Die Kunststiele
KUNSTSTILE
Romanik. 1000 -1250.

Abb.1
Der Begriff Romanik beschreibt eine kunstgeschichtliche Epoche von etwa 1000 bis 1200, vielerorts werden jedoch romanische Stilprinzipien bis zur Mitte des 13. Jahrhunderts beibehalten. Die romanische Kunst ist überall in Europa sowie in Westasien und Nordafrika nachzuweisen.
Stilprinzipien. Typisch für die romanische Baukunst sind Rundbögen, dicke, festungsartige Mauern (besonders im Westwerk) mit kleinen Fenstern sowie Würfelkapitelle an den Säulen. In frühromanischer Zeit finden sich flache Kassettendecken, später dann Kreuzgratgewölbe. Der romanische Kirchenbau wird bestimmt durch die Einführung der Überwölbung großer Raumweiten. Die Skulpturen und Malereien zeigen oftmals drastische Motive.
Herkunft des Begriffs. Die Bezeichnung romanesque wurde um 1820 von französischen Gelehrten für den Rundbogenstil eingeführt. Der Begriff wurde gewählt unter Hinweis auf die Verwandtschaft zur römischen Architektur, von der Rundbogen, Pfeiler, Säule und Gewölbebau übernommen waren. Also, dieser Stil lehnte sich an die antike Kunst an.
 Die Romanik in Deutschland lässt sich in 3 Stilphasen:  Früh-, Hoch- und Spätromanik einteilen. Im Allgemeinen ist Romanik durch starke, rohe Mauern, Rundbogen an Fenstern und Turen, in der Malerei kräftige Grundfarben gekennzeichnet. Frühromanik (1024–1080) Die vorhandenen ökonomischen und technischen Voraussetzungen sowie weltweite Anregungen ermöglichten enorme Leistungen in der Baukunst. Die größte Kirche war die Abtei von Cluny. Die größte Kirche der salischen Kaiser war der Dom zu Speyer, der Höhepunkt der Frühromanik; der Dom diente zugleich als Grablege der Kaiser. Sie bestand aus einem Mittelschiffgewölbe, aus der ältesten durchgehend mit Kreuzgewölbe überdeckten Basilika und aus der größten Krypta.  Hochromanik (1080-1190) In der Hochromanik spielte Bauschmuck eine große Rolle. Hinzu kamen mehr und mehr freistehende figürliche Bildwerke, die oft aus Holz (Triumphkreuze, Madonnenfiguren, Lettnerfiguren), aber auch aus Bronze (Braunschweiger Löwe, Wolframleuchter in Erfurt) gearbeitet wurden. Italienische Einflüsse sind wahrscheinlich, so zunächst wohl bei der Quedlinburger Stiftskirche mit ihrem vielfältigen bauplastischen Schmuck. Kennzeichen der Hochromanik ist auch die Einführung des Großgewölbebaus. Spätromanik (1190–1235) Jede kleine Stadt besaß Kirchen mit kreuzförmigen, dreischiffigen Basiliken. Die Spätromanik zeichnet die Vielseitigkeit von Baukörpern und Innenräumen aus, die mit Zierfreude und den Einzelheiten gebaut wurden. Doppelturmfassaden entwickelten sich meist in Verbindung mit prächtig ausgebildeten Vierungstürmen weiter. Viereckige Turme konnen oben achteckig fortgesetzt werden.
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Abb.2
Gotik. 1130 – 1500.
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Abb.3
Der Begriff.  Der Name "Gotik" wurde erst in der Renaissance von dem italienischen Baumeister, Maler und Kunstschriftsteller Giorgio Vasari (1511 bis 1574) geprägt und hatte zunächst eine abwertende Bedeutung. Das Gotische wurde mit dem Barbarischen gleichgesetzt im Gegensatz zur klassischen antiken Kunst, der man den höchsten Stellenwert einräumte. Die "barbarischen (West-Goten" hatten nach Auffassung Vasaris das Römische Reich gestürzt. Und noch bis zum Jahr 1800 galt die Gotik als Inbegriff schlechten Stils. Heute spielt der Begriff hauptsächlich in der Architektur eine große Rolle, denn die bedeutendsten Sakralbauten wurden in der Gotik errichtet. Doch auch in der Tafel-, Wand-, Glas- und Buchmalerei, Plastik, Holzschnitz- und Goldschmiedekunst, Musik, Schrift, Sprache, Mode und bei den Möbeln haben sich gotische Stilmerkmale ausgeprägt, oder nahmen begrifflichen Bezug.
Entwicklung. Der Übergang zwischen Romanik (750-1250) und Gotik (1130-1500) vollzog sich - wie schon die zeitlichen Zuordnungen verraten - fließend. Die Gotik entstand um 1150 in Nordfrankreich (Île de France, Paris) und verbreitete sich von dort über ganz Europa, wobei sich in den einzelnen Ländern spezifische gotische Stile entwickelten. Besonders in Deutschland, Italien, England und Spanien finden wir individuell gestaltete Bauwerke. Im 15. Jahrhundert löste die Renaissance (1420-1620) zunächst in Italien die Gotik ab. Die imposantesten gotischen Bauwerke sind die Kathedralen. Sie gelten als Inbegriff gotischer Architektur.
Baukunst. Während die Kirchengebäude der Romanik breiter, erdgebundener und mit Rundbögen konzipiert wurden, sind für die Sakralbauten der Gotik die mächtige Raumhöhe und spitz zulaufende Bögen charakteristisch. Der Rundbogen wird vom Spitzbogen abgelöst. Die ehemals geschlossenen Wände als Schutz gegen das " Böse" von außen, werden in der Gotik durch Fensterreihen durchbrochen. Es werden Helligkeit und eine großzügigere Raumaufteilung angestrebt. Der Raum ist hoch senkrecht gegliedert.Dazu werden Verzierungen durch Dienste, Rippen, Strebewerke, Maßwerk, Wimperge und Fensterrosen einbezogen. Der Chorraum wird als wichtiges kultisches Zentrum entdeckt und aufgewertet. Ein dreiteiliger Laufgang, das Triforium durchbricht oft die Wand zwischen Bogenstellungen und Fenstern. Außen wird die Westschauseite durch reiche Gliederung und mächtig emporstrebende Türme betont. In der Früh- und Hochgotik wurde der Raum in Höhe und Tiefe so gegliedert, daß der Besucher die einzelnen Abschnitte nacheinander entdeckt (Basilika) In der Spätgotik gestaltete man den Raum als ruhende Einheit, die von jedem Standpunkt aus erfaßt werden konnte (Hallenkirche).
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Abb.4
Religiöser Hintergrund. Die gotische Bauweise ist jedoch nicht nur aus rein architektonischen Überlegungen entstanden. Dahinter steht religiöse Symbolik. Die Säulen und Pfeiler entsprechen den Aposteln und Propheten, die den christlichen Glauben tragen, Jesus ist der Schlußstein, der eine Mauer mit der anderen verbindet.
Gotische Plastik/ Gotische Skulptur. Die gotische Plastik entsteht zunächst aus dem Wunsch die Fassaden der Kathedralen mit Standbildern, Reliefs und Figuren zu schmücken, die die Heilsgeschichte symbolisieren. Besonders ausdrucksstark - innen wie außen - wurde das Gewand gestaltet, welches mehr Aufschluß über die dargestellte Figur gibt, als der Körper. Mit einer ungezwungenen Eleganz und mit einem weich fließenden Gewand wird die Haltung der Personen in einer leichten S-Kurve dargestellt. Dieses Bewegungsmotiv bleibt lange typisch für die gotische Plastik. Die Spätgotik brachte in Deutschland eine Vielzahl an Holzbildwerken für Flügelaltäre hervor. Seine berühmtesten Schöpfer waren Tilman Riemenschneider (um 1460 bis 1531) und Syrlin d. J. (um 1455 bis 1521).
Gotische Malerei . Während  in der Romanik die Kirchenwände noch überreich mit Fresken bemalt waren, gestatten die spärlichen Überreste des lichtdurchfluteten gotischen Kirchenraumes dies nicht mehr. Es beginnt zunächst eine Ära der Glas- und Altarmalerei. In der 2. Hälfte des 14. Jhs. setzten sich die Tafelbilder endgültig durch. Gleichzeitig entstanden der Holz- und der Kupferstich. Stilistisch folgt die gotische Malerei noch lange der byzantinischen Bildkunst, in der die Personen maskenhaft, bewegungslos und entrückt den religiösen Überzeugungen zufolge dargestellt sind. 
 
Renaissance. 
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Abb.5
Grob kann man sagen: In Italien wird die Zeit etwa von 1420 bis 1600 als Renaissance bezeichnet, im übrigen Europa etwa die Zeit von 1500 bis 1600.
Das französische Wort Renaissance bedeutet "Wiedergeburt". Der Begriff wurde um 1820/30 von den Franzosen zunächst aus dem italienischen rinascimento abgeleitet und dann im deutschsprachigen Schrifttum um 1840 aus dem Französischen entlehnt, um eine kulturgeschichtliche Epoche Europas während des Übergangs vom Mittelalter zur Neuzeit zu benennen.
Die Epoche der Renaissance wird deshalb so bezeichnet, weil die Wiedergeburt der Antike eines der Ideale jener Zeit war. Diese Wiedergeburt des antiken Geistes schlug sich besonders in den Künsten und ihren neuen, als fortschrittlich empfundenen Prinzipien nieder. Der Humanismus ist die wesentliche Geistesbewegung der Zeit. Diese "Wiedergeburt" manifestierte sich darin, dass zahlreiche Elemente des Gedankenguts der Antike neu entdeckt und belebt wurden (Schriften, Baudenkmäler, Skulpturen, Philosophen, etc.).
Eine Voraussetzung für die neue Geisteshaltung der Renaissance waren die Gedanken selbstbewusster italienischer Dichter des 14. Jahrhunderts wie Francesco Petrarca, der durch seinen Individualismus den Glauben an den Wert humanistischer Bildung förderte. Das theozentrische Weltbild des Mittelalters wurde durch eine stärker anthropozentrische Sicht der Dinge abgelöst.
Nicht zu vernachlässigen ist auch der Einfluss von Griechisch sprechenden Gelehrten, die im 13. und 14. Jahrhundert aus Byzanz nach Italien kamen und das Wissen über die Kultur der Antike mitbrachten, das im Byzantinischen Reich nach dem Untergang Westroms nahezu 1000 Jahre lang konserviert worden war. In Byzanz waren noch im Jahre 1400 Platon, Homer und Herodot in aller Munde.
Im weiteren Sinne nennt man Renaissance daher die Wiedergeburt des klassischen Altertums in seinem Einfluss auf die Wissenschaft, die Literatur, die Gesellschaft, das Leben der vornehmen Kreise und die Entwicklung der Menschen zu individueller Freiheit im Gegensatz zum Ständewesen des Mittelalters. Im engeren Sinne versteht man unter der Renaissance eine kunstgeschichtliche Epoche.Die italienische Bezeichnung rinascita im Sinne eines Epochenbegriffs findet sich bereits bei Giorgio Vasari, der eine der wichtigsten Lebensbeschreibungen von Renaissance-Künstlern verfasst hat. 
In der Kunst lehnte sich die Renaissance der Antike an. Zur Nachahmung der antiken Kunst gesellte sich im 15. Jahrhundert die intensivere Beschäftigung mit der Natur, die einen wichtigen Aspekt in der Entwicklungsgeschichte der Renaissancekunst darstellt. Die Tendenz, Gegenstände und Personen der Natur gemäß zu gestalten, war seitdem ein Hauptanliegen der Künstler. In nahezu perfekter Ausprägung gelang ihnen eine solche naturalistische Darstellungsweise allerdings erst seit dem 15. Jahrhundert. Eng mit der Forderung nach der Naturwahrheit in der Kunst hängt das Bekenntnis der Künstler zur Antike zusammen. Das heißt: Gute Kunst sollte das, was einem die Realität bietet, nicht getreu abbilden, sondern versuchen, das Naturvorbild zu verbessern und zu idealisieren.
Neben der Neubestimmung des Verhältnisses der Kunst zur Natur und der Verehrung der Antike stellte die Renaissance also auch die Frage nach dem Wesen der Schönheit. Die Künstler versuchen z.B., den idealschönen Menschen darzustellen. Anatomische Vorstudien dienen dazu, den menschlichen Körper wirklichkeitsgetreu wiederzugeben. Ideale Maße und Proportionen spielen sowohl bei der Darstellung des menschlichen Körpers in der Malerei und Skulptur als auch bei der Konzipierung von Gebäuden eine Rolle (Zentralperspektive, Luft- und Farbeperspektive, Symmetrie, harmonische Ausgewogenheit, Goldener Schnitt).
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Abb.6
Die Tendenz  in der Baukunst besteht darin, die Formensprache der Antike in voller Strenge wieder zu beleben. Italienische Renaissancebauten wurden klar, überschaubar und harmonisch ausgewogen konzipiert. Die Architekten orientierten sich bei den Grundrissen an einfachen idealen geometrischen Formen wie dem Quadrat oder dem Kreis. Man entlehnt Bauelemente wie Säulen, Pilaster, Kapitelle, Dreiecksgiebel etc. direkt der Antike, um daraus Anhaltspunkte für idealschöne Proportionen zu gewinnen. Die Hauptstilkriterien sind: akademisch korrekte Säulenordnungen; Betonung der Horizontalen (waagerechten Linien); Säulenschäfte nach dem Vorbild der Antike entweder kanneliert oder glatt; Arkaden statt Kolonnaden; Grundrisse und Fassaden mit Rücksicht auf Symmetrie und Regelmäßigkeit gestaltet. 
 
Barock.  ca. von 1600 bis 1770
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Abb.7
Der Begriff Barock (von ital. barocco = "schiefrund, merkwürdig" und franz. baroque = "Auswucherung, Warze", bedeutet auch unregelmäßig Perle) bezeichnet die kunstgeschichtliche Stilepoche, die der Renaissance folgte. Diese Einteilung gilt für die Baukunst, die bildende Kunst und für die Musik, wobei die Epochengrenzen in den unterschiedlichen Gattungen oft etwas abweichend gesetzt werden. Barock wird auch als Zeitalter der Theatralik und Inszenierung bezeichnet.
Baukunst und Landschaftsarchitektur. In der barocken Baukunst wurde das Ganze des Bauwerkes nicht mehr durch Summation von Einzelteilen verstanden, also vom Teil zum Ganzen, sondern umgekehrt als einen ausdifferenzierten Organismus vom Ganzen zum Teil. Weitere wichtige Merkmale der barocken Baukunst sind: Ablösung schmaler, langer Kirchenschiffe durch breitere, bisweilen runde Formen; Dramaturgischer Gebrauch des Lichtes entweder durch starke Hell/Dunkel-Kontraste oder einheitliche Durchflutung durch zahlreiche Fenster; Häufiger Gebrauch von plastischen Zierelementen (Girlanden, Putten aus (oft vergoldetem) Holz, Schweifwerk, Kartuschen, Gips bzw. Stuck, Marmor oder Stuckmarmor);Großflächige Deckengemälde; üppige geschwungene Linien. Die Außenfassade ist häufig durch eine dramatische Steigerung zur Mitte charakterisiert; Das Innere ist oft nur Schale für die dekorative Ausschmückung durch Malerei und Plastik (vor allem im Spätbarock); Häufiger Gebrauch von illusionistischen Effekten wie Scheinarchitektur oder Verschmelzung von Malerei und Architektur; Im bayrischen und schwäbischen Barock sind Zwiebeltürme sehr verbreitet. 
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Abb.8
Barocke Malerei. War die Malerei der Hochrenaissance um harmonische, ausgewogene und formstrenge Komposition bemüht, geriet in der Spätrenaissance bzw. im Manierismus dieses Gleichgewicht aus den Fugen. So kam es in der Barockmalerei im gewissen Sinne zu einer Synthese von Manierismus und Hochrenaissance. Mit dem Manierismus widmete sich die Malerei zum ersten Mal explizit dem Unausgewogenen und Bizarren. Kennzeichen dessen sind die sog. "figurae serpentinatae". Sie thematisieren menschliche Affekte. Die Barockmalerei ließ nun diese tiefen menschlichen Affekte nicht unvermittelt stehen, sondern bemühte sich darum, sie zu einer Gesamtaussage zur höchsten Dramaturgie zu verdichten. Damit wurde nun in gewisser Weise wieder dem Harmoniebedürfnis der Hochrenaissance entsprochen. In der barocken Malerei herrschen dementsprechend dynamische Bildwelten vor, die für religiöse Themen ebenso wie für weltliche, mythologische oder Landschaftsdarstellungen verwendet werden.
Die kunstgeschichtliche Epoche des Barock fand eine Weiterentwicklung im Rokoko. Stiltypisch sind überbordende Verzierungen, leichte, schwungvolle, fast spielerische, zierliche Formen.
Schmuckelemente: buntes, künstlerisches Schmuckwerk, Ornamente in Muschelform und Rosenranken, feine Schnitzereien - an Bauten, Innenräumen, Möbeln, Geräten etc. und vor allem die Aufgabe jeglicher Symmetrie, die im Barock noch als wichtiges Element verwendet wurde. An die Stelle fester Formen treten leichte, zierlich gewundene Linien und häufig rankenförmige Umrandungen. Die Rocaille (franz.: Muschelwerk) soll namensgebend für diese Kunstrichtung gewesen sein. (Diese bewusste Abkehr von Symmetrie wurde später im Jugendstil wieder aufgegriffen.)
 
