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von U. Schuster

Die Entstehung der Gattung Stilleben in der Malerei des 15./16. Jhs. wird aus verschiedenen Quellen gespeist: 

a) aus dem am Ende der Gotik vor allem im Norden Europas entstehenden 'Naturalismus'

b) aus dem Bedürfnis des höfischen wie bürgerlichen Publikums nach emblematischer und     allegorischer Darstellung. 

c) aus der kunsttheoretischen Reflexion über die künstlerische Leistung 
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[image: image3.wmf]Im Mittelalter trat das Stilleben nicht als selb-ständige Gattung auf. Ähnlich wie die Bildnismalerei tauchte das Thema der Sachdarstellung zuerst nur am Rande religiöser Themen auf: Als Darstellung gegenständlicher Attribute für einen Heiligen, als sachlich-wissenschaftliche Dar-stellung natürlicher Objekte in Teilen der Land-schaftsdarstellung, oder als Abbildung symbo-lisch gemeinter Gegenstände in allegorischen Bildern. Im Zeitalter der Entdeckungen kommt dem Künstler häufig die Funktion zu, die neue, wissenschaftliche Sicht auf die Dingwelt ( und Tierwelt s.a. Tierleben ) an den Gegenständen darzustellen, auf die sich dieses forscherische Interesse richtet. Vielfach sind dies zunächst Kuriosa wie fremdländische Früchte, kostbare Waffen und Schmuckgegenstände. Die Sachdarstellung geht somit im Gleichschritt mit der Erforschung der Natur und der Sammelleiden-schaft, die sich in den fürstlichen Raritätenkabinetten der Renaissance und des Barock heute noch darstellen. Das erste Interesse gilt also nicht der gewöhnlichen, alltäglichen dinglichen Umwelt, sondern dem ungewöhnlichen, ausgefallenen, exo-tischen Objekt. 

Die Blumenstilleben der niederländischen Barock-malerei zeigen nur edle, erlesene Pflanzen, und sie sind nicht in zufällig arrangierten Sträußen gebun-den, sondern präsentieren die Natur in einem die Jahreszeiten umspannenden Sinn. Das botanische Interesse steht im Vordergrund. Häufig sind die dargestellten Pflanzen also Rekonstruktionen nach der Natur oder nach Präparaten und Sammlungs-stücken gebildet. Hier ist auch die Verlagerung der Sachdarstellung von der Malerei in die Druckgra-fik angelegt. Dabei sieht der Renaissancekünstler die illustratorische Aufgabe durchaus nicht als unter seiner Würde gelegen an. Leonardo da Vinci z.B. illustrierte ein Buch zum Thema Proportion mit Darstellungen der platonischen Körper.

In der Auswahl der in einem Stilleben dargestellten Gegenstände liegt in der Regel eine gezielte kompositorische, oft auch literarische Absicht. Der Zauber, der von Raritäten ausgeht, ist jedem Sammler gegenwärtig. Sehr schnell drängt sich ein darüber hinausgehendes Ordnungsbedürfnis auf. Pflanzen repräsentieren die vier Jahreszeiten und symbolisieren den Jahresablauf. Sie repräsentieren ferne Länder und werden zum Symbol für Landschaften und Kontinente. Sie verweisen als Früchte auf ihren Nutzwert zur Ernährung , und werden so zu Symbolen der Kochkunst. Die vielfältigen symbolischen Bezüge gestatten es dem Maler, mit Hilfe seiner Objektwahl und Komposition an die gottgegebene schöpferische Ordnung der Welt 

zu erinnern und zu verweisen auf die vier Elemente Erde, Feuer, Luft und Wasser, oder auf die vier Jahreszeiten Winter, Frühling, Sommer und Herbst, aber auch auf die fünf Menschlichen Sinne, das Gehör, das Gesicht, den Geruch, den Geschmack und das Gefühl. In diesen Darstellungsbezug fallen z.B. die Zyklen Arcimboldos. Der gegenständliche Hinweis auf das Jenseits hat seinen bildlichen Ursprung im Mittelalter. Schon in der gotischen Kathedralplastik erinnern am Portal oft im Zusammenhang mit Adam und Eva als dem Anfang der Schöpfung auch ein Totenschädel, menschliches Gerippe oder Gebein an das Ende alles Irdischen. Der Totentanz, die Auferstehung enthalten denselben Bezug zum Vergänglichen dieser Welt.

Zur symbolischen Dimension der Körperdarstellung gesellt sich in der Renaissance das wissenschaftliche Interesse an der Anatomie des menschlichen Körpers. Das Studium der Anatomie wird zum Bestand künstlerischer Ausbildung und Lehre. Im 16./17. Jh. wird die Vanitas (Vergänglichkeits)- Symbolik verknüpft mit der Symbolwelt der künstlerischen Arbeit - eine Parallele zur Verknüpfung des göttlichen Schöpfungsmythos mit dem künstlerischen Schaffensakt in der Genesis (Gott formt den Menschen einem Bildhauer gleich aus Lehm). Neue Symbole der Vergänglichkeit tauchen auf: Der Fisch, das verlöschende Licht, der umgefallene Krug, das nicht gespielte Musikinstrument, faulende Früchte, Geld, Karten- und Würfelspiel, der Spiegel, Waffen, Bücher ... 

