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Information zur Ausstellung








Die Weltausstellung im Jahre 1900 versetzte Paris zur Zeit der Jahrhundertwende in ein wahres Baufieber. Neben anderen ambitionierten Bauvorhaben ließ der Magistrat im Herzen der Seine-Metropole zwei Ausstellungsgebäude errichten, die heute unter den Namen Grand Palais und Petit Palais einem großen internationalen Publikum bekannt sind.





Das Palais des Beaux-Arts de la Ville de Paris, von den Parisern liebevoll ‘Petit Palais’ genannt, wurde nach Plänen von Charles Girault errichtet und beherbergt seit 1901 die städtischen Kunstsammlungen. Eine konsequente Ankaufspolitik sowie die ungewöhnliche Großzügigkeit zahlreicher Privatsammler und Mäzene erlaubten dem Musée du Petit Palais innerhalb der vergangenen Jahrzehnte eine eindrucksvolle Erweiterung seiner Bestände. Die Sammlung umfaßt unter anderem herausragende Beispiele antiker Kunst, mittelalterliche Goldschmiedearbeiten und italienische Majoliken, Skulpturen, graphische Blätter und Gemälde von der Renaissance bis zum 20. Jahrhundert. Einen Schwerpunkt der Sammeltätigkeit des Museums bildet die französische Kunst des 19. Jahrhunderts.





Auf diesen hochkarätigen Kernbestand konzentriert sich die Ausstellung in Bonn, die in zehn Abteilungen gegliedert ist. 195 Exponate aus den Bereichen Malerei, Zeichnung, Skulptur, angewandte Kunst vermitteln ein facettenreiches Bild der wichtigsten Kunstströmungen im 19. Jahrhundert. Die Bestände des Petit Palais sind für dieses Vorhaben vorzüglich geeignet, stellen sie doch einen repräsentativen Querschnitt einer Kunstszene dar, deren internationales, vielstimmiges Spektrum Paris zu der bedeutendsten Metropole des Jahrhunderts gemacht hat.





Die romantische Historienmalerei von Ingres und Delacroix ist in der Ausstellung ebenso vertreten wie die realistischen Darstellungen Gustave Courbets, die Landschaften der Impressionisten Monet und Pissarro, die symbolistischen Visionen eines Gustave Moreau oder die beeindruckenden Porträts von Gauguin und Cézanne, die die künstlerischen Entwicklungen unseres Jahrhunderts einleiteten.





Im Rahmen der Ausstellungsvorbereitungen beteiligte sich die Kunst- und Ausstellungshalle an der Restaurierung des monumentalen Gemäldes von Gustave Courbet Feuerwehrleute eilen zu einem Brand von 1851 (388 x 580 cm). Es wird erstmalig seit seiner Restaurierung gezeigt.
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Zur Restaurierung des Gemäldes von Gustave Courbet


Feuerwehrleute eilen zu einem Brand


Öl auf Leinwand, Höhe 388 cm / Breite 580 cm








Dieses, 1850 in der Feuerwehrkaserne der rue Saint-Victor (Paris, 5. Arrondissement) begonnene Werk, blieb nach dem Staatsstreich vom 2. Dezember 1851 unvollendet. Juliette Courbet schenkte es 1882 der Stadt Paris, nachdem sie es zusammengerollt im Atelier ihres Bruders gefunden hatte. Seit 1919 wird es im Musée du Petit Palais, Paris, aufbewahrt.





Das Gemälde wurde 1850, kurz nach der Vollendung des Begräbnis zu Ornans (Öl auf Leinwand, 315 cm x 668 cm Musée d’Orsay) und noch vor dem Atelier des Malers (Öl auf Leinwand, 359 cm x 598 cm, Musée d’Orsay) von 1855, begonnen. Feuerwehrleute eilen zu einem Brand gehört zu den drei berühmten Monumentalkompositionen, die Courbet verwirklichen konnte. Im Œuvre des Meisters von Ornans ist es die einzige Darstellung mit städtischem Hintergrund, und der Künstler hat sich bei der Konzeption dieser nächtlichen Szene von der Nachtwache Rembrandts inspirieren lassen.