Klassizismus.
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Abb.9
Der Begriff Klassizismus wird verwendet für Kunstrichtungen (Literatur, Baukunst, Bildhauerei, Malerei etc.), die nicht eigenständig aus eigenen Anfängen gereift sind, sondern Nachahmungen einer Klassik sind, z.B. Nachahmungen des klassischen Altertums. Die Anlehnung an die Antike setzt sich wieder aber auf einer neuen Ebene durch.Hauptsächlich aber wird als Klassizismus eine Epoche der gesamten Kunstgeschichte im späten 18. und frühen 19. Jahrhundert (etwa zwischen 1770 und 1830) bezeichnet, die die griechische Klassik zu erneuern versuchte. In Frankreich heißt diese Epoche Empire-Stil. Im späten 18. Jahrhundert galt der Klassizismus mit fast puritanischen Willen zur Vereinfachung als Gegenmodell zur barocken "Verschwendungssucht", die mit dem Feudalismus assoziiert wurde. Mit der Vereinnahmung der Revolution durch Napoleon kommt es dann zum dekorativeren Empirestil, der sich mit dem Kaiser über ganz Westeuropa ausbreitet. 
Merkmale. Gegenüber dem vorangegangenen Rokoko zeichnet sich der Klassizismus durch eine Rückkehr zu geradlinigen Formen mit einer stärkeren Anlehnung an klassisch-antike Formen aus. Charakteristiken: rechteckige, gerade, einfache Formen; Basreliefs als Schmuck; weiße strenge Säulen auf der dezent gelb gestrichenen oder steingrauen  Fassade; allgemeiner Eindruck von der erhabenen, edlen, majestätischer Ruhe und dem feinen strengen Geschmack. Beispiele in Sankt- Petersburg: die Admiralität, die Rossi-Straße, das Alexandrinski- Theater, das Schloss in Gatschina.
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Abb.10
In der Mitte des 20. Jahrhunderts lehnte sich die Architektur teilweise wieder an klassizistische Formen an, man spricht hier von Neoklassizismus.
 
Jugendstil
 ist eine kunsthistorische Epoche um die Jahrhundertwende des 19. zum 20. Jahrhundert.
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Abb.11
Der Begriff ist nur in Deutschland (den Niederlanden und in Lettland) in Gebrauch, so benannt nach der 1896 gegründeten Münchner illustrierten Kulturzeitschrift Die Jugend. Die dem Jugendstil entsprechenden Stilrichtungen werden in anderen Ländern bzw. Sprachen als Art Nouveau oder Belle Epoque, Modern Style,Modernismo, Stile Liberty oder Wiener Secession bezeichnet.
Die Elemente sind dekorativ geschwungene Linien sowie flächenhafte florale Ornamente und die Aufgabe jeglicher Symmetrien. Die Linien  sehen rund und rechteckig zu gleicher Zeit aus. Es geht um die künstlerische Neugestaltung aller alltäglichen Dinge. In der Baukunst bedeutet es die Abkehr von historischen Bauformen und die intensive Suche nach neuen dekorativen Gestaltungsmöglichkeiten: nicht symmetrische Fassaden, Fenster von verschiedenen Umrissen, stilisierte Pflanzenornamente.  Besonders ausgeprägt findet man den Jugendstil auch im Kunsthandwerk, im damals sogenannten 'Kunstgewerbe', und der Architektur. Verwandte Strömungen gab es in Malerei, Grafik, Buchkunst, Mode, Schmuck, Bildhauerei, Dichtung, Musik, Theater und Tanzkunst. Das Berliner Bröhan-Museum zeigt Möbel, Porzellan, Glas, Keramik und Metallarbeiten aus der Epoche des Jugendstils und des Art Deco. Mit dem Jugendstil verbinden sich zahlreiche künstlerische Programme und Manifeste. Er steht für ganzheitliche harmonisierende Gesamtkunstwerke und die darin gesuchte Einheit von 'Kunst und Leben'.
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Abb.12
Übungen zum Wortschatz. 
Aufgabe 1. Wiederholen Sie die Verben aus dem Text, die nicht nur zum Thema „Kunst“ gehören, sondern allgemein gültig sind.  Füllen Sie die Lücken aus.
Romanik. 
Der Begriff Romanik ________________ eine kunstgeschichtliche Epoche von etwa 1000 bis 1200. 
Die romanische Kunst ist überall in Europa sowie in Westasien und Nordafrika ________________.
_______________ für die romanische Baukunst sind Rundbögen.
 Der romanische Kirchenbau wird durch die Einführung der Überwölbung __________________. 
Die Bezeichnung romanesque wurde um 1820 von französischen Gelehrten __________________. Dieser Stil ______________sich an die antike Kunst ____.
 Die Romanik in Deutschland lässt sich in 3 Stilphasen _________________. 
Im Allgemeinen ist Romanik durch starke, rohe Mauern _______________________.
______________________der Hochromanik ist auch die Einführung des Großgewölbebaus. Doppelturmfassaden ____________________ meist in Verbindung mit prächtig ausgebildeten Vierungstürmen weiter. 
Gotik. 
Der Name "Gotik" wurde von Giorgio Vasari _________________und hatte zunächst eine ______________Bedeutung. 
Und noch bis zum Jahr 1800 _____________die Gotik als Inbegriff schlechten Stils. 
Der Übergang zwischen Romanik (750-1250) und Gotik (1130-1500) ____________________fließend.
 Die Gotik entstand um 1150 in Nordfrankreich und ______________________von dort über ganz Europa. 
Im 15. Jahrhundert ___________die Renaissance (1420-1620) zunächst in Italien die Gotik _____. 
Es werden Helligkeit und eine großzügigere Raumaufteilung ________________. 
Der Raum ist hoch senkrecht______________. 
Außen wird die Westschauseite durch reiche Gliederung und mächtig emporstrebende Türme _______________. 
Die Basilika ist  so gegliedert, dass der Besucher die einzelnen Abschnitte nacheinander _______________. 
Renaissance. 
Der Begriff wurde von den Franzosen aus dem italienischen rinascimento _______________. 
Die Wiedergeburt der Antiken  ______________   ________besonders in den neuen Prinzipien _______. 
Im weiteren Sinne nennt man Renaissance die Wiedergeburt des klassischen Altertums in seinem _____________auf die Wissenschaft, die Literatur, die Gesellschaft.   
Beschäftigung mit der Natur______________ einen wichtigen Aspekt der Renaissancekunst _________. Anatomische Vorstudien dienen dazu, den menschlichen Körper wirklichkeitsgetreu _________________. 
Italienische Renaissancebauten wurden klar, überschaubar und harmonisch ausgewogen ________________. Die Architekten ___________________ bei den Grundrissen an einfachen idealen geometrischen Formen.
Man entlehnt Bauelemente der Antike, um daraus Anhaltspunkte für ideale Proportionen zu _____________. 
Barock.  
Der Begriff Barock bezeichnet die  Stilepoche, die der Renaissance _____________.
In der barocken Baukunst wurde das Ganze  nicht mehr durch Summation von Einzelteilen _______________. Wichtiges Merkmal der barocken Baukunst sind: _______________ schmaler, langer Kirchenschiffe durch breitere  runde Formen. 
Ein Merkmal ist auch ___________________ von Malerei und Architektur.
In der barocken Malerei herrschen dynamische Bildwelten vor, die für religiöse Themen ____________ werden.
Klassizismus.
Die ________________an die Antike setzt sich wieder aber auf einer neuen Ebene durch. 
Der Klassizismus _______________  _______durch eine Rückkehr zu geradlinigen Formen _________. 
Jugendstil.
Der Begriff ist nur in Deutschland (den Niederlanden und in Lettland) in _____________. 
Besonders ________________ findet man den Jugendstil auch im Kunsthandwerk. Mit dem Jugendstil _________________zahlreiche künstlerische Programme und Manifeste. 
 
Aufgabe 2.  Ordnen Sie die unten stehenden Merkmale den Stilen zu.
	Rundbögen
Ideale Maße und Proportionen 
Der Raum ist hoch senkrecht gegliedert.
Triforium
Würfelkapitelle an den Säulen 
flache Kassettendecken
Luft- und Farbeperspektive
Überwölbung großer Raumweiten
 drastische Motive
die intensivere Beschäftigung mit der Natur
Verwandtschaft zur römischen Architektur
mächtige Raumhöhe 
Bauschmuck 
figürliche Holzbildwerke 
Fresken
Doppelturmfassaden mit  Vierungstürmen 
Kreuzgratgewölbe 
großzügige Raumaufteilung 
Fenster von verschiedenen Umrissen
Verzierungen durch Dienste, Rippen, Strebewerke
 starke, rohe Mauern
Wimperge 
Chorraum als kultisches Zentrum 
dreiteiliger Laufgang
 Großflächige Deckengemälde
Bogenstellungen 
reiche Gliederung 
mächtig emporstrebende Türme 
Außenfassade mit dramatischer Steigerung zur Mitte 
Schmuck mit Standbildern, Reliefs und Figuren 
die Haltung der Personen in einer S-Kurve
lichtdurchfluteter  Kirchenraum 
Glas- und Altarmalerei 
Tafelbilder  
 Holz- und der Kupferstich 
Maskenhafte, bewegungslose Darstellung
dicke, festungsartige Mauern mit kleinen Fenstern 
anthropozentrische Sicht der Dinge 
naturalistische Darstellungsweise 
Fensterrosen 
Fensterreihen 
Helligkeit 
Maßwerk
Naturvorbild  verbessern und  idealisieren
Zentralperspektive
spitz zulaufende Bögen 
Symmetrie
 harmonische Ausgewogenheit
Die Säulen und Pfeiler entsprechen den Aposteln und Propheten
plastische Zierelemente (Girlanden)
 Goldener Schnitt
überschaubar und harmonisch ausgewogen 
Grundrisse an einfachen idealen geometrischen Formen 
illusionistische Effekte wie Scheinarchitektur 
Antike Säulen, Pilaster, Kapitelle, Dreiecksgiebel 
 akademisch korrekte Säulenordnungen
Betonung der Horizontalen 
Säulenschäfte  entweder kanneliert oder glatt
Arkaden statt Kolonnaden
Putten aus (oft vergoldetem) Holz
Fassaden mit Rücksicht auf Symmetrie und Regelmäßigkeit 
Organismus vom Ganzen zum Teil 
 breitere,  runde Formen
 Dramaturgischer Gebrauch des Lichtes 
 starke Hell/Dunkel-Kontraste 
einheitliche Durchflutung durch zahlreiche Fenster
künstlerische Neugestaltung  alltäglicher Dinge
Schweifwerk
Kartuschen
 Gips bzw. Stuck
das Bekenntnis der Künstler zur Antike 
Marmor oder Stuckmarmor
üppige geschwungene Linien 
Linien   rund und rechteckig zu gleicher Zeit 
dekorative Ausschmückung durch Malerei und Plastik 
 Verschmelzung von Malerei und Architektur 
Synthese von Manierismus und Hochrenaissance
 Unausgewogenes und Bizarres 
dynamische Bildwelten 
überbordende Verzierungen
 leichte, schwungvolle, fast spielerische, zierliche Formen
Schmuckelemente
 buntes, künstlerisches Schmuckwerk in Symmetrie 
Pflanzenmotive
 feine Schnitzereien 
Gegenmodell zur barocken "Verschwendungssucht
Rückkehr zu geradlinigen Formen mit einer stärkeren Anlehnung an klassisch-antike Formen 
 rechteckige, gerade, einfache Formen
stilisierte Pflanzenornamente
 weiße strenge Säulen auf der dezent gelb gestrichenen oder steingrauen  Fassade
  erhabene, edle, majestätische Ruhe
 strenger Geschmack 
dekorativ geschwungene Linien 
flächenhafte florale Ornamente 
Aufgabe jeglicher Symmetrien 
Basreliefs als Schmuck
Suche nach neuen dekorativen Gestaltungsmöglichkeiten
Humanismus 
Individualismus 
nicht symmetrische Fassaden
Rundbogen an Fenstern und Türen 
Anatomische Vorstudien 
Handwerk,  Einheit von 'Kunst und Leben'
	Jugendstil
 

	
	Klassizismus
 

	
	Barock
 

	
	Romanik
 

	
	Gotik
 

	
	Renaissamce


 
 

Цели урока: 

· Познавательная – знакомство с архитектурными стилями различных эпох.

· Развивающая – способность сравнению и сопоставлению приобретённых знаний.

· Воспитательная – осознание важности выбора профессии, уважительно-достойное отношение к искусству, как к неотъемлемой части духовной жизни человека.

· Обучающая – развитие речевых умений.

Задачи урока: 

· совершенствование речевых умений по теме;

· совершенствование умений читать текст с детальным пониманием, используя синонимы;

· составление речевых образцов на основе прочитанного с использованием продуктивной грамматики;

· обобщение и систематизация полученных знаний.

Наглядность: изображения архитектурных памятников

Время проведения урока: 90 мин.

Stundenablauf

I. Einführung (die Exposition)
Lehrer: Ich schlage Ihnen vor, in der Spezialdisziplin „Kunstgeschichte“ aufzugehen. Erinnern Sie sich daran? Heute behandeln wir verschiedene Richtungen, Stile in der Kunst, und zwar in der Architektur.

Was bedeutet das Wort „die Architektur“? Können Sie mir sofort sagen? Sind Sie um eine Antwort verlegen? Das erklärende Wörterbuch von S. I. Oshegow und N. J. Schwedowa hilft uns.

Also die Architektur (oder die Baukunst) wird auf folgende Weise interpretiert: 

· die Kunst der Projizierung und des Gebäudebaues, des Aufbaues und die Baukunst selbst;

· der Baustil;

· Bauten, Errichtungen.

Es ist verständlich. Was ist aber eigentlich – der Baustil? Wie können Sie dieses Wort deuten? Teilen Sie sich bitte in zwei Gruppen (jede Gruppe bekommt Blätter mit den Wörtern).

Ich gebe Ihnen ein paar Minuten Zeit, damit Sie eine ganze Bestimmung dem Wort „Baustil“ anhand dieser Wörter geben:

Kunst (f.), Gesamtheit (f.), bestimmt, sein, Züge (pl.), kennzeichnend, Epoche (f.)
Beachten Sie bitte Grammatik! Wiederholen Sie bitte die Deklination der Substantive und der Adjektive!

Die Zeit ist aus. Welche Definition dem Wort „Baustil“ ist bei Ihnen herausgekommen? Verlesen Sie sie bitte!

Studenten: Der Baustil ist die Gesamtheit der kennzeichnenden Züge der Kunst bestimmter Epoche.

Lehrer: Können Sie es übersetzen? Bitte schön!

Studenten: Архитектурный стиль – совокупность характерных черт искусства определённой эпохи.

Lehrer: Ganz richtig. Und können Sie mir bitte sagen – welche Stile sind überhaupt vorhanden? 

Studenten: Baustile, Literaturstile, Musikstile, Malereistile und andere.

Lehrer: Welche Baustile kennen Sie?

Studenten: Rokoko, Barock, Klassizismus, Modernismus.

Lehrer: Es gibt wirklich viele Baustile. Sprechen wir von einigen davon! Und um das Thema gut zu beherrschen, schlage ich Ihnen vor, die Information über verschiedene Kunstrichtungen in der Architektur vorzulesen und lexikalisch-grammatische Übungen anhand des Textes zu erfüllen.

II. Phonetik (Behebung phonetischer Schwierigkeiten)
Gegebene Phase vermutet Behebung phonetischer Schwierigkeiten der Speziallexik nach dem Schema: L – S1 – S2 – C – S3 (L – der Lehrer, S1 – S3 – der Student, wobei S3 der leistungsschwache Student ist, C – Chor). 

Lehrer: Sprechen Sie bitte mir nach! 

· das (der) Barock

· die Antike

· das Hightech 

· die Romanik

· der Modernismus

· die Gotik

· die Renaissance [image: image12.png][rane ‘sis]




· das Rokoko

· das Empire [image: image13.png]



· die Byzantinische Kunst

Die Übersetzung der Wörter ist hier nicht unbedingt. Es handelt sich um die Sprachmutmaßung.

III. Einführung und Erstfestigung der Speziallexik
Diese Phase nimmt die Behebung lexikalischer Schwierigkeiten (Bedeutung der Wörter, Gebrauch der

Synonyme, Übersetzung) mit Hilfe der Ausnutzung anschaulicher Lehrmittel an.

a). Die Worterklärungen vom Lehrer 

· der Rundbogen – полуциркульная арка

· das Tonnengewölbe – цилиндрический свод

· verzierend = dekorativ = schmückend

· die Linienführung – трассировка

· das Rippengewölbe – ребристый свод

· der Spitzbogen – стрельчатая (готическая) арка

· das Maßwerk – ажурная резьба (готика)

· hart = rauh

· die Leichtheit = die Leichtigkeit

· die Absage = die Ablehnung

· das Spitzbogengewölbe – стрельчатый (готический) свод

· Steinmetzarbeiten (pl.) – каменная резьба

· die Holzschnitzerei – деревянная резьба

· die Bildhauerei = die Skulptur = die Plastik = die Bildhauerkunst

· die Verzierung (en) = der Schmuck

· durch etw. (Akk.) gekennzeichnet sein – быть ознаменованным чем-либо

· grell = markant = bedeutend = merklich

· 'nachahmen (te, t) h (Akk., Dat.) ——> die Nachahmung (en) ——> nachahmend

· auserlesen = ausgesucht = fein 

· verwickelt = seltsam = bizarr = wunderlich

· der Prunk = die Pracht

b). die Worterklärungen von Studenten
Lehrer: Lesen Sie bitte den Wortschatz vor und erklären Sie den Sinn einiger Wörter auf Deutsch!