Nature morte nennen die Franzosen das Stilleben. Von der Vanitas-Symbolik ist nur ein kleiner Schritt bis zur Darstellung der "Letzten Dinge": Tod, Lebenslicht, letzte Stunde, die Waage des jüngsten Gerichts, die Sieben Todsünden... "Finis gloriae mundi" .

Zunehmend erhalten Farben und Licht sowie Komposition im Stilleben eine symbolische Dimension. Aber auch andere gegenständliche Arrangements verweisen auf verschiedene Lebensbezüge, ganz im Sinne von Attributen, wie sie in mittelalterlichen Heiligendarstellungen im Gebrauch waren. Attribute der Wissenschaft, des kaufmännischen Lebens, der literarischen Bildung, der Frömmigkeit, der Völlerei, Trophäen des Krieges und der Jagd, sowie der Fruchtbarkeit des Bodens werden im Barock zu Stilleben gruppiert, in denen sich bürgerliches Leben und Denken wiederspiegelt.

Das Stilleben nimmt bis ins 19.Jh. als Thema der Malerei nach dem Sakralen Bild, dem Historienbild, der Landschaft, dem Genrebild und dem Portrait den niedrigsten Rang ein. Damit war es auch gesellschaftlich mit den niedrigsten Erwartungen verbunden und gab den Künstlern dadurch größeren Freiraum als andere Themen, um sich mit bildimmanenten Problemen, mit Komposition, Licht, Farbe auseinander zu setzen. Der Stillebenmaler Jean Baptiste Chardin wird zwar 1728 in die Akademie Royale aufgenommen, darf als "Tier- und Blumenmaler" jedoch keinen Unterricht erteilen; das ist den Historienmalern vorbehalten. 

Die Maler des 19. Jhs. befreiten das Stilleben weitgehend von der symbolischen Dimension und lassen es zum Selbstzweck formalbildnerischer Problematik werden. Insbesondere bei Manet (Spargel) und Cezanne (Äpfel und Orangen), später bei den Kubisten und bei Matisse steht dieser Aspekt der Sachdarstellung im Vordergrund.

[image: image4.wmf]Bereits im 16. Jh. bildete sich die Tradition heraus, Stilleben zum "Triumph der Malerei" zu erheben, weil es dem Maler die Möglichkeit bietet, seine illusionistisch- darstellerischen Fertigkeiten unter Beweis zu stellen. Hier greift insbesondere die schon in der Antike aufgestellte Forderung, dass die Kunst, hier die Malerei, die Natur nicht zu imitieren habe, sondern sie sogar übertreffen müsse. Höhepunkt in der Virtuosität der raumillusionistischen Sachdarstellung ist das Trompe l'oeil (franz.: Täuschung des Auges). In Erweiterung zu der seit der Renaissance üblichen Bildillusion täuscht das Trompe l'oeil vor, ein reales Ding zu sein. An die Stelle des vor die Wand gehängten Bildes tritt das z.B. in ein Blindfenster integrierte Bild, das ein Fenster darstellt. Sebastian Stoßkopf malt im 16. Jh. ein Bild, das den Eindruck erweckt, ein Kupferstich zu sein: „Triumph der Malkunst über die Grafik“. Cornelius Gijsbrecht malt ein Bild, das vortäuscht, die Rückseite eines Gemäldes zu sein. Edward Collier malt diverse Steckbretter. Neben dem kompositorischen Inter-esse dominiert hier das Interesse an der Irrefüh-rung unserer optischen Wahrnehmung, bzw. am Aufzeigen ihrer Grenzen. Von hier führt ein direk-ter Weg in die Moderne, z.B. zu Magritte und seinen poetischen Montagen zum Thema  "Reich der Sinne".

In allen zuletzt genannten Bildern des 17. Jhs. rückt der banale, alltägliche Gegenstand in den Vordergrund. Charles la Croix malt 1773 als Trompe l'oeil ein abgerissenes Plakat auf einer Holztafel und nimmt damit ein Thema auf ( die Welt der Drucksache, das kaputte Bild ), das erst in den Collagen der Kubisten, in der Decollage der Dadaisten oder in der Popart der 60er Jahre wieder auftaucht (Rauschenberg, Rosenquist u.a.). 

Vom vorgetäuschten Objektcharakter des Trompe l'oeil zum realen Objektcharakter des gegenstands-losen Bildes ist der gedankliche Weg nicht allzu weit. Die Verknüpfung von gemaltem Bild und realem Objekt in der Collage oder Assemblage führt zum Environment und zur Verknüpfung von Malerei und Plastik. Sie beschreibt in neu entdeckter Weise den alten Zusammenhang von Plastik und Malerei, der in der Geschichte der Kunst vielfach gegeben war, und der auch für die Kunst des 20.Jh. von Picasso bis zur Popart eine maßgebliche Idee darstellt.

Literatur: Stilleben in Europa, Ausstellungskatalog Münster 1980

Bilder: Pieter Claesz „Stilleben mit brennender Kerze“ 1627; Stich nach Georg Hoefnagel „Werden und vergehen“ 1592; Jakob van Hulsdonck „Blumenportrait“ um 1630; Edward Collier „Steckbrett“ 1706 

Mehr Bilder, mehr Text unter: http://www.kusem.de/lk/still/stilset.htm
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