ich mit Cezanne gemeinsame Sache machen."

(Monet)

"Die kleine Gemeinde ist jetzt eine banale Schule geworden, die ihre Türen dem nächstbesten Farbkleckser öffnet..."

(Manet, der niemals zusammen mit den Impressionisten ausstellte)

Der Impressionismus steht am Anfang einer Kette von immer schneller wechselnden Glaubensbekenntnissen der Malerei. Während der Klassizismus sich noch im Dienst einer historischen Wahrheit begreifen konnte und in einer Tradition, die bis zu den Griechen zurückreicht, zerfällt nun die von der Malerei beanspruchbare Wahrheit zunehmend in Glaubensbekenntnisse von Gruppen meist junger Künstler, die ihre Chance am Kunstmarkt darin sehen, daß sie sich von der Tradition und der Vorgängergeneration lossagen.

Divisionismus ist der Fachausdruck für die Farbzerlegung

"Nie gab es eine weniger spontane Kunst als die meine. Was ich mache ist das Resultat der Überlegung und des Studiums der großen Meister."   Degas

Aus der Distanz von 100 Jahren betrachtet mag der Impressionismus leicht überschätzt werden, deswegen scheint es notwendig festzuhalten, dass er weder auf die gegenständliche Form, noch auf Perspektive, Modellierung völlig verzichtet hat.

"Man hörte von den Impressionisten, erwartete viel und...wenn man sie zum erstenmal sieht, ist man sehr enttäuscht und findet sie hässlich, oberflächlich und schlecht gemalt, schlecht gezeichnet, schwach in den Farben; alles das ist miserabel. Das war auch mein erster Eindruck, als ich nach Paris kam..."

(van Gogh)

Der Impressionismus macht Schluss mit der Idee des ultimativen Kunstwerks als einer Zeit und Raum überdauernden Wahrheit, die auf der künstlerischen Verdichtung einer zeitlosen Idee basiert. Das Werk als finaler Gipfel künstlerischer Schöpfung verliert sich in der Suche nach... Was wir an Monet und Cezanne bewundern ist ihre Besessenheit von einer in Bildern wie Worten letztlich nicht mehr ausdrückbaren Idee und das Ringen um deren bildhafte Formulierung. Der Weg selbst erscheint schon als Ziel, die Werke, die zunehmend in Serien, Entwürfen, Verwürfen, Überarbeitungen daherkommen, sehen wir als Hinterlassenschaften, Zeugnisse der Suchbewegungen eines unruhigen Geistes. Die Spuren der Arbeitsprozesse, die Handschrift des Künstlers, Skizzenhaftigkeit, Spontaneität und andere  sichtbare Ausdrucksformen des Unvollendeten - vordem in der Kunst auch schon vorhanden, aber im finalen Werk gelöst und vermieden - werden nun zu Qualitätskriterien.  

Wir sehen im Künstler heute jemanden, der uns die Welt aus einer persönlichen Sicht zeigt, wenn wir von ihm überhaupt noch eine Interpretation der äußeren Welt erwarten und nicht den Blick auf eine Innenwelt, die sich äußeren, gegenständlichen Wahrnehmungen völlig verschließt.
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