IV. Vorlesen des Textes 
Lehrer: Lesen Sie bitte die Information über verschiedene Stilepochen vor!

Kunststile in der Architektur 
Kunststile
       Das Wort Stil kann zweierlei bezeichnen.

       1. Der Stil ist der persцnliche Ausdruck eines Kьnstlers, an dem man seine Werke erkennt.

       2. Der Stil ist die Art, wie man in einer bestimmten Epoche (d. h. Zeitabschnitt) zu malen, zu komponieren oder zu dichten pflegte. Eine besondere Rolle spielt der Begriff Stil in der Architektur. Der Kunstkenner kann sofort feststellen, ob beispielsweise eine Kirche im Zeitalter der Romanik, der Gotik oder des Barock gebaut worden ist. Er erkennt es an der Anlage des Mauerwerks, an der Form der Tьren und Fenster und anderen Dingen mehr.

das (der) Barock
Der Kunststil des früheren Mittelalters herrschte in der europäischen Kunst vom Ende des XVI. Jahrhunderts bis zur Mitte des XVIII. Jahrhunderts vor. Für diesen Stil sind sowohl Rundbogen, Tonnengewölbe und die schwer wirkende Form, als auch verzierende Pracht und Malerische charakteristisch. 

die Antike
Für diese kulturelle Bewegung ist der Rückkehr zu den Werten der griechisch-römischen Antike gekennzeichnet. Für die Architektur sind Einfachheit und Klarheit der Formen und der Linienführung typisch. Der Stil umfasst die Zeit der Altertümlichkeit, von Anfang des I. Jahrhunderts vor unserer Zeitrechnung bis zum V. Jahrhundert unserer Zeitrechnung.

das Hightech
Für diese Stilrichtung (Ende des XIX. Anfangs des XX. Jahrhunderts) sind Leichtheit, Offenheit, Freiheit in der Planung charakteristisch. Eine große Rolle spielt die Kombination der Metallkonstruktionen und Glas.

die Romanik
Die Stilepoche des früheren Mittelalters in der westeuropäischen Kunst (X – XIII Jh.) Die Bauten mit den Rippengewölben, Spitzbogen, Maßwerk. Kennzeichnend sind für sie auch harte Einfachheit und Massigkeit. Klöster, Kirchen, Schlösser der Feudalherren befanden sich in hochgelegenen Orten und glichen den Festungen.

der Modernismus
Die griechische und römische Kultur dieser Epoche hat die Kulturgeschichte Europas für mehrere Jahrhunderte beeinflusst. Die entstehende am Ende des XIX. Jahrhunderts Stilrichtung hat den Bruch mit dem Realismus, die Absage alter Formen und die Suche nach neuen ästhetischen Prinzipien ausgerufen.

die Gotik
Der Baustil ist in Frankreich in der Mitte des XII. Jahrhunderts aufgekommen und hat sich schon in XV. – XVI. Jahrhunderten in ganz Westeuropa verbreitet. Typisch für gotischen Stil sind hochgerichtete Bauten, Spitzbogengewölbe, Glasmalereien, Reichtum an Steinmetzarbeiten und Holzschnitzerei, an Bildhauerverzierungen. Der Stil ist durch kraftvolle, verschwenderisch gestaltete Formen, pathetischen Ausdruck und viel Schmuck gekennzeichnet.

die Renaissance (die Wiedergeburt)
Der das Mittelalter abgelöste Stil in der Architektur ist eine der grellsten Epochen in der Weltkulturgeschichte. Die Stilrichtung umfasste XIV – XVI Jahrhunderte in den Ländern zum Norden von Alpen. Sie war unmittelbar mit der Wiedergeburt des Interesses zur antiken Kunst verbunden. Renaissancemeister bestätigten die Schönheit und die Harmonie der Welt. Der Stil ist durch die Verwendung der modernen Technologien und industrieller Materialien gekennzeichnet.

der Klassizismus
Die Richtung in der Kunst des XVII. – Anfangs des XIX. Jahrhunderte, ist auf der Nachahmung den antiken Mustern gegründet. Sie entwickelte sich gleichlaufend mit dem Barockstil. Streben nach Rationalismus und geometrischer Richtigkeit ist für den Stil bezeichnend. 
das Rokoko
Der entstehende in Frankreich Baustil in der Kunst des XVIII. Jahrhunderts ist durch auserlesene Kompliziertheit der Formen und verwickelte Ornamente gekennzeichnet. Die Stilrichtung war die Fortsetzung des Barockstils. Der Dresdener Zwinger, wo sich die weltberühmte Gemäldegalerie befindet, wurde eben im Rokokostil gebaut.

das Empire
Den Empirestil nennt man Spätklassizismus oder Reifeklassizismus (das erste Viertel des XIX. Jahrhunderts). Die Kunstrichtung ist in Frankreich im Zeitraum der Regierung von Napoleon des Ersten entstanden. In dieser Bewegung haben sich monumentaler Lakonismus, Prunk, der die Staats- und Kriegsmacht symbolisiert, mit dem Dekorreichtum vereinigt.

die Byzantinische Kunst
Der Kunststil hat sich in Byzanz gebildet. Die Bewegung ist untrennbar mit der christlichen Glaubenslehre verbunden und hat sich Elemente der Iraner, Syriener und Agyptener Kultur aufgenommen.

1. Nach dem ersten Vorlesen 
I. Beantworten Sie bitte folgende Fragen! 

1. Welche Stilepochen können Sie nennen?

2. Was für eine Periode umfasst jede Stilrichtung?

3. Was ist für jede Epoche charakteristisch?

4. Wodurch ist jede Bewegung gekennzeichnet?

Lehrer: Lesen Sie bitte den Text für sich noch ein Mal!

2. Nach dem zweiten Durchlesen
II. Bestätigen oder verneinen Sie bitte folgende Aussagen! 

1. Für Barock sind Kombinationen aus den Glas- und Mettalkonstruktionen typisch.

2. Die Romanik stellt rauhe Einfachheit und massive Konstruktionen dar.

3. Die Dresdener Gemäldegalerie wurde vom großen Baumeister Rastrelli im Rokokostil errichtet.

4. Rundbogen, Tonnengewölbe und dekorativer Prunk sind für Hightech typisch.

5. Die Byzantinische Kunst hat sich Kulturelemente Irans, Agyptens und Syriens aufgenommen.

6. Die der Antike nachahmende der Antike Kunstrichtung heißt Modernismus.

7. Die Ablehnung alter Formen und die Suche nach neuen ästhetischen Prinzipien widerspiegeln sich im Klassizismus.

8. Charakterzüge der Gotik sind hochgerichtete Bauten, Spitzbogengewölbe, Glasmalereien, Reichtum an Steinmetzarbeiten und Holzschnitzerei.

9. Die Antike stellt keine Einfachheit und Klarheit der Formen und der Linienführung dar.

10. Die Renaissanceepoche nennt man die Epoche der Wiedergeburt des Interesses zur antiken Kunst.

11. Der Empirestil ist durch wunderliche Ornamente gekennzeichnet.

III. Lesen Sie bitte die im Text schräg gedruckten Wörtern durch verschiedene Synonyme vor!
IV. Raten Sie bitte, von welcher Baukunstrichtung die Rede ist! 
1. In der Grundlage dieser Epoche liegen die Suche auf neue ästhetische Prinzipien und der Verzicht auf alte Formen.

2. Der Stil ahmt die antike Architektur nach.

3. Für diese Epoche sind Klarheit und Einfachheit der Formen charakteristisch.

4. Für solche Richtung sind schwer wirkende Form, Tonnengewölbe und Rundbogen typisch.

5. Der Stil in der Baukunst mit ausgesuchten Formen und seltsamen Ornamenten.

6. Die Stilrichtung mit voller Pracht der Staats - und Kriegsmacht.

7. Die Stilepoche ist durch einen prachtvollen Schmuck gekennzeichnet.

8. Leichtigkeit, Offenheit, Freiheit liegen im Grunde dieser Bewegung.

9. In dieser Stilrichtung verwendet man moderne Technologien und industrielle Materialien.

10. Solche Epoche stellt die Bauten mit den Spitzbogen, Rippengewölben, und Maßwerk dar. 

11. Die Benennung dieser Kunstrichtung trägt den Namen von einem Staat, der im IV. Jahrhundert gebildet war. 

V. Bestimmen Sie bitte Kunstrichtungen in der Baukunst! 
[image: image14.png]Bild 10




1. Sind hier alle Stile dargestellt?

2. Welche Baudenkmäler sind für Sie bekannt?

3. Können Sie Parallel zwischen diesen Baudenkmälern ziehen? Gibt es, Ihrer Meinung nach, etwas Ahnliches oder Unterschiedliches?

4. Welche Baustile gefallen Ihnen am besten? Warum? Begründen Sie Ihre Meinung!

1. VI. Übersetzen Sie bitte ins Deutsche! 

2. Барокко - пышный стиль в искусстве 17-18 веков.

3. Античность представляет древний греко-римский мир и его культуру.

4. Хайтек представляет архитектуру из стекла и металлоконструкций.

5. Романский стиль – архитектура массивных, тяжёлых и суровых форм.

6. Модернизм – разрыв с реализмом, отказ от старых форм и поиск новых эстетических принципов.

7. Готика – стиль средневековой западноевропейской архитектуры.

8. Эпоха Возрождения – эпоха расцвета науки и искусства в Европе.

9. Зрелый классицизм – ампир – стал последним большим стилем искусства эпохи Наполеона I.

10. Рококо – архитектурный стиль изысканных форм и причудливых орнаментов, возник во Франции.

11. Византийское искусство неразрывно связано с христианским вероучением.

12. Классицизму присуще стремление к рационализму, геометрической правильности.

VII. a). Füllen Sie bitte die Tabelle laut der chronologischen (zeitlichen) Reihenfolge aus!
	der Stil
	die Epoche
	die Architektur

	1. …
	 
	 

	2. …
	 
	 

	usw.
	 
	 


Die Studenten zusammen mit dem Lehrer analysieren und bewerten ihre Arbeit während des Unterrichts.

Lehrer: Also ziehen wir eine Bilanz! 

· Was ist Ihnen in der Stunde gelungen oder misslungen?

· Was hat Ihnen besonders gut gefallen oder nicht gefallen?

· Was möchten Sie noch in diesem Thema erfahren?

Hausaufgabe
Ein Kreuzworträtsel „Baustile“ versuchen.

Baukunst im Spätmittelalter: 

Das Spätmittelalter ist die Zeit der großen gotischen Kirchenbauten. Auch in Südwestdeutschland waren viele Städte über Jahrhunderte eine große Kirchenbaustelle.  
Einige große Kirchenbauten aus dieser Zeit: 
- Freiburger Münster (erbaut von etwa 1200 bis 1536), 
- Heiligkreuzmünster in Schwäbisch Gmünd (erbaut ab 1310), 
- Frauenkirche in Esslingen (gebaut als gotische Hallenkirche ab 1321) 
- Ulmer Münster (erbaut ab 1377, wobei der Turm erst im 19. Jhdt. gebaut wurde) 
- Michaelskirche in Schwäbisch Hall (als gotische Hallenkirche ab 1427 gebaut) 

Wichtige Baumeister (soweit sie namentlich bekannt sind) waren dabei  
-  Heinrich Parler (er hat 1351 den Hallenchor des Kreuzmünsters in Schwäbisch Gmünd geschaffen, die erste gotische Hallenkirche Süddeutschlands), 
-  Peter Parler (1330 - 1399; er wurde 1356 von Kaiser Karl IV. zum Dombaumeister am Veitsdom nach Prag berufen) 
-  Ulrich von Ensingen (1359 - 1419, Baumeister am Ulmer Münster, in Esslingen und in Strassburg) 
-  Peter von Koblenz (1440 - 1510, der Baumeister von Graf Eberhard im Bart, der nicht nur die Amanduskirche in Urach um-gebaut hat sondern auch manche kleineren Dorfkirchen im Uracher Teil-Reich Wirtembergs, z.B. die Georgskirche in Schwieberdingen) 

ltnobanner>
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ШЛЮТЕР, Андреас -
(Schluter, Andreas. Ок. 1660-1714) немецкий скульптор и архитектор, крупнейший представитель барокко в Германии. Родился в Данциге (ныне Гданьск, Польша) в семье скульптора. Учился у местного скульптора Д. Заповиуса. Испытал значительное влияние Дж. Л. Бернини. Работал в Варшаве (1689-1693 гг., создал скульптурное убранство королевского дворца в Вилянове и дворца Красиньских), Берлине (с 1694, в 1702-1704 гг. директор AX). В 1695-1696 гг. посетил Италию и, возможно, Францию. В 1696 г. Шлютер исполнил полные трагической выразительности головы умирающих воинов на замковых камнях во дворе берлинского Цейхгауза. Острота портретной характеристики, монументальность и динамичность композиции присущи конному памятнику Фридриху Вильгельму (т. н. "Великому курфюрсту") на Длинном мосту (бронза, 1696-1703 гг., окончен в 1709 г., ныне во дворе дворца Шарлоттенбург) в Берлине. В 1698-1706 гг. руководил перестройкой Городского дворца в Берлине, где создал внутренний двор в стиле барокко, интерьеры с пышной отделкой и др. Шлютер выполнил также портретный бюст ландграфа Фридриха II Гессен-Гомбургского (бронза, ок. 1704 г., двор замка, Гомбург) и ряд декоративных работ. В 1711-1712 гг. выстроил виллу Камеке в Берлине. Произведения Шлютера выделяются своей триумфальной патетикой и монументальностью, сочетающейся с декоративным изяществом, а в ряде случаев – с мощным драматизмом. В 1713 г. Пётр I пригласил Шлютера в Петербург, где им была выполнена отделка Летнего дворца (1713-1714 гг.), проекты дворца Монплезир и гротов в Петергофе (ныне Петродворец). Оказал влияние на становление русского барокко 1-й четв. XVIII в. Умер в Петербурге.
Andreas Schluter

                        (um 1660-1714)

    Der beruhmte deutsche Bildhauer A. Schluter wurde in Danzig

geboren. Seine ersten Skulpturen entstanden 1689-93 in War-

schau. 1694 wurde er nach Berlin berufen und 1695-96 nach

Italien entsandt. Der italienische Aufenthalt beeinflufite wesent-

lich das reifere Werk des Bildhauers.

   Zur beruhmten Leistung A. Schluters wurden die Schlufestein-

reliefs am Berliner Zeughaus (Kopfe der Meduse, sterbender

Ttirkenkrieger sowie Prachthelme). 1696-97 schuf A. Schluter das

Bronzestandbild Friedrichs III. in Konigsberg. Seit 1696 ar-beitete

der Bildhauer am Reiterdenkmal des Grofeen Kurfursten, das

1700 gegossen wurde. Seine Sockelfiguren entstanden erst 1709.

Das Denkmal befmdet sich an der Langen Brucke in Berlin. Die

Bronzebtiste Friedrichs II. von Hessen-Homburg (Bad Hom-burg,

Schlofe), die um 1704 entstand, wurde vom Schaffen L. Ber-ninis

beeinflufit. Die Jahre 1705-1713 wurden der Arbeit an den

Prunksarkophagen des Konigspaars (Sophie Charlottes und

Friedrichs I.) gewidmet. Seit 1699 leitete A. Schluter auch den

Schlofebau in Berlin; 1702-04 war er als Direktor der Akademie

der Kunste tatig. Der SchloJSbau, dessen Bautechnik unzulang-

lich war, wurde zur Ursache des Untergangs seiner Karriere, ob-

wohl das Treppenhaus, die Paradekammer und zahlreiche Sale von

einer schopferischen Ausnutzung des romischen Barocks zeugten

und mit dramatischen Motiven reich dekoriert waren. A. Schluter

wurde entlassen, blieb aber als Hofbildhauer im Dienst. 17] 3

wurde er nach St. Petersburg eingeladen, wo er 1714 starb.

    A. Schluter zahlte zu den wenigen Bildhauern seiner Epoche,

die auch als Baumeister Grofies geleistet haben. Sein Verdienst

bestand unter anderem darin, dafe er viele Errungenschaften der

romischen Antike, Michelangelos und L. Berninis in Deutschland

schopferisch verwendete.

    Die meisten Werke A.Schluters befinden sich in Berlin: das

Grabmal Mannlich in der Nikolaikirche (1700), die Alte Post

(1701-04), die Kanzel der Marienkirche (1702-03), der Marstall

(1703-06), das Lustschlofi Freienwalde (1704-07), das Giefthaus

(entworfen 1693, erbaut 1705). Alle erhaltenen Bauten A. Schlu-

ters wurden im 2.Weltkrieg zerstort, das Schlofc wurde 1950

abgebrochen.
Ulrich Ensinger (* um 1350/60 in Schwaben, †10. Februar 1419 in Straßburg; auch Ulrich von Ensingen und \'Ulricus Fissingen de Ulme') war ein Baumeister der süddeutschen Gotik.

Er baute 1392 bis 1417 am Ulmer Münster, erschuf ab 1399 Teile des Nordturms des Straßburger Münsters und war auch um 1400/1420 an der Errichtung des Turms der Esslinger Frauenkirche beteiligt.

Ulrich von Ensingen war verheiratet mit der Enkelin von Konrad Glaser (ca. 1325 - ca. 1393) bzw. dem Kind von dessen Sohn Hans (geb. ca. 1390). Ulrich von Ensingen hatte (mind.) 3 Söhne und 2 Töchter.

Die Tochter Anna (gest. 1429) heiratete Hans Kun, der ebenso wie der gemeinsame Sohn Kaspar Kun Münsterbaumeister am Ulmer Münster war. Die Tochter Ursula (1386-1430) ging als Conventfrau ins Kloster Weil.

Sein drei Söhne Kaspar, Mathäus und Mathias lernten ebenfalls das Baumeisterhandwerk; Mathäus und dessen Sohn Vincenz (aus 1. Ehe) führte den Bau der Esslinger Frauenkirche fort.
Das "Alte Schloss" finden Sie, lediglich einen Steinwurf vom "Neuen Schloss" entfernt, direkt im Herzen Stuttgarts.
Als Schutz für ein Gestüt ("Stutengarten") wurde die Wasserburg im Jahr 941 von Herzog Luitolf von Schwaben, einem Sohn König Ottos I., erbaut. Die Burg ging, nach mehreren vorausgegangenen Besitzerwechseln, im 13. Jahrhundert an die Grafen von Württemberg über. Nachdem deren Stammburg auf dem Württemberg zerstört worden war, entschlossen sie sich zur Übersiedlung in die Stadtburg nach Stuttgart. Somit wurde das Alte Schloss und Stuttgart Residenz der Württemberger und Mittelpunkt des Herzogtums. 

Nachdem unter Graf Eberhard im Bart und unter Herzog Ulrich die Bautätigkeiten am Alten Schloss stagnierten, wurde die Burg unter Herzog Christoph ab 1533 zum Schloss umgebaut. Aus seinen Aktivitäten resultierte der Bau des Rittersaals, die Reitrampe an der Hoffront, der Archivbau mit Terrasse und der Arkadenhof, der 1562 fertig wurde und zu den spektakulärsten und originellsten Beweisen deutscher Renaissancearchitektur gehört. 

Den einzigsten original erhaltenen Raum des alten Schlosses, die als Auditorium konzipierte Schlosskirche, wurde 1562 geweiht und 1572 mit einem wappengeschmückten Netzgewölbe versehen. Königin Olga, ihre Nichte Wera, deren Gemahl Herzog Wilhelm Eugen, ihr Sohn Carl Eugen und König Karl sind in der Gruft der alten Schlosskirche bestattet.
Der heutige Schillerplatz wurde als Schlossplatz Ende des 16. Jahrhunderts angelegt. Der Nesenbach speiste bis ins 16. Jahrhundert den 7 bis 8 m tiefen Wassergraben, der das Schloss umgab. Nach Trockenlegung des Grabens war das Schloss über vier Brücken zu erreichen, die jedoch nach dem Aufschütten des Grabens überflüssig waren und wieder abgerissen wurden.
Da das Alte Schloss den Ansprüchen Herzog Carl Eugens nicht mehr entsprach und die Residenz teilweise nach Ludwigsburg verlegt worden war, wurde das Neue Schloss erbaut. Trotz des Brandes 1931 und der Bombardierung im Jahr 1944 blieb das Äußere des Alten Schlosses fast unverändert. Nach dem Wiederaufbau zwischen den Jahren 1948 und 1970 wurde das württembergische Landesmuseum im Alten Schloss untergebracht. 

Hinweis: Durch das Anklicken der nachfolgenden kleinen Vorschaubilder erscheinen die jeweiligen Fotos im Großformat in einem separaten Fenster (Javascript muss aktiviert sein). Bitte dann ein klein wenig Zeit aufbringen, denn der Qualität wegen wurden die Fotos nicht stark komprimiert! 
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Gotik
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Kölner Dom © goruma (barton)

Die Gotik findet ihren Ursprung im Frankreich des 12. Jahrhunderts und wird allgemein als selbstständigste Stilepoche des Abendlandes seit der Antike bezeichnet. Der Epochenname Gotik geht auf Giorgio Vasari (1511-1574), einen italienischen Hofmaler der Medici, und die Kunstauffassung zur Zeit der Renaissance zurück.

Abwertend wurde der Name von den Goten (= Babaren) hergeleitet und die Gotik damit auch sprachlich als barbarische Kunst abgetan.

Ihre Bestimmung fand die Gotik vorwiegend in der Architektur des Sakralbaus und löste damit den vorangehenden Baustil der Romanik ab. Anstelle von Rundbögen und Kreuzgratgewölbe, wie es in der romanischen Baukunst typisch war, wurde in der gotischen Architektur der Spitzbogen und im Innenraum das Kreuzrippengewölbe zum stilistischen Merkmal. Weiterhin charakterisieren die enorme Bauhöhe der meist sehr schlanken Türme und die Gliederung der einzelnen Raumteile die gotische Architektur.

Die geographische Ausdehnung der Gotik ging mit der Verbreitung des Christentums in Europa einher, wobei sie mit den Kreuzrittern bis in byzantinisches Gebiet, zum Beispiel nach Zypern, Rhodos und Kleinasien, gelangte. Im westlichen Abendland verbreitete sich die Gotik von Frankreich ausgehend in Britannien, Skandinavien, den Niederlanden, in den Staaten des Deutschen Kaiserreichs und dessen Einflussgebieten Polen, Ungarn und Böhmen, in Italien und bis in den weiteren Mittelmeerbereich.

Während die Gotik in Frankreich schon etwa um das Jahr 1130 aufkam, baute man in Deutschland erstmals im 13.Jahrhundert in dem neuen Stil. In England kam die Gotik im ausgehenden 12.Jahrhundert auf. Die Zeitdauer der Gotik und ihre jeweilige Unterteilung in Früh-, Hoch- und Spätgotik ist von Land zu Land unterschiedlich. Bis zum Beginn des 16.Jahrhunderts war die Epoche der Gotik jedoch allgemein überwunden und wurde von der aufkommenden Renaissance abgelöst, die in Italien sogar schon im 14.Jahrhundert die Gotik weitgehend verdrängt hatte.

Im 18. und 19.Jahrhundert setzte sich, von England ausgehend, der Stil der Neugotik durch. Die Romantik als historischer Hintergrund ermöglichte das Aufleben der gotischen Formensprache in der Baukunst. In England gilt beispielsweise das Londoner Parlamentsgebäude von 1840 als neugotischer Bau. Deutsche Vertreter der Neugotik waren unter anderen Karl Friedrich Schinkel (1781-1841) und Gottfried Semper (1803-1879), dessen Oper in Dresden sogar seinen Namen, Semperoper trägt.

Gotische Baukunst

Die typisierenden Merkmale der Gotik findet man vor allem im Sakralbau. Die Kirche galt als Haus Gottes und sollte die christlich religiöse Idee verkörpern. Die gotische Kathedrale wurde als lichtdurchflutetes Gotteshaus gestaltet, dessen Betonung auf der Vertikale, dem Streben zum Himmel, liegt.

Unter Beibehaltung des Grundrisses der Basilika, mit Langhaus und den Seiten- und Querschiffen, wurde der Kircheninnenraum als Einheit konzipiert. Während in der Romanik eine Summe von Einzelräumen geschaffen wurde, sollte die gotische Kirche sich durch die Offenheit des Raumes auszeichnen. Die beiden Querschiffe wurden kürzer gestaltet und enger an das Langhaus angelegt, wobei die Seitenschiffe des Langhauses länger konzipiert und um den Chor herumgeführt wurden, so dass ein Chorumgang entstand.

Der Spitzbogen löste den typisch romanischen Rundbogen an Portalen und Fenstern ab. Durch den geringeren Seitenschub des Spitzbogens und die Ableitung des Schubs durch ein strukturelles Gerüst im Innen-, wie am Außenbau, konnten die Wände sehr dünn gebaut werden. Die Möglichkeit der Absicherung der Wände durch tragende Pfeiler und die, das Gewicht des Gewölbes auf Dienste und Strebepfeiler verlagernde Kreuzrippengewölbe, erlaubten zudem das Öffnen der Wände. In diese Öffnungen wurden mächtige farbigen Fenster gesetzt, welche die gotischen Kirchen, neben Spitzbogen und Kreuzrippengewölbe, auszeichnen. Auf Grund dieser hohen, reich bemalten Glasfenster konnte Licht in die Gotteshäuser fluten, was ihnen den Namen Lichthäuser einbrachte.

Die großen Kathedralen der Gotik fallen durch ein, im Verhältnis zu ihrer Breite, hohes und schmales Volumen auf. Die Proportion wurde zudem durch das Linienspiel der Pfeiler und der schlanken Säulen, welche das Gewölbe stützen, betont. Das gotische Konstruktionsprinzip verteilte das Gewicht des Gewölbes auf vier Eckpunkte, wo es von Stützen aufgefangen wird. Durch das Kreuzrippengewölbe werden die Druckkräfte lokalisiert und zu Strebepfeilern weitergeleitet. Damit sind die Mauern von dem Gewicht befreit und es entstand die Möglichkeit, die Baumasse aufzulösen und sehr hoch zu bauen.
Die Höhe der Bauwerke führte zu einer klaren Gliederung der Raumteile. Es wurden häufig Galerien, Emporen (ein über den Seitenschiffen gelegenes, galerieartiges Obergeschoss) und Fensterlaufgänge in die Hochschiffwände eingefügt, so dass die Wand oft zweischalig wirkt.
Am Außenbau wurden selbständige, vom Hauptbau unabhängige, stark hervorragende Strebepfeiler angefügt, die das Bauwerk umgeben. Dadurch entstehen vielfältige Perspektiven und unterschiedliche Dimensionen des Raumes, welche für das Auge höchst interessant wirken. Die Westfassade der Kirchen wurde mit reicher Gliederung des verzierenden Maßwerks und Fensterrosetten gestaltet und zudem durch die vergleichsweise schmalen, zum Himmel strebenden Türme betont.

Die profane Baukunst erlebte zur Zeit der Gotik vorwiegend in den Städten einen großen Aufschwung. Sie verkörperte dort den wachsenden Einfluss des Bürgertums. Die gotische Kathedrale fungierte als Beispiel für den Bau von Rathäusern, Zunfthäusern, Hospitalen und Bürgerhäusern. Auch Burgen und Befestigungsanlagen übernahmen Motive der Sakralarchitektur, wie Spitzbögen und Kreuzrippengewölbe.

 

Stilprägende Bauten

Als ausgebildeter Stil kam die Gotik erstmals in der Kathedrale von Sens (um 1130-1164) und in der Abteikirche von Saint-Denis (um 1130-1140), von Abt Suger entworfen, in Frankreich zum Ausdruck. Weitere bekannte Bauten der Früh-Gotik sind die Kathedralen in Laon (um 1160), Noyon (um 1150) und in Paris die Notre Dame, deren Bau 1163 begann.
Als Merkmale der Früh-Gotik zählen eine vierteilige Wandgliederung von Arkade (von zwei Pfeilern oder Säulen getragener Bogen), Empore (über den Seitenschiffen gelegenes, galerieartiges Obergeschoss), Triforium (unter den Chorfenstern vorgeblendete Wandgliederung oder Laufgang) oder Rundfensterzone und Obergardenfenster. Auch das sechsteilige Gewölbe gilt als stilistisch für die Früh-Gotik.
Als erster Bau der Hoch-Gotik gilt die Kathedrale in Chartres (nach 1194 begonnen). Sie fungierte als Vorbild für die Kathedralen in Reims (ab 1210) und Amiens (ab 1221). Die Hoch-Gotik zeichnet sich durch eine Dreiteilung der Wand, in Arkade, Triforium sowie Obergardenfenster und ein vierteiliges Gewölbe aus.
Anhand der Saint-Chapelle (ab 1241/42) in Paris kann man den Rayonnantstil bewundern, der in der ersten Hälfte des 13.Jahrhundets seinen Höhepunkt durch eine, fast gänzliche Auflösung der Wand fand.
Die Spät-Gotik begann in Frankreich in der Mitte des 14.Jahrhunderts und endete im so genannten Flamboyant-Stil. Dieser Stil zeichnet sich durch ein Maßwerk aus flammenartig züngelnden Fischblasen aus.

Der Beginn der Gotik in England wird mit dem Bau der Kathedrale von Canterbury (ab 1185) festgemacht. Weitere bekannte gotische Kathedralen findet man in Exter, Wells, Ely, Winchester und Cambridge. Auch die berühmte Westminster Abbey in London ist dem Stil der Gotik zuzuordnen.
In Italien erhält die Gotik durch die Orden der Zisterzienser, Franziskaner und Dominikaner Einzug. Als Beispiel lässt sich die Fassade des Doms in Orvieto anführen. Doch schon im 14.Jahrhundert mischte sich der gotische Stil bereits mit wesentlichen Elementen der Renaissance.

Auftraggeber/Baumeister

Der Bau von großen Kathedralen hing in den meisten Fällen von dem Glück der Bischöfe und Domherren ab. Den größten Teil der Finanzierung beglich man mit Spenden und Stiftungen. Aus diesem Grund wurden Messen und Märkte sowie Reliquienschauen veranstaltet. Zudem lockten die besonderen Gebete für das Seelenheil der Stifter im Jenseits. Jedoch flossen die Geldquellen sparsam und nur die wenigsten Kathedralen konnten in einem Zug von 25 bis 30 Jahren errichtet werden. Ein besonderes Beispiel ist in diesem Sinne der Kölner Dom, der 1248 begonnen und erst im 19.Jahrhundert, jedoch nach den ursprünglichen Plänen, fertig gestellt wurde.

Als größte Förderer des gotischen Sakralbaus gelten neben den Ordensanhängern der Benediktiner auch die Dominikaner, Franziskaner und Zisterzienser. Das Aufblühen der Gotik in Pommern, Ostpreußen und im Baltikum (Riga, Reval, Marienburg) ist den Orden der Deutschherren und Schwertbrüdern zuzuschreiben.

Auf Grund der Stiftungen und Spenden ist vielleicht zu verstehen, warum die gotische Architektur als so genanntes Gemeinschaftswerk eines ganzen Volkes verstanden wurde. Im Gegensatz zur folgenden Renaissance blieben die Architekten und Baumeister zur Zeit der Gotik in den meisten Fällen ruhmlos, obwohl sie einen weit umfassenden Aufgabenbereich besaßen. Sie waren nicht nur Techniker und Ingenieure, sondern auch Zeichner und machten zudem Entwürfe für Ornamentik, Bildwerke und Malerei. An einigen Kirchen lassen sich deshalb bei näherer Betrachtung unterschiedliche Stile von unterschiedlichen Baumeistern erkennen.

Die Arbeitskräfte für Sakralbauten und Schlösser wurden im 13.Jahrhundert in Logen erfasst. Zudem gründeten die Bauhütten eigene Genossenschaften, aus denen Großlogen hervorgingen. Zu diesen Logen zählten Maurerhandwerker und Maurermeister sowie Architekten. Die Zusammenfassung der Berufsstände zu Logen verhalf der gotischen Kunst jedoch eher zum Überleben, als zu einer weiteren Verbreitung.

Bildende Kunst

Die gotische Plastik steht, wie auch die romanische, in unmittelbarem Zusammenhang mit der Architektur. Die gotischen Skulpturen sind vor allem auf die Portale konzentriert, die biblische Szenen aus dem Alten und Neuen Testament sowie Christus-, Marien- und Heiligendarstellungen aufweisen.
Die früh-gotische Skulptur ist architekturgebunden. Sie ist mit der Wand verbunden, steht auf einer Konsole und wird mit einem Baldachin über dem Haupt bekrönt. Diese körperliche Gewandfigur findet sich erstmals am Säulenportal der Westfassade in Chartres (um 1145-55).
Vor allem zeichnen sich die Figuren durch die besondere Faltengebung des Gewands aus, die während der Gotik zu einer großen Lebendigkeit und Variationsbreite führte. Das Gewand wurde wichtiger als der Körper der Plastik, die Falten und Schwingungen mit größter Sorgfalt und Raffinesse ausgearbeitet.

In der Hoch-Gotik löst sich die Figur immer mehr von ihrer Gebundenheit mit der Wand, bis sie weitgehend frei in der Bewegung erscheint. Der Körper der Skulptur wurde meist in einer S-Kurve gestaltet. Sie stehen fest auf einem Standbein, während das Spielbein leicht eingeknickt ist.
Diese Skulpturen kann man besonders in Amiens, Reims und Paris bewundern. Wie auch in der Baukunst, orientierte sich das restliche gotische Europa bis zum ausgehenden 13.Jahrhundert an der französischen Bauplastik.

Als deutsche herausragende Skulpturen der Gotik lassen sich die Plastiken des Magdeburger Doms, des Bamberger Doms, die Skulpturen im Freiberg Dom, im Meißner Dom und im Dom zu Münster sowie die berühmten Stifterstandbilder im Naumburger Dom anführen.

Die gotische Malerei entwickelte sich im Vergleich mit der Plastik nur zögerlich. Im Norden Europas wurde das Fresko von der Glasmalerei abgelöst. Die herausragendsten Glasfenster der Gotik befinden sich in der Kathedrale von Chartre, in Laon und der Saint-Chapelle in Paris. Neben der Glasmalerei entwickelte sich die Buchmalerei und die Illustration von Stundenbücher (mittelalterliche Gebetsbücher, mit Texten und Abbildungen für die Stundengebete) heraus. Die Miniaturmalerei, besonders diejenige, der Brüder von Limburg, stellte eine wichtige Vorraussetzung für die Entwicklung des Tafelbilds dar.

In der Tafel- und Altarmalerei der Gotik taten sich besonders die niederländischen Maler Jan van Eyck (um 1390-1441), Rogier van der Weyden (1399-1464) und Robert Campin (um 1378-1444) hervor. In Italien zählten Giotto (1266-1337) und Fra Angelico (1400-1455) zu den gotischen Malern. Deutsche Vertreter waren unter anderen Hieronymos Bosch (1450-1516), Stefan Lochner (1410-1451), Hans Memling (1433/40-1494) und Meister Bertram (1345-1415). Die spätgotischen Holzbildwerke und Holzaltäre von Tilman Riemenschneider (um 1460-1531) zählen zu den herausragendsten skulpturalen Leistungen der gotischen Kunst.

Von großer Bedeutung ist auch das Kunstgewerbe zur Zeit der Gotik. Hier stechen besonders die Goldschmiedearbeiten heraus, aber auch Elfenbeinschnitzereien und Holzschnitzereien sowie Kleinkunstwerke aus Bronze, Messing, Kupfer. Angefertigt wurden vor allem liturgische Geräte wie Kreuze, Kelche, Reliquiare, Leuchter und Rauchfässer.

Gotik in Deutschland
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Magdeburger Dom © goruma 

Die Entwicklung von der Romanik zur Gotik ging in Deutschland nur schleppend vor sich. Dem 1209 begonnenen Magdeburger Dom wurde zum ersten Mal ein französischer Grundriss zugrunde gelegt. Die beiden frühesten rein gotischen Bauten Deutschlands entstehen jedoch erst ca. hundert Jahre nach den gotischen Ursprüngen in Frankreich.
Im Jahr 1235 wurden in Trier und in Marburg an der Lahn die Grundsteine der ersten rein gotischen Kirchen gelegt. Es handelt sich um die Liebfrauenkirche in Trier und um die Marburger Elisabethkirche. Beide Bauten weichen jedoch im Grundriss von der französischen Baukunst ab. In Trier findet man einen gotischen Zentralbau, in Marburg eine Hallenkirche, die jedoch in Proportion, Stützen und Fenstern an das französische Vorbild anknüpft.
Das Straßburger Münster (ab1277), der Kölner Dom (1248) und der Dom zu Regensburg (nach 1250) schließen eng an die französisch gotischen Vorbilder an.
Auch der Halberstädter Dom (13.-15.Jahrhundert) und das Münster in Freiburg im Breisgau (1280) zählen zur deutschen Gotik. Das Ulmer Münster besitzt mit einer Höhe von 161,5 m den weltweit höchsten Kirchturm. Die Grundsteinlegung erfolgte im Jahr 1377.
Wie in ganz Europa, wurde die französische Gotik in Deutschland zwar rezipiert, aber nicht einheitlich übernommen. So wird beispielsweise die französische Zweiturmfassade der Kathedralen in Deutschland in eine Einturmfassade umgewandelt. Seit dem 14.Jahrhundert wurde die Hallenkirche zur süddeutschen gotischen Erscheinung. Sie weist mehrere gleich hohe Schiffe auf und meist fehlen ihr die Türme.
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Marienkirche in Lübeck © goruma 

Im Norden Deutschlands, sowie in Bayern entwickelte sich im 13. und 14.Jahrhundert die so genannte Backsteingotik. Vor allem in den großen Städten des Ostseegebiets, wie in Lübeck die Marienkirche und in Stralsund die Nikolaikirche, entstanden Pfarrkirchen aus Backstein. Dies ist auch der Fall bei der Zisterzienserkirche in Doberan und dem Schweriner Dom. Die Besonderheit der Backsteingotik ist die mit Giebeln, Blendarkaden und Blendrosen verzierte Fassade der Kirchen.
Ostpreußen nimmt in der Architektur der Backsteingotik eine besondere Stelle ein. Dort wurden farbig glasierte, so genannte Klinker, für den Bau verwendet, die besonders an den Dächern schöne Muster aufweisen.
Barock
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Andreaskirche, Kiew, Ukraine © goruma (T.Asthalter)

Die Stilepoche des Barock trat im 17. und 18. Jahrhundert, von Italien ausgehend, in Europa auf und löste die Renaissance sowie den Manierismus als vorangehende Stile ab. Der aus dem französischen stammende Begriff "baroque" bedeutete ursprünglich "unregelmäßig", "schief".

Das typisch luxuriöse Lebensgefühl des Barock prägte sich an den europäischen Höfen der weltlichen und geistlichen Fürsten aus und war insbesondere vom Hofleben in Paris (Versailles) beeinflusst . So war auch Französisch die allgemein verbreitete Hofsprache. Während man sich bei Hofe jeglichen Luxus gönnte, war das Leben der unteren Stände, also der einfachen Bevölkerung von Armut, Krankheit, Krieg und harter Arbeit gekennzeichnet.

In der italienischen Architektur sind barocke Elemente bereits zur Zeit der Hochrenaissance zu finden. Hauptmerkmale sind das repräsentative Gesamtbauwerk, dem alle architektonischen Einzelglieder untergeordnet sind. Von Italien ausgehend breitete sich der barocke Architekturstil vor allem in den katholischen Ländern, sogar bis hin nach Lateinamerika hin, aus.
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Potsdam, Deutschland: Das Neue Palais © goruma (V. Koppenwallner)

In der Kunst zeichnet sich diese Stilepoche in Deutschland besonders in der Architektur, Skulptur und Dekoration, weniger in der eigenständigen von der Architektur unabhängigen Malerei aus. Fürsten und Klerus ließen, vor allem in Süddeutschland, prunkvolle Schlösser mit reich geschmückten Kapellen, Gemächern, Gärten und Pavillons sowie Sakralbauwerke errichten.
Der Einfluss des italienischen Barocks spielte in Deutschland eine wesentliche Rolle. Besonders in der Innenraumgestaltung sowie bei den repräsentativen, großen Treppen am Außenbau orientierte man sich am italienischen Vorbild. Aus Frankreich stammte das, in Deutschland in Dimension und Monumentalität vergrößerte Rocailleornament, ein muschelförmiges Dekorationselement, das vor allem das spätere, sich aus dem Barock entwickelte Rokoko dominierte.
Die barocke Kunst zeichnet sich vorwiegend durch eine repräsentative Architektur des europäischen Adels sowie als Sakralbaustil des 17. und 18. Jahrhunderts aus, dem Malerei und Plastik meist untergeordnet und dienend sind.

Architektur des Barock
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Andreaskirche, Kiew, Ukraine © goruma (T.Asthalter)

Das gesamte barocke Gebäude sollte überwältigend wirken. Es ist als ein Gesamtkunstwerk zu verstehen, dessen Planung in Abstimmung der Bauherren mit den ausführenden Architekten, Bildhauern und Malern erfolgte.
Barocke Bauwerke weisen meist im Grundriss wie auch in den Dekorationselementen geschwungene Formen auf. Die Architektur zeichnet sich durch den auffälligen Gebrauch von Lichteffekten, wie starke hell-dunkel Kontraste oder eine einheitliche Raumdurchflutung auf Grund von zahlreichen Fenstern sowie durch plastische Zierelemente, wie beispielsweise Putten, Schweifwerk, Kartuschen, Gips- bzw. Stuckarbeiten und Marmor, aus.
Die Außenfassade ist häufig mit einer großen Treppe in der Mitte der Hauptfront gestaltet. Großflächige Deckengemälde und Plastiken schmücken das Interieur der Barockbauten, das durch die Vielfalt an Farben und Formen häufig überladen wirkt.
Die sakrale Baukunst ist durch eine Ablösung schmaler, langer Kirchenschiffe durch breitere, bisweilen runde Formen gekennzeichnet. Marmorsäulen, Deckenmalereien, Engel- und Heiligenfiguren, Farben und raffinierte Lichteffekte, die durch die Gestaltung der Fenster erzeugt wurden, sollten die Gläubigen von der Größe der katholischen Kirche überzeugen.

 

Stilprägende Bauten
Die Barockarchitektur findet in Italien ihren Ursprung. Als erstes barockes Gebäude lässt sich die Kirche Il Gesu in Rom anführen, die schon 1568 begonnen wurde. Auch der Petersplatz, der Piazza Navona sowie der Piazza del Popolo wurde im barocken Stil entworfen. Die Paläste Palazzo Barberini, Montecitorio und Propaganda Fide in Rom zählen zu den typischen Bauten des italienischen Hoch-Barocks. 
Das Schloss Versailles (begonnen 1661) bei Paris ist ein Beispielbau des französischen Barocks. In den Hoch-Barock Frankreichs mischten sich jedoch schon früh Elemente des Klassizismus, die man auch in Versaille erkennen kann. Der Place des Vosges in Paris lässt sich als Beispiel für die französisch barocke Platzgestaltung anzuführen.
Die Saint Paul's Cathedral in London (von 1675) zählt ebenfalls zu den Kirchen des Barocks. Wie in Frankreich findet man auch in England den Barock früh von klassizistischen Elementen durchdrungen.
In Spanien gibt es eine Reihe barocker Bauten. Als Beispiel lässt sich die Sakristei und der Turm der neuen Kathedrale in Salamanca anführen.
Barocke Gestaltungsmerkmale findet man sogar in Russland. Der Winterpalais von 1754-1757 wurde auf italienischer Grundlage der barocken Architektur gebaut. Bei der Andreaskirche in Kiew sowie dem Smolnykloster und der Kathedrale in Petersburg handelt es sich ebenfalls um Barockbauten.
Die Karlskirche (1716-1737) und das Schloss Belvedere (1723) in Wien zählen zu den bedeutenden Barockbauten Österreichs.

 

 

Bedeutende Architekten des Barocks
In Italien, dem Ursprungsland des Barocks, sind die richtungsweisenden Architekten des Früh-Barocks Giacomo Vignola (1507-1573), der die Kirche Il Gesu in Rom begann, Giacomo Della Porta (1540-1602), der unter anderem die Fassade und Kuppelwölbung von Il Gesu baute und Carlo Maderno (1556-1629), welcher für die Gestaltung des Petersplatz mitverantwortlich war.
Baumeister des italienischen Hoch-Barocks sind vor allem Gian Lorenzo Bernini (1598-1680) und Francesco Borromini (1599-1667).
Bernini, welcher ab 1623 in päpstlichem Dienst stand und sich zudem als Bildhauer betätigte, schuf beispielsweise die Kirche Sant´Andrea al Quirinale (1658) und die Cathedra Sancti Petri (1656-1666) im Petersdom in Rom. Von Borromini stammen die Kirchen San Carlo alle Quatro Fontane (1638-1641) sowie Sant´Ivo della Sapienza (1642-1650), die Universitätskirche in Rom.
In England tat sich Sir Christopher Wren (1632-1723) als Baumeister hervor. Er baute unter anderem die Londoner Saint Paul´s Cathedral.
Französische Architekten des Barocks sind Francois Mansart (1598-1666), der das Hotel Mazzarin (1643-1645) in Paris, das Schloss Maisons-Laffitte (1642-1651) bei Paris sowie den Orleansflügel des Schloss Blois (1635-1638) schuf, Louis Le Vau (1612-1670), welcher den Südflügel des Louvre, das College des Quatre Nations (ab 1662) und Schloss Vaux-le Vicomte (1656-1661) baute sowie die Bauleitung von Schloss Versaille seit 1661 inne hatte und Jules Hardouin-Mansart (1646-1708), der ebenfalls am Schloss Versaille baute und zudem den Place Vendome (ab 1699) in Paris sowie den Invalidendom in Paris (ab 1677) gestaltete.
Die Karlskirche in Wien wurde von Johann Bernhard Fischer von Erlach (1656-1723) gebaut. Johann Lukas von Hildebrandt (1668-1745) schuf Schloss Belvedere, ebenfalls in Wien.

 

Künstler des Barocks
In der italienischen Plastik führten Gian Lorenzo Bernini (1598-1680) in Rom, der beispielsweise "Die Verzückung der heiligen Teresia" in der Kirche Santa Maria della Vittoria, die skulpturale Ausstattung des Petersdoms sowie den Vierströmebrunnen schuf und Alessandro Vittoria (1525-1608), der in Venedig arbeitete, den barocken Stil an.
In Frankreich tat sich Pierre Puget (1620-1694) als Künstler der barocken Plastik hervor. Zu seinen Arbeiten zählen unter anderem der "Milon von Kroton" (1682) sowie "Perseus befreit Andromeda" (1684), welche sich beide im Pariser Louvre befinden. Die Plastiken für die Parkanlage von Versaille stammen von Antoine Coysevox (1640-1720) und Francois Girardon (1628-1715).
Der Begründer der italienischen barocken Malerei war Carravaggio (1573-1610), der für seine hell-dunkel Malerei berühmt wurde und als Vorbild für die nach ihm folgende barocke Malerei bekannt ist. Die Familie Carraci aus Bologna wurde ebenfalls durch ihre Vertreter der Barockmalerei bekannt. Weitere bekannte italienische Vertreter der barocken Kunst sind Domeneichino (1581-1641) und Andrea Pozzo (1642-1709).
Peter Paul Rubens (1577-1640) gehört neben Anthonis van Dyck (1599-1641) und Jacob Jordaens (1593-1678) zu den bedeutendsten flämischen Malern des Barocks. In den Niederlanden taten sich vor allem Rembrandt (1606-1669), Frans Hals (um 1580/85-1666), Vermeer van Delft (1632-1675) und Jacob Ruisdael (1628/29-1682) hervor.
Zu den bedeutenden spanischen Vertretern der Barockmalerei zählen Velazquez (1599-1660), Bartolome Esteban Murillo (1618-1682) sowie Francisco de Zurbaran (1598-1664).
Nicolas Poussin (1594-1665) und Claude Lorrain (1600-1682) sind die bedeutendsten französischen Künstler der barocken Malerei.

Barock in Deutschland
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Architektur in Deutschland
Die barocke Baukunst setzte sich erst spät, und zwar im 17.Jahrhundert, in Deutschland durch. Zu den stilprägenden Bauten zählen unter anderem der Dresdener Zwinger von Matthäus Daniel Pöppelmann (1662-1736), die Würzburger Residenz (1720 begonnen), die Treppenhäuser von Schloss Bruchsal (1731-1733) und Schloss Brühl bei Köln (1743-1748) sowie die Wallfahrtskirche Vierzehnheiligen (1743-1772) und die Abteikirche von Neresheim (1745-1764) von Johann Balthasar Neumann (1678-1753), die Frauenkirche (1743) in Dresden von George Bähr (1666-1738) und die Klosterkirche Weltenburg (1716) in Bayern von den Brüdern Asam.

 

Plastik
Die barocke Plastik bildete sich erst im Spät-Barock, zur Wende des 18.Jahrhunderts, in Deutschland heraus. Bedeutende deutsche Vertreter waren Andreas Schlüter (1660-1714), der das Reiterdenkmal des Großen Kurfürsten (1696-1709) in Berlin bildete, Balthasar Permoser (1651-1732), von dem der Figurenschmuck am Dresdener Zwinger stammt, Paul Egell (1691-1752), welcher ab 1721 Hofbildhauer in Mannheim war und Egid Quirin Asam (1692-171750), der für die skulpturale Ausgestaltung der Klosterkirche in Weltenburg, des Klosters Rohr, des Freisinger Doms, der Stiftskirche von Einsiedeln und von Sankt Emmerams in Regensburg verantwortlich war.

 

ugendstil

Die Epoche des Jugendstils findet ihren deutschen Ursprung im Jahr 1894, fast ohne erkennbare Vorstufe, in München. Stilgeschichtlich kann man den Jugendstil zwischen vorangehendem Historismus und der Moderne festmachen.

Die sehr kurze Zeitspanne des Jugendstils, und zwar von 1894 bis 1914, ändert jedoch nichts an seiner kunsthistorischen Wertigkeit. Leitmotiv des Jugendstils ist die Schwingung, die sich vorwiegend in Ornament und Flächendekoration ausdrückt.

Der Schwerpunkt dieser Kunstrichtung lässt sich im so genannten Kunsthandwerk festmachen. Möbel, Tapeten, Teppiche, Innenräume bis hin zur Gesamtarchitektur wurden im Sinne des Jugendstils entworfen. Auch die Graphik auf Plakaten und im Buchdruck wird in dieser Zeit von der dekorativen Ornamentik bestimmt. Man unterscheidet in der Gestaltung des Ornaments eine geometrische Richtung, besonders in der Graphik vorherrschend, und eine florale Richtung, die auch solch zweckgebundenen Designobjekten wie Möbeln, das Aussehen von Pflanzengebilden verleiht.

Während der Epoche des Jugendstils galt es als Ziel, die Unterschiede der einzelnen Kunstgattungen aufzuheben und sie gleichartig, nämlich ornamental zu behandeln. Typisch für diese dekorative Kunstrichtung ist die  Grenzüberschreitung von Kunst und Handwerk zum Kunsthandwerk.
Auch das örtliche Auftreten des Jugendstils war grenzüberschreitend. Im gesamten Abendland findet sich die Stilrichtung des dekorativen Kunsthandwerks wieder. International setzte sich zur Zeit der Jahrhundertwende eine Elite von Künstlern für den neuen Stil ein, der seinen Schwerpunkt auf schöne Wirkung und Stimmung sowie Oberflächengestaltung legt.
Im Gegensatz zur Schnelllebigkeit und der einfachen Produktion zur Zeit der Industrialisierung, steht der Jugendstil mit seinem hochwertigen Kunsthandwerk. Im 19.Jahrhundert fand das Kunstgewerbe in ganz Europa großen Anklang. Es wurden Kunsthandwerkschulen sowie Museen gegründet und man erhob das Kunsthandwerk allgemein zur Konkurrenz der Industriefertigung.

Während sich in Deutschland der Name Jugendstil nach der 1896 gegründeten Zeitschrift Jugend durchsetzte, wird der internationale Stil in den USA und England, wo er seinen Ursprung fand, Modern style genannt. In Frankreich findet sich der Name Art nouveau und in Österreich bezeichnet man die Kunstrichtung mit Sezzesionsstil. Doch all diese Namen benennen ein und die gleiche Kunstgattung.
Auffällig für die Stilepoche des Jugendstils sind die zahlreichen Ausstellungen und gegründeten Zeitschriften. Keine andere Kunstrichtung vor dem 20.Jahrhundert hat sich in so vielen Bereichen der Bewunderung hingegeben. Man spricht in diesem Sinn auch vom Exhibitionismus des Art nouveau.

Bedeutende Vertreter des Jugendstils aus Deutschland

Die Künstler des Jugendstils versuchten vor allem eine eigene neue Form gestalterischer Schönheit zu entwickeln. Sie wendeten sich gegen die verbrauchte Kunstauffassung, die sich deutlich im vorangehenden Historismus ausmachte und suchten nach einem eigenen, neuartigen Stil. Dieser Wille zur Kunst und einer neuen Ausdrucksmöglichkeit führte schließlich zum Jugendstil.

Als Wegbereiter des neuen Stils gilt der Engländer William Morris (1834-1896). Der Kunsthandwerker und (Kunst)Schriftsteller gründete Werkstätten für Möbel, Gläser, Kacheln, Bildteppiche und Tapeten. Morris galt folgend als Leitfigur des Jugendstils. Eine ähnliche Funktion hatte Charles Rennie Mackintosh (1868-1928) in Glasgow, Schottland.
Der Katalane Antonio Gaudi (1852-1926) erlangte einen überragenden Rang als Baumeister des neuen Stils in Barcelona. Seine bewegte, wellig-skulpturale Architektur erinnern an lebendige Organismen und an verfremdete Naturformen.
Weitere bedeutende Architekten des Jugendstils sind Hector Guimard (1867-1942), der in Paris tätig war, der Amerikaner Louis H. Sullivan (1856-1924) sowie die beiden Brüsseler Architekten Victor Horta (1861-1947) und Paul Hankar (1861-1901). In Wien galten Otto Wagner (1841-) und Josef Hoffmann (1870-1956) als herausragende Vertreter der Sezessionsarchitektur.
Der Schmuck- und Glaskünstler Rene Lalique (1860-1945) erreichte in Paris großes Ansehen, während Emile Galle (1846-1904), ebenfalls für die Gestaltung von Glaskunst bekannt, in Nancy zu Ruhm kam. Louis C. Tiffany (1848-1933) wurde in Amerika besonders durch seine Entwürfe für Schmuck, Lampen und seine ornamentreichen Vasen bekannt.
In der Graphik und Malerei wurde vor allem der französische Maler Henri de Toulouse-Lautrec (1864-1901) zu einer Stilikone des Jugendstils. Neben ihm gaben auch der Engländer Beardsley (1872-1894) und der Tscheche Mucha (1860-1939) neue Impulse im Bereich der Malerei und Graphik.
Auch Aristide Maillol (1861-1944) betätigte sich im Bereich der Graphik sowie als Bildhauer. Beispielhaft sind seine Illustrationen zu antiken Dichtungen.
Der belgische Maler, Architekt und Kunstschriftsteller Henry van de Velde (1863-1957) gilt als führender Künstler des Jugendstils. Er fertigte für buchstäblich alles Entwürfe an, von Malerei über Graphik und Buchschmuck zur Schrift, zum Plakat, zur Warenpackung für industrielle Produkte, Muster für Tapeten, Stoffe, Teppiche und Damenkleider, Fensterverglasungen, Möbel und ganze Raumensembles, Geschirr, Besteck, Lampen, Schmuck und vieles mehr.
Gustav Klimt (1862-1918) verkörperte mit seinen Gemälden den Charakter des Jugendstils am deutlichsten. Der österreichische Maler besticht durch kühne Ornamentik verbunden mit figürlicher Darstellung. Im Jahr 1905 erklärte der avantgardistische Maler seinen Austritt aus der Sezession, dem österreichischen Jugendstil, deren Stil er vorbildlich vertreten hatte.
Zu den deutschen Künstlern des Jugendstils gehören vor allem Peter Behrens (1868-1940), Maler, Architekt und Kunstgewerbler sowie der Maler und Bildhauer Hermann Obrist (1863-1927) und der Gestalter August Endell (1871-1925).

Stilprägende Bauten

Die Architektur des Jugendstils, die rein künstlerische Bestrebungen aufweist, findet sich in erster Linie in meist repräsentativen Villen und Wohnhäusern einer vermögenden Minderheit wieder. Ein Anliegen des Jugendstils war es, Leben und Kunst miteinander in Einklang zu bringen. Auf dem Gebiet der Wohnhausarchitektur äußerte sich dieser Aspekt in harmonischer und naturgemäßer Nützlichkeit. In diesem Sinne eignete sich der Bau von vornehmen Villen und Häusern für eine Oberschicht vortrefflich, da sie den künstlerischen Wert dieser neuen Stilrichtung im besonderen Maße zu schätzen wusste. Als Beispiel lässt sich das Prinzessinnenhaus im Park von Wolfsgarten in Hessen anführen, das der Großherzog im Jahr 1902 für seine Töchter bauen ließ. Hier treten das Jugendliche, harmonisch Naturnahe, Naive und Freundliche als Wesensmerkmale des Jugendstils besonders deutlich hervor.

Die Jugendstilarchitektur war nicht für die breite Masse bestimmt. Sie diente in erster Linie künstlerischen, nicht funktionalen Zwecken. Trotzdem verwirklichten nur wenige Architekten den Jugendstil in ihren Bauten konsequent. Meist wurden nur die Fassaden der Gebäude mit Jugendstilornamenten versehen.

Antonio Gaudi ist einer der wenigen Architekten, dessen Werke völlig von Elementen des Jugendstils durchdrungen sind. Beispielhaft dafür ist das 1906 fertiggestellte Wohnhaus Casa Battlo in Barcelona. Die Fenstergliederungen, Balkonbrüstungen und dekorativen Elemente der Fassade wirken auf den Betrachter wie Sehnen, Haut und Knochen eines organischen Körpers. Neben der Casa Battlo sind noch die Casa Mila, die unvollendete Kathedrale Sagrada Familia und der Park Güell in Barcelona als wichtige Jugendstilbauten zu nennen.

In Paris um das Jahr 1900 wurden zahlreiche Wohnhäuser, Villen, Restaurants, Theater, Bahnhöfe, Festsäle und Geschäfte in dem neuen Stil gebaut. Hier überwog die florale Ausgestaltung der Ornamentik. Der Architekt Hector Guimard entwarf zwischen 1899 und 1913 die reich verzierten Eingänge der Pariser Metro. Sie weisen die floralen Ornamente aus den Materialien Glas und Stahl, den beliebten Bauelementen der Jugendstilarchitektur, auf. Der organische Schwung des Stahls, der an Grashalme, Zweige und Ranken erinnert, entsprach exakt dem Ideal des neuen Stils.

Die Wiener Stadtbahnstation Karlsplatz und das Postsparkassenamt sind herausragende Beispiele für den österreichischen Sezessionsstil. Auch an diesen beiden Bauten treten die Materialien Stahl und Glas in den Vordergrund, während auf ornamentale Dekoration weitgehend verzichtet wurde.

Am eindrucksvollsten findet sich der Jugendstil in dem Gebiet der Innenarchitektur und Raumgestaltung wieder. Die Möglichkeit, einen Innenraum als Gesamtkunstwerk zu gestalten faszinierte die Jugendstilkünstler sehr. Besonders in Nancy, Frankreich, wo die Kunsthochschule Schule von Nancy starken Einfluss auf die Stilrichtung des Art Nouveau hatte, wurden um 1900 zahlreiche Villen errichtet und mit reich ornamentaler Innenausstattung versehen.

Das Besondere der neuen Kunstrichtung lag in der Verbindung verschiedener Künste und Handwerke. So wurde in der Architektur und in der Innenraumgestaltung die Verbindung zu Bildhauern und Kunsthandwerkern gesucht. Grundriss, Raumgliederung und Raumgestaltung waren während des Jugendstils genauso wichtig, wie Außenaufbau, Fassade und das Ornament.

Klassizismus
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Die Stilrichtung des Klassizismus entwickelte sich auf Grund der Sehnsucht nach einem natürlichen Dasein und schlichteren Formen in der Kunst im ausgehenden 18.Jahrhundert. Seinen Höhepunkt erreichte der Klassizismus in der Zeit zwischen 1770 bis 1830 und löste damit die vorangehende Stilepoche des Rokokos ab.

Vorbild dieses Stils war die klassische römische und griechische Antike. Während Studienreisen nach Griechenland auf Grund der türkischen Besetzung nicht möglich waren, reisten viele Vertreter des Klassizismus nach Rom, um sich dort von antiken Bauten inspirieren zu lassen. Ein reger Austausch zwischen den Gebildeten war üblich. Die Zeit des Klassizismus ist geradezu geprägt von einer ideologischer Begeisterung. Es lassen sich daher Parallelen zwischen Künstlern und Philosophen der Aufklärung und des Idealismus erkennen. Auch waren Geisteswissenschaften und Bildung sowie erzieherische Kunst wichtige Aspekte für die allgemeine klassizistische Gesellschaft.
Der Stil des Klassizismus lässt sich als eine Reaktion auf die reiche ornamentale Kunst des Rokokos verstehen. Angeregt durch wissenschaftliche Studien der antiken Kunst in Italien, bildete sich ein Stil heraus, der sich durch klare Linien sowie einfache Formen und Gliederung hervorhebt. Die Vorliebe für eindrucksvolle, schlichte Grundformen zog gewisse Stilprinzipien nach sich. Stereometrische und geometrische Formen wie Dreieck, Quadrat, Kreis, Kugel und Pyramide bildeten die Grundformen der klassizistischen Architektur, Skulptur und Malerei. Es handelt sich beim Klassizismus letztendlich um einen Stil des Nachahmens antiker Vorbilder. Die eindrucksvolle Architektur des Klassizismus eignete sich besonders für Repräsentanzbauten, wie Kirchen, Triumphbögen, Stadttore und Museen. Der symbolischen, repräsentativen Bedeutung kam im Klassizismus mehr Bedeutung zu, als der bloßen Nützlichkeit eines Bauwerks.
Der Herrscher Napoleon I. (1769 -1821) kann als Leitfigur des französischen Klassizismus genannt werden. Er ließ zahlreiche klassizistische Bauwerke in Paris, aber auch in seinem übrigen Machtbereich errichten. In diesem Sinne gilt die Architektur des Klassizismus als politisches Propagandaprogramm. Die napoleonische Macht sollte nicht zuletzt in den soliden Bauwerken verdeutlicht und verewigt werden.
Jedoch entstanden klassizistische Monumentalbauten und Stadtplanung auch in vielen anderen Städten Europas. Es wurden häufig klassizistische Alleen mit Plätzen und Triumphbögen angelegt sowie Kirchen, Paläste, Theater und Villen in dem neuen Stil gebaut.

Stilprägende Bauten

Das Vorbild der klassizistischen Architektur waren die römischen Tempel der Antike. Zur Zeit des Klassizismus wurden zahlreiche Bauwerke, wie Paläste, Parlamentsgebäude, Kirchen, Rathäuser, Siegesdenkmäler und Stadttore in Anlehnung an die längst vergangene Epoche gebaut. Stilprägend für den Klassizismus ist besonders der Drang nach Monumentalität, Prunk und Größe. Beliebt war der von Säulen getragene Kuppelbau oder die Tempelfront mit dem typischen Dreiecksgiebel, dem Tympanon.
Christliche Kirchen, die nach Vorbildern antiker Tempel errichtet wurden, weisen anstelle der heidnischen Götter im Frontgiebel, Christusdarstellungen auf, wie beispielsweise die St.-Madeleine in Paris (1807 begonnen). Auch das Pantheon in Paris (1756-1790), eine Ruhmeskirche der französischen Nation, wurde mit klassizistischen Bauformen, wie einem säulenumgebenden Kuppelbau und einer von Säulen getragener Dreiecksfront als Eingangsportal, gebaut.
Am Beginn der Champs-Elysees in Paris ließ Napoleon das Stadtwahrzeichen und Siegesdenkmal Arc de Triomphe errichten. Dieser, für den Klassizismus typische Triumphbogen, der an die antiken römischen Triumphbögen der Imperatoren anknüpft, ist in seinen Proportionen, mit 49 m Höhe und 45 m Breite, regelrecht übersteigert.
Auch in Polen, Finnland, Russland, Griechenland, Österreich und Dänemark entstanden stilprägende Beispiele des Klassizismus. Es lassen sich hier die Vor Frue Kirk in Koppenhagen, die protestantische Hauptkirche mit einem Tonnengewölbe in Anlehnung römischer Basiliken, nennen sowie das Parlament in Wien, das in der Form eines griechischen Tempels errichtet wurde. Auch in der amerikanischen Hauptstadt Washington baute man klassizistisch nach europäischem Vorbild, wie das US- Parlamentsgebäude, das Kapitol (1793 begonnen) zeigt.

Klassizistische Architektur in Deutschland
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In Deutschland gelten Berlin und München als die Hauptstädte des Klassizismus. Für den preußischen Stil zählten übersichtliche Gliederungen und Symmetrie sowie monumentale Größe. Als Beispiel hierfür kann das Brandenburger Tor genannt werden, das den Gästen die Hauptstadt Berlin als eine fortschrittliche und zukunftsorientierte europäische Hauptstadt vorstellen sollte. Zu den stilprägenden Bauten Berlins zählt zudem die Neue Wache, die eine gedrungene dorische Ordnung aufweist. Die Idee von Ordnung und Sicherheit, die in dem Bauwerk verwirklicht wurde, kommt dem Charakter der damaligen Wache, wie der heutigen Verwendung als Mahnmal zugute.
Das Alte Museum in Berlin (von Schinkel erbaut) knüpft mit seinem zentralen Kuppelsaal, welcher die Sammlung antiker Skulpturen beherbergt, an das römische Pantheon an. Typisch klassizistisch ist die halbkreisförmige Kassettendecke, mit der Lichtquelle in der oberen Mitte.
In München betätigte sich der Bayernkönig Ludwig I. (1786-1868) als Mäzen für Kunst und Kultur. Er berief zahlreiche Künstler und Architekten nach München und ließ Bauten im klassizistischen Stil errichten. Die Glyptothek am Königlichen Platz, das Museum für die griechische Skulpturensammlung Ludwigs I., weist den klassizistisch monumentalen Charakter auf. Das symmetrische Bauwerk mit dem Eingang in der Mitte des Baukörpers besitzt eine monumentalen Giebelfront, die von acht ionischen Säulen getragen wird. Das klassizistische Stadttor Propyläen in München wird von zwei monumentalen Türmen zu beiden Seiten eingerahmt. Ein relativ flacher, tempelartiger Bau in der Mitte, mit dorischen Säulen und Dreiecksgiebel steht in Anlehnung an das Propyläen in Athen, das Tor zu einem heiligen Bezirk der Akropolis.
Als Mahnmal nationaler Größe wurde die Ruhmeshalle Walhalla von Ludwig I. in Auftrag gegeben. Die von Säulen umgebene Halle mit dreieckigem Giebeldach wurde, hoch über der Donau, bei Regensburg errichtet. Sie lehnt sich architektonisch deutlich an die Akropolis in Athen an.

Vertreter der klassizistischen Architektur

Einer, der führenden europäischen Vertreter des Klassizismus war der deutsche Archäologe und Kunstgelehrte Johann Joachim Winckelmann (1717-1768). Er lebte ab 1755 in Rom, wo er seit 1763 Aufsicht über die Altertümer in Rom wie auch im römischen Umland hatte. Sein Hauptwerk "Geschichte der Kunst des Altertums", das 1764 erschien, gilt als Begründung der Archäologie.
Als einer der bedeutendsten klassizistischen Architekten zählt der Deutsche Karl Friedrich Schinkel (1781-1841). Er schuf zahlreiche Bauwerke in Berlin, wie die Neue Wache (1816/17), das Schauspielhaus (1818-1821), das Alte Museum (1822-1828), die Werdersche Kirche (1825-1828), die Nikolaikirche in Potsdam (1830-1837) und betätigte sich zudem als Lehrer und Theoretiker.
Der deutsche Architekt Gotthard Langhans (1732-1808) baute zwischen 1788 bis 1791 in Berlin das Brandenburger Tor, als neue Stadtgrenze mit Nebengebäuden für die Torwächter.
Leo von Klenze (1784-1864), der bayrische Hofarchitekt und ein Hauptvertreter des deutschen Klassizismus, errichtete 1816-1830 in München die Glyptothek, ein Museumsbau in viereckiger Form mit großem Innenhof. Zudem baute er die Alte Pinakothek (1826-1830) sowie das Propyläen (1846-1860) in München. Auch die Ruhmeshalle Walhalla (1830-1847) bei Regensburg an der Donau gehört zu Klenzes architektonischem Werk.
Das Pendant zur Glyptothek, die Neue Staatsgalerie (1838-1848) in München, erbaute der Architekt Georg Friedrich Ziebland (1800-1873).
In Frankreich kamen die Architekten Jaques-Germain Soufflot (1713-1780), der die Kirche Ste-Genevieve in Paris, die später in das Pantheon umgewandelt wurde(1756-1790), errichten ließ, Pierre Vignon (1763-1846), Architekt der Kirche Ste-Madeleine in Paris und Jean-Francois Chalgrin (1739-1811), der Erbauer des Arc de Triomphe (1806 begonnen, 1823-1836 vollendet), zu Ruhm. Englische Architekten, die sich an die klassischen Vorbilder hielten waren John Nash (1752-1835), John Soane (1753-1837), William Walkins (1778-1839), Robert Smirke (1780-1847) und Thomas Hamilton (1784-1858).
Die protestantische Hauptkirche Kopenhagens, die Vor Frue Kirke, wurde 1811-1829 von dem dänischen Architekten Christian Frederik Hansen (1756-1845) erbaut. Das Parlament in Wien (1873-1883) errichtete der Däne Theophil v. Hansen (1813-1891).

Renaissance
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Der Epochenbegriff Renaissance steht in erster Linie für einen Gesellschaftswandel weg von mittelalterlichen hin zu neuzeitlichen Denk- und Vorstellungsstrukturen. Die mittelalterlichen, vor allem religiös bedingten Grenzen, die sich besonders auf die Bereiche Wissenschaft, Kunst und gesellschaftlichem Zusammenleben auswirkten, begannen im 14. Jahrhundert zu verblassen.

Während des Mittelalters befand sich der Mensch in einer, durch die christliche Religion bestimmten Gesellschaft, in der das weltliche Individuum nicht von Belang war. Das diesseitige Leben des Menschen beschränkte sich ausschließlich auf die christliche Vorstellung des Seins im Jenseits und damit auf die Einhaltung der religiösen Gebote. Der alles dominierende Einfluss der Kirche auf jegliche Bereiche des Lebens verhinderte im Mittelalter ein religiös unabhängiges Sein. Durch die Renaissance löste sich das Natur- und Lebensgefühl des Menschen von ausschließlich religiösen Aspekten. Ebenso befreite sich das Denken und Forschen sowie das Bild des Individuums von der Gebundenheit an das Mittelalter und orientierten sich neu.

Im frühen 15. bis zum beginnenden 16. Jahrhundert entwickelte sich in Italien ein Rückbezug zur antiken Kultur, was der Renaissance (frz.= Wiedergeburt) ihren Namen einbrachte. Die Wiederbelebung der antiken Sprachen und Philosophie sowie der Literatur und Kunst begründete schließlich den Humanismus. In Florenz entwickelte sich eine Gesellschaft, die von mächtigen Familien, Humanisten und Künstlern geprägt wurde und welche die Renaissance unmittelbar definierte. Der Geburtsort der Renaissance lässt sich folglich in der Toskana festmachen.

Italien, das noch im 13. und 14. Jahrhundert durch den Machtkampf zwischen weltlicher und geistlicher Herrschaft schwankte, blühte zu Beginn des 15. Jahrhunderts durch eine relativ stabile politische Lage und sehr gute Handelsbeziehungen regelrecht auf. Nichtadelige Familien, die meist durch Handel und Bankgeschäft zu Reichtum gekommen waren, gelangten zu großem Einfluss, förderten humanistische Studien und fungierten als Mäzene. Das neue Bild der Persönlichkeit spiegelte sich besonders in der Kunst wieder. Künstler erhielten Aufträge, den wachsenden Ruhm der führenden Elite in Portraits und Bauwerken zu verewigen, was die Fülle an Renaissance-Kunst und Renaissance-Architektur in Italien erklärt.

Die Wirkung der Renaissance, die vor allem von der Toskana, aber auch von Rom ausging, erreichte im 16. und 17. Jahrhundert auch andere europäischen Länder. Humanisten und Künstler reisten studienhalber nach Italien und brachten die neuen Entdeckungen mit in ihre Heimat. Besonders Deutschland und die Niederlande standen mit Italien in engem geistigen Kontakt und Austausch. Ebenso in Frankreich, Spanien und England lässt sich der Einfluss der Renaissance auf die Gesellschaft, Kunst und Wissenschaft deutlich erkennen. Die Renaissance knüpfte nach einer langen Unterbrechung während des Mittelalters an antike Bildungs- und Kunsttraditionen an und entwickelte diese weiter. Der Humanismus als geistige Grundlage der Renaissance sowie die künstlerischen und wissenschaftlichen Errungenschaften dieser Epoche sind von größter Bedeutung für unsere moderne Zeit. Die Besonderheit dieser Epoche lässt sich durch die Wiedergeburt der freien, vom Mittelalter gelösten Kunst und des antiken griechisch, römischen Gedankenguts ausmachen.

Mit dem Architekten Brunelleschi und dessen Lehre über die Perspektive nimmt die Renaissance um 1400 ihren Ursprung in der Kunst. Die Wiederbelebung der römisch, griechischen Philosophie gipfelte im Humanismus, der geistigen Grundlage der Renaissance.

Bedeutende Persönlichkeiten der Renaissance
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 Auffällig und prägend für die Zeit der Renaissance sind die vielen bedeutenden Persönlichkeiten, die sich in ganz unterschiedlichen Bereichen der Gesellschaft auszeichneten. Trotz ihrer differenten Tätigkeiten sind ihre Biografien meist eng miteinander verbunden. In Florenz, wo die Renaissance ihren eigentlichen Ursprung fand, tat sich Cosimo de` Medici (1389-1464), der ab 1434 Stadtherr war, als größter und bedeutenster Mäzen hervor. Er ließ unter anderem den Palazzo Medici errichten, gründete die Biblioteca Laurenzia und finanzierte die große Kirche San Lorenzo, in der sich heute die Grabmäler der Familie Medici befinden.

Der bereits erwähnte Architekt Filippo Brunelleschi (1377-1446) entwarf neben der, von Cosimo de Medici in Auftrag gegebenen Kirche San Lorenzo, auch das Findelhaus in Florenz, das als erster großer Renaissancebau bekannt ist. Ebenso baute er die berühmte Kuppel des Florentiner Doms und gilt als der eigentliche Begründer und Repräsentant der Früh-Renaissance Architektur.

Der Maler Massacio (1401-1428) wurde durch die ersten perspektivischen Gemälde der Kunstgeschichte bekannt. Er übertrug die, von Brunelleschi entwickelten Regeln der zentralperspektivischen Projektion auf die Gemäldefläche und schuf somit den Wendepunkt hin zu den ersten Merkmalen der Früh-Renaissance Malerei.

Donatello (1386-1466), der berühmte Bildhauer zählt neben Brunelleschi und Massacio als weiterer wichtiger Vertreter der Früh-Renaissance Kunst. Wie Massacio profitierte er von den Forschungen der Proportionslehre Brunelleschis und übertrug diese auf seine Skulpturen. Er erschuf die ersten freistehenden und nackten Skulpturen seit der Antike.

Der Architekt, Maler und Baumeister Bramante (1444-1514) wurde durch seinen Grundrissentwurf des Petersdom in Rom bekannt. Er führte die, in der Früh-Renaissance gebildete Kunstauffassung der Architektur weiter und gilt damit als wesentlicher Architekt der Hoch-Renaissance.

Michelangelo (1475-1564) der bekannte Bildhauer, Maler, Architekt und Dichter entwarf die Kuppel und die Chorpartie des Petersdoms. Auch die vielbewunderten Medici-Grabmäler in San Lorenzo sind von ihm geschaffen. Er malte die berühmte Schöpfungsszene und das "Jüngstes Gericht" in der Sixtinischen Kapelle und bildete die Skulptur des Davids in Florenz, die ursprünglich vor dem Palazzo Vecchio stand. Michelangelo brachte neben Leonardo da Vinci, Raffael und Bramante die Kunst der Hoch-Renaissance in Rom zu voller Blüte. Neben den Fresken Michelangelos befinden sich in der Sixtinischen Kapelle zahlreiche Bilder des Malers Botticcelli (1445-1510). Von hohem Bekanntheitsgrad sind ebenfalls seine Werke "La primavera" und "Die Geburt der Venus", die sich heute in den Uffizien in Florenz befinden.

Als Bauleiter des Petersdoms und Konservator der antiken Denkmäler fungierte Raffael (1483-1520). Neben Michelangelo und Leonardo da Vinci gilt Raffael als einer, der bedeutendsten Künstler der Renaissance. Er malte unter anderem das große Bild "Die Schule von Athen" und ist bekannt für seine zahlreiche Madonnenbildnisse.

Als bekannteste und rumvollste Persönlichkeit der Renaissance ist zweifelsfrei Leonardo da Vinci (1452-1519) anzuführen. Er betätigte sich als Maler, Zeichner, Baumeister, Bildhauer, Naturforscher und Erfinder und gilt deshalb zurecht als Universalgenie. Zu seinen wichtigsten Werken gehören neben der "Mona Lisa", "Das Abendmahl" und den zahlreichen Naturstudien, auch das Modell für die Kuppel des Mailänder Doms.

Die drei venezianischen Künstler Giorgione (1478-1510), Tizian (1490-1576) und Tintoretto (1518-1594) sind als die berühmtesten Maler der Spät-Renaissance anzuführen.

Nördlich der Alpen zählen Albrecht Dürer (1471-1528), deutscher Maler, Zeichner und Kupferstecher, Lukas Cranach d. Ä. (1472-1553), ebenfalls Maler, Zeichner und Kupferstecher und der niederländische Maler Jan van Eyck (1390-1441) zu den Vertretern der Renaissance-Malerei. Ihnen gelang es, eine Verbindung spätgotischer Aspekte mit denjenigen der italienischen Renaissancemalerei herzustellen. Weitere herausragende Persönlichkeiten der Renaissance sind die drei Päpste: Nikolaus V. (1397-1455), der Gründer der vatikanischen Bibliothek; Pius II. (1405-1464), ein Vertreter des Humanismus, der neben Lyrik, Novellen und Komödien auch ein umfangreiches historische, geografisches Werk verfasste; und Julius II. (1443-1513), der den Bau des Petersdoms veranlasste.

Zu den berühmten Personen müssen schließlich noch Machiavelli (1469-1527), der bekannte und umstrittene Staatstheoretiker und Verfasser der Staatsschrift "Il principe" (it.= der Fürst) und Vesalius (1514-1564), ein hervorragender Anatom und Chirurg, und Begründer der modernen Medizin, angeführt werden.

Epochale Errungenschaften

Perspektive und Proportionslehre
Die Entdeckung der Perspektive bedeutete eine wahrhafte Revolution für die Kunst. Sie ermöglichte es, eine Räumlichkeit auf der Leinwand oder in der Skulptur darzustellen und Personen und Gegenstände innerhalb dieses Raumes unterschiedlich anzuordnen. Durch die Perspektive gelang es den Künstlern der Renaissance, die Natur so abzubilden und zwar so, wie man sie tatsächlich sah. Mit Hilfe von Geraden, die von den einzelnen Bildobjekten hin zu einem gemeinsamen Fluchtpunkt gezogen werden, lässt sich die kompositorisch richtige Verjüngung von Gegenständen und die theoretische Verkleinerung der Objekte im Gemälde darstellen. In der Renaissance galt die Auffassung, dass es sich bei der Kunst um eine Wissenschaft handle, die durch das Studium der Perspektive und der anatomischen Proportionslehre erst perfektioniert werden könnte.

Rokoko

Die Epoche des Rokokos fand in Frankreich Anfang des 18.Jahrhunderts ihren Ursprung. Die Blütezeit lag etwa zwischen 1720 bis 1780. Der Name Rokoko lehnt sich an das französische Wort für Muschel- und Grottenwerk, Rocaille, an.

Die reiche Ornamentik und Dekoration an Bauten und Möbeln sowie dessen elegante, heitere Leichtigkeit ist beispielhaft für das Rokoko, das sich jedoch auf keine allgemeingültige Kunsttheorie stützt.
Der Stil des Rokokos fand seine Bestimmung vorwiegend in der adligen höfischen Kultur. Durch sein heiteres und spielerisches Auftreten wurde das Rokoko zum Ideal der adligen und aristokratischen Oberschicht. Auf Grund der aufkommenden Neigung zum Privaten und Intimen verlagerten sich künstlerische Akzente vorwiegend auf die Gestaltung der Innenräume und des darin befindlichen Mobiliars. Besonders das Kunstgewerbe fand zur Zeit des Rokokos seine Blüte.
Abbildungen und Kupferstiche des Rokokoelements Rocaille gelangten von Frankreich aus nach Deutschland und beeinflussten das deutsche Kunstempfinden. Während der Stil sich in Frankreich meist auf die Dekoration der Adelspalais in Paris bezog, kam der Stil des Rokokos in Deutschland neben der Schlossarchitektur auch für den Kirchenbau zur Anwendung und konnte sich auch zeitlich länger als in dem Nachbarland halten, wo der nüchterne Klassizismus das fröhliche Rokoko ablöste. Die Schwerpunkte der Rokokoarchitektur liegen in Frankreich und Deutschland, in anderen europäischen Ländern trifft man den Architekturstil gar nicht oder nur selten an. Die Rokokomalerei fand ihre Blüte jedoch neben Frankreich auch in Italien und England.

Rokokoarchitektur

Die Entwicklung des Rokokos als neuer Architekturstil lässt sich als Reaktion auf den pompösen, erhabenen Stil des französischen absolutistischen König Louis (Ludwig) XIV. (1638-1715) verstehen, dessen Macht jegliche Gebiete des Lebens und der Kunst durchdrungen hatte. Nach der repräsentativen, würdevollen Größe der Architektur des 17.Jahrhunderts sehnte man sich in der Baukunst des Rokokos nach mehr Intimität und Leichtigkeit.
Allmählich entwickelten sich im 18.Jahrhundert neue Anforderungen an die Architektur heraus. Sie sollte elegant, bequem und besonders in der Innenausstattung komfortabel sein. So kam es im Rokoko zu einer herausragenden Beachtung des Interieurs, wobei die einzelnen Künste, wie Bildhauerei, Malerei und Kunsthandwerk zu einem regelrechten Gesamtkunstwerk beitrugen. Voraussetzung für eine zeitgemäße Empfindung von Harmonie war die detaillierte Gestaltung der Gesamtanlage und die passende Zusammenfügung der einzelnen Details. Das natürliche Umfeld der Bauten fand im Rokoko folglich zunehmend Beachtung. Ein Ideal war der vom Menschen angelegte Garten, der dem Stil des Rokokos angepasst wurde. Regelmäßig angelegte Wege, säuberlich geschnittene Büsche und Bäume sowie architektonische Elemente, wie Brücken, Treppen, Fontainen und Statuen waren dabei äußerst beliebt.
In Frankreich versuchte sich der Hochadel in seinen pariser Stadtwohnungen gegenseitig in künstlerischer Raffinesse zu übertreffen. Die Innenräume, die der Besitzer nach seinem eigenen Geschmack gestaltete, waren für ein intimes und komfortables Wohnen angelegt. Im Gegensatz zum ausschließlich Repräsentativen des Barock, trennte man im Rokoko den privaten Bereich der Wohnung von einem öffentlichen, dem Besuch zugänglichen Bereich ab.
Auf Grund der angepassten Funktionalität an das Gesamtbauwerk wurden die Proportionen und Ausmaße zierlicher, die Aufteilung der Architekturelemente leichter. Aufmerksamkeit kam nicht nur dem Gesamtbau, sondern auch dem einzelnen Detail und der Dekoration zu. So wurden Fenster, die durch feine ornamentale Rahmung auffallen, und Außenbauplastiken als dekorative Bereicherung des Gebäudes angesehen, die eine Wand leichter und aufgelöster erscheinen lassen sollten.
Der eigentliche Reiz der Rokokoarchitektur lag und liegt jedoch in der eher zurückhaltenden Fassadengestaltung und der hoch entwickelten Raumdekoration.

Raumgestaltung

Als Dekorationselement des Rokokos entwickelte sich die Rocaille, ein Ornament in Muschelform, heraus und wurde in vielen unterschiedlichen Variationen an der Außenfassade, in der Raumgestaltung sowie im Kunsthandwerk und der Malerei verwendet. Die Rocaille ist folglich das stilprägende Element des Rokokos. Sie findet ihren Ursprung in den Grotten und Gartensälen des 17.Jahrhunderts, die oftmals mit Muscheln dekoriert wurden. Das Rocailleornament des Rokokos geht jedoch weit über die Muschelform hinaus.
S-Kurven und C-Schwünge bestimmen die Form der Rocaille. Sie tritt am häufigsten an Übergängen auf, so dass Raumgrenzen und in den Räumen befindliche Ecken aufgelöst werden. Durch diese rankende und züngelnde Ornamentik wird ein musikalisch schwingender Charakter des Gesamtwerks erreicht. Während am Außenbau das Dekorationselement nur zögerlich eingesetzt wurde, gibt es bei der Innenraumgestaltung im Rokoko keine Grenzen. Die Rokokofassade wirkt durch rhythmisch gegliederte Bauteile und eine natürliche, meist einheitliche Farbgebung. Der Innenraum jedoch wurde mit allen Möglichkeiten an Farbe und Ornamentik gestaltet.
Der Malgrund der Innenräume ist meist ein strahlendes Weiß, während die Rocaille häufig in Gold und die Wand- und Deckenmalereien in hellen, heiteren Farben gehalten sind. Um den Reichtum des Raums und seine Vielfältigkeit noch zu steigern, wurden teilweise Spiegel zwischen der Malerei und der großzügigen Rocaille angebracht. Stimmung und Raumempfinden variieren in den festlichen Rokokosälen mit der Tageszeit und dem Lichteinfall.
Zur Innenausstattung des Rokokos gehören zudem verschiedene kostbare Materialien, wie Parkett, Seide und Stickereien, Silber und Gold, Perlmutt und Perlen sowie Lack und Porzellan. Besonders beliebt waren auch Kerzenständer aus Glas. Kommoden, Tischchen, Fauteuils und Chaiselongues sind die typischen Rokokomöbel, aber auch Bibliotheken, die in künstlerischer Weise gestaltet sind waren zeitgemäß. Die gesamte Möbelkunst erreichte zur Zeit des Rokokos ihre volle Entfaltung.
In allen Gebieten des Rokokos wandte man sich von der barocken Schwere ab, um eine Leichtigkeit in Dekorationselementen und Möbeln, wie auch Mode und Lebensgefühl zu erzielen.

Rokoko in Deutschland

Während sich in Frankreich der Stil vorwiegend auf die Architektur der Aristokratie bezog, wurden in Deutschland zudem Rokokokirchen gebaut und folglich ein eigener deutscher Typus der Rokokoarchitektur entwickelt. Im Profanbau nahm man sich jedoch allgemein ein Beispiel an dem barocken Schloss von Versaille in Frankreich. Der Bau von Schloss Sanssouci (1745-1747) in Potsdam für Friedrich den Großen (1712-1786), gebaut von Georg Wenzeslaus von Knobelsdorff (1699-1753), macht die Bezugnahme deutlich. Zu den stilprägenden Bauten des Rokokos in deutschem Raum zählt auch der Dresdener Zwinger. Das zwischen 1711 und 1722 errichtete Bauwerk war für August den Starken (1670-1733), den Kurfürsten von Sachsen, von Matthäus Daniel Pöppelmann (1662-1736) gebaut worden. Es war für glanzvolle Festlichkeiten des Hofes bestimmt. Der Wallpavillon des Zwingers wurde nach einem für das Rokoko typischen Schema, mit rundem Mittelpavillon und zwei niedrigen Flügeln, errichtet. Auch die skulpturale Gestaltung ist beispielhaft für das Rokoko.
Der achteckige Sonnentempel der Neuen Eremitage in Bayreuth wurde als Orangerie oder Menagerie in den Jahren 1749-1753 erbaut. Er steht frei von den beiden niedrigen Seitenflügeln und ist somit beispielhaft für die Auflockerung der Bauanlage und die dekorative Gliederung der einzelnen Bauelemente zur Zeit des Rokokos.
Die Amalienburg im Park von Schloss Nymphenburg, errichtet zwischen 1734 und 1739, besticht durch die herausragende Rokokoinnenarchitektur. Als weiteres Beispiel für eine einzigartige Innenraumgestaltung lässt sich der Kaisersaal (1737-1741) der Residenz in Würzburg anführen, sowie das Cuviliestheater (1750-1753) in der Münchener Residenz.
Die reichsten Rokokobauten findet man jedoch in Süddeutschland auf dem Gebiet der Sakralarchitektur. An diesen Bauten arbeiteten Baumeister, Stuckateure, Maler, Tischler und Schnitzer Hand in Hand zusammen und führten ihr Vorhaben zur Vollendung. Die heitere Gewissheit auf die paradiesischen Freuden im Jenseits findet in den süddeutschen Rokokokirchen ihren Ausdruck. Beispielhaft hierfür sind die Wallfahrtskirche in Wies von Dominikus Zimmermann (1685-1766), die Wallfahrtskirche Vierzehnheiligen von Johann Balthasar Neumann (1687-1753) und die Klosterkirche Ottobeuren mit der Innengestaltung von Johann Michael Feichtmayr (1696-1772).

Romanik

Die Stilepoche der Romanik umfasst etwa 300 Jahre, und zwar von etwa 950 bis circa 1250, und fand als Architekturstil in ganz Europa Verbreitung. Auf Grund des langen Zeitraums gliedert man die Epoche der Romanik in Früh-, Hoch- und Spätromanik.

Ihren Namen bekam die Romanik erst im Jahr 1824 von dem französischen Archäologen de Caumont verliehen. Romanisch bedeutet: von Rom abgeleitet, da der romanische Stil an die römisch antiken Bauten aus rohem Stein, mit Bögen und Säulen erinnert.
Die Epoche der Romanik meint in erster Linie einen Architekturstil im Hochmittelalter des westlichen Europas, dem die Kunst der Plastik und Malerei untergeordnet und dienend ist.

Die Vorromanik hatte unter Karl dem Großen (747-814) mit der Aufnahme des römischen Steinbaus durch die nordischen Völker begonnen. Zur Zeit der Karolinger und Ottonen setzte die Verbreitung der altchristlichen Basilika in Europa ein. Diese Basilika, mit einem Mittelschiff und zwei Seitenschiffen sowie dem Chor im Osten, gilt als Vorreiter der romanischen Kirche. Um 950 wurde das Übernommene schließlich durch Eigenes, durch eine Selbstaussage des Abendlandes, wie das Einsetzten der Frühromanik beschrieben wird, abgelöst.

Das eigentliche Thema der Romanik ist der Sakralbau. Man schuf geschützte Andachtsräume für die gesamte christliche Gemeinde, die vor allem im Osten Deutschlands, oftmals wegen des erbitterten Widerstandes gegen die christliche Bekehrung, zerstört und wieder neu errichtet wurden. Im ländlichen Bereich ist ein wesentliches Merkmal daher auch die Wehrhaftigkeit der romanischen Architektur. Die Bauten der Romanik dienten zugleich häufig dem Ruhm der Stifterfamilien und enthielten Schatzkammer für Reliquien. Zahlreiche Gotteshäuser wurden zur Begräbnisstätte für Fürsten und Bischöfe erwählt, der Chorraum oftmals zu einem Raum für private oder dynastische Vorrechte der Landes- und Kirchenfürsten erkoren. Die Namen der Bischöfe, Domherren und Stifter, wie auch ihre Biographien, kennt man aus gesicherten historischen bzw. kirchenhistorischen Quellen. Über die Künstler und Bauherren der Romanik hingegen weiß man heute fast nichts mehr.

Der romanische Baustil ist außerordentlich reich an Variationen und regionalen Besonderheiten. Trotzdem finden sich gleichförmige, einheitliche Grundformen an allen romanischen Bauten wieder. So ist der Rundbogen an Fenstern, Friesen und Portalen das markante, verbindende Merkmal der romanischen Architektur.
Viele der romanischen Bauten sind der darauffolgenden Gotik gewichen oder auch zerstört worden. Besonders in Frankreich wurden romanische Kirchen oft durch gotische Bauten ersetzt und gingen damit unwiderruflich verloren. Auch zahlreiche der dortigen romanischen Burgen sind heute nur noch Ruinen. In Deutschland hingegen findet man immer noch eine Fülle von romanischer Architektur. So ist das Stadtbild Kölns wesentlich durch die Romanik geprägt und auch in Sachsen-Anhalt kann man heute noch viele erhaltene romanische Kirchen, Pfalzen und Dome bewundern.

Stilprägende Bauten

Die stilprägenden Bauten der Romanik sind, wie erwähnt, Sakralbauten. Der romanische Kirchenbau ersetzte nach römischem Vorbild, den Tempelbau der Antike. Während aber das griechische Volk den Tempel nicht betrat, schuf die romanische Architektur einen Raum, der die gesamte christliche Gemeinde aufnehmen sollte und auch konnte.
Zum Schutz vor Witterung und Bränden war der Steinbau erforderlich. Zudem wollte man ein einheitliches Bild des Kirchenbaus erschaffen. Die romanischen Kirchen wurden aus schweren, massiven Steinquadern errichtet, die roh und unbearbeitet blieben. Sie verzichten weitgehend auf verzierende Mittel.

Eine Besonderheit der romanischen Kirche sind die Türme. Die altchristlichen Bauten kannten nur den freistehenden Glockenturm, den die Italiener als Campanile beibehielten. In der nordeuropäischen Architektur jedoch verschmolz der Turm mit dem Baukörper als Krönung der gesamten Kirche. In Deutschland und Frankreich wurde nach der Jahrtausendwende die Zweiturmfassade geschaffen. Es traten gelegentlich aber bis zu sieben Türme, beispielsweise in Limburg an der Lahn, auf. Auch in Mainz und Speyer findet man an den Domen jeweils sechs Türme, sie gleichen wahren "Gottesburgen".

Das für die Romanik unveränderliche Merkmal, den Rundbogen, findet man seit dem 12. Jahrhundert an Fenstern, Portalen sowie in waagerecht verlaufenden Schmuckbändern, dem Rundbogenfries. Die senkrechten Bögen zur Wandgliederung besitzen keinen Durchgang und werden deshalb auch Blendbögen genannt.
Gewölbte Tür- und Fensteröffnungen wurden jedoch nicht nur aus ästhetischen Gründen bevorzugt. Die gegeneinander gelegten Rundungen haben aber vor allem eine große Bedeutung für die Statik des Gebäudes. Durch ein haltbietendes Aneinanderfügen der Bögen wird die Wölbung erzielt, die den Druck eines aufgetürmten, lastenden Daches abfängt und eine Einsturzgefahr verhindert, aber zumindest stark mindert. Im Innenraum wurde die Dachwölbung durch ein Kreuzgratgewölbe gegliedert, das zu einer besonderen Wesensart der Epoche führte. Durch die Wölbung erreichte die romanische Kirche zudem ihren höchsten Grad an Monumentalität.
Die durch die Rundbögen erzielte Wölbung musste im Innenraum zusätzlich stabilisiert werden. Aus dieser Notwendigkeit entwickelte sich ein weiteres ästhetisches Merkmal der romanischen Architektur, der Stützwechsel. Die sich abwechselnden Säulen und Pfeiler, die als Stützen dienten, ließen zudem viel Freiraum für die Versammlung der Gemeinde innerhalb der Kirche. Während die Säulen die Gewölbelast abfingen, dienten die Pfeiler zur statischen Absicherung der Räume.

 

Frühromanik (etwa 950-1150)
In der Frühromanik ersetzte oft der massige Vierkantpfeiler die antike Säule. Das korinthische Kapitell, der obere Abschluss der Säule, wurde durch das blockhafte Würfelkapitell abgelöst. Alle organischen Gebilde, wie Pflanzenschmuck und die menschliche Gestalt wurden verbannt und nur selten bemalte man die Wände mit Fresken. Vielmehr sollte der rohe Stein wirken. Die frühromanische Baukunst wird deshalb auch als "das schwere Schweigen" bezeichnet. Die Romanik steht mit dieser Rückkehr zu Urformen im Gegensatz zur reichen islamischen und indischen Kunst, die sich ebenfalls aus der Spätantike entwickelten.

 

Hochromanik (etwas 1050-1150)
Während der Hochromanik bildete sich in Europa eine Vielgestaltigkeit des Stils heraus. Gemeinsam war allen Stilrichtungen die Entwicklung vom Kargen zum Reicheren und Lebendigen. Die Gliederung der Mauern wurde gelöst, die Außenwand häufig durch Friese aus kleinen Rundbögen verziert. Diese Bildung von Wandschichten wurde von den unteren Geschossen zu den oberen hin gesteigert. Auch die Größe der Rundbogenfriese steigert sich mit der Höhe. Abschließend bildet eine Zwerggalerie einen Gang hinter den Rundbögen und lässt die Wand raumhaltig erscheinen.

Eindrucksvoll ist auch die hochromanische, zweigeschossige Burgkirche mit Doppelkapelle. Der untere Kirchenraum war für die Allgemeinheit bestimmt, der obere Raum blieb Andachtsraum für Hochgestellte und den Adel.

 

Spätromanik (1150-1250)
Die Spätromanik zeichnet sich durch eine vielseitige Gestaltung der Innenräume und des Zierschmucks, wie Rundbogenfriese und Blendbögen. Häufig fügte man der Doppelturmfassade prächtige Vierungstürme anbei. Auch finden sich bereits um 1250 frühgotische Stilmerkmale in der spätromanischen Architektur wieder.

Die unterschiedlichen Mönchsorden und Auftragsgeber von Kirchen sind der Grund für die Gestaltungsvielfalt der romanischen Architektur. Gleich blieb den Bauten jedoch, dass die Idee der christlichen Herrschaft in ihnen verwirklicht werden sollte. In diesem Sinn nahm der Chor eine besondere Stellung in der romanischen Baukunst ein. Der Blick der Gemeinde sollte sich auf die, im Chor vollzogene Handlung des Priesters, konzentrieren. So wurden der Gestaltung des Chors, sowohl in der Innenausstattung, wie auch am Außenbau, große Aufmerksamkeit geschenkt. Es ist daher kein Zufall, dass der Chor in Domen und Kirchen gewöhnlich nach Osten, in Richtung des Geburtslands Christi zeigt.

 

Profanbauten
Im Gegensatz zum Sakralbau sind die wenigsten Wohnhäuser der Romanik aus Stein gebaut. Der Baustoff der Häuser war allgemein Holz. In Deutschland haben sich viele Fachwerkbauten aus der Romanik, vor allem in Kleinstädten und Dörfern, bis heute erhalten.
Die größeren Profanbauten, wie Pfalzen und Burgen, sind jedoch, wie Klöster aus Stein gebaut. Pfalzen dienten den Kaisern, die keine feste Residenz hatten, als Aufenthaltsort. Sie waren nur schwach befestigt und kamen der altgermanischen Königshalle gleich. Die meisten Adelssitze aber sind Höhenburgen, deren Verteidigung durch das steile Gelände vereinfacht wurde. Die, in der Ebene liegenden Wasserburgen wurden als regelmäßige Quadrate mit Ecktürmen gestaltet, die von einem schützenden Wassergraben umgeben waren.

Romanik in Deutschland

Die romanische Architektur zeigt in Deutschland nicht so viele unterschiedliche Gesichter, wie beispielsweise in Italien oder Frankreich. Während im 11. Jahrhundert die flachgedeckte Basilika gebaut wurde, sind die Kirchen und Dome aus dem 12. Jahrhundert mit Kreuzgratgewölbe gedeckt und weisen die, für die Romanik typischen Rundbogen auf. Dennoch lassen sich unterschiedliche Stile auch im deutschen Raum erkennen. So findet man im Westfälischen Gebiet den reinsten Ausdruck des romanischen Baustils. Hier dominiert die Schwere und Schwerfälligkeit der Architektur. Die Heiterkeit der Rheinländer hingegen fand ihre Bauweise besonders in der formenreicheren Spätromanik.

Eine Besonderheit der deutschen Romanik ist die Errichtung zweier Chöre. Dem Chor im Osten wurde ein zweiter im Westen zur Seite gestellt. Meist wurden den zwei Chören auch zwei Querschiffe hinzugefügt. Als Beispiel fungieren hier St. Michael in Hildesheim und die Dome in Worms und Mainz.

Zur Zeit der Romanik hatten die Kaiser des Heiligen Römischen Reichs Deutscher Nation die politische Vormachtstellung in Europa inne. Die Idee dieses Reiches basierte auf der Verbindung von Profanem (Weltlichem) und Sakralem (Heiligem) und stellte sich z.B. in den Kaiserdomen in Speyer und Mainz architektonisch dar. Der Dom zu Speyer ist das größte romanische Bauwerk Deutschlands. Er wurde in zwei Bauperioden, um 1025 bis 1061 und 1082 bis 1106, errichtet. Seit 1981 gehört der Speyerer Dom zum Weltkulturerbe.
Im Gegensatz zu den romanischen Bauten in Frankreich, sind in Deutschland außerordentlich viele Bauwerke der Romanik erhalten. Allein in Köln gibt es zwölf große romanische Kirchen. Der Dom in Königslutter und auch der Bamberger Dom sind romanische Bauten. In Goslar befindet sich eine eindrucksvolle Pfalz, in Nürnberg eine erhaltene romanische Burg. Die Benediktiner Abtei Maria Laach in Rheinland-Pfalz im Jahr 1093 gegründet, weist eine der bedeutendsten romanischen Abteikirchen auf.
Und um die 72 romanische Bauwerke, darunter Kirchen, Dome, (Kaiser)Pfalze und Burgen, lassen sich in Sachsen-Anhalt bewundern. Die Straße der Romanik ist seit 1993 ein beliebtes Ferien- bzw. Ausflugsziel. Sie umfasst insgesamt ca. 1.000 Kilometer und ist in eine Nord- und eine Südrute aufgeteilt, in deren Zentrum Magdeburg, mit dem bedeutenden ehemaligen Kloster Unser Lieben Frauen, liegt.