Das lange vergessene Werk wurde über Jahre auf einer zu kleinen Rolle gelagert, wodurch sich Längsrisse in der Malschicht bildeten. 1940 wurde die Leinwand schließlich als so brüchig eingeschätzt, daß diese übertragen werden mußte. Die Originalleinwand wurde vollständig durch eine neue, stärkere ersetzt. Diese radikale Restaurierungsmethode hat sich in den meisten Fällen als nachteilig für die Malschichthaftung erwiesen und findet heute kaum noch Anwendung.





Die erneute Restaurierung dieses Werkes ist aufgrund folgender Schäden vorgenommen worden: Abblättern der Malschicht, Alterserscheinungen durch die von Courbet verwendeten minderwertigen Materialien, Vergilben des in dicken Schichten und unregelmäßig aufgetragenen Firnisses.





Die Restaurierung von Bildträger und Malschicht wurde dem Restaurierungsatelier von Daniel Chéron in Paris anvertraut. Der mit Kupferblättern gefaßte Zierrahmen aus Tannenholz wurde von Jean-Pierre Galopin aus Paris restauriert. Der Rahmen wurde vollständig überarbeitet, und die stark oxydierten Kupferblätter durch eine Vergoldung ersetzt.





Anläßlich der Ausstellung ‘Von Ingres bis Cézanne’ wurde die Restaurierung von der Direktion für kulturelle Angelegenheiten der Stadt Paris in Auftrag gegeben und 1997 realisiert. Sie wurde von der Firma Otis und der Kunst- und Ausstellungshalle der Bundesrepublik Deutschland in Bonn anteilig finanziert.
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Wandtexte





Das Petit Palais: 100 Jahre lebendige Vergangenheit


Anläßlich der Weltausstellung im Jahre 1900 ließ der Pariser Magistrat an den Champs Élysées zwei repräsentative Ausstellungsgebäude errichten, die heute als Grand Palais und Petit Palais einem großen internationalen Kunstpublikum bekannt sind.


Das kleinere Palais des Beaux-Arts de la Ville de Paris wurde in den Jahren 1897 bis 1900 nach Plänen von Charles Girault (1851-1932) erbaut. Seine architektonische Formensprache vereint dekorative Elemente verschiedener historischer Baustile mit moderner Ingenieursbauweise und verkörpert somit beispielhaft den eklektizistischen Geschmack ihrer Entstehungszeit. Das imposante Bauwerk, von den Parisern liebevoll Petit Palais genannt, beherbergt seit 1901 die städtischen Kunstsammlungen, deren Schwerpunkt sich auf die französische Kunst des 19. Jahrhunderts konzentriert.


1902 wurden die Museumsbestände durch eine großzügige Schenkung der Gebrüder Eugène und Auguste Dutuit erweitert. Erlesene Beispiele antiker und mittelalterlicher Kunst, Gemälde und Graphik vom 15. bis zum 17. Jahrhundert sowie kostbare Handschriften und Bücher gingen in den Besitz des Museums über. Es folgten weitere Schenkungen und Vermächtnisse, die das Petit Palais zu einem der prominentesten Museen der französischen Hauptstadt werden ließen: Théodor Duret, Juliette Courbet und Jacques Zoubaloff waren daran ebenso beteiligt wie Edward Tuck, Henri Matisse und Ambroise Vollard. 


Im Jahre 1962 mußte das Musée du Petit Palais nach einer Neustrukturierung der französischen Museumsbestände zahlreiche qualitätvolle Kunstwerke aus der Zeit nach 1925 an das neu entstandene Musée d’Art Moderne de la Ville de Paris übergeben. Dieser empfindliche Verlust konnte durch eine konsequente Ankaufspolitik und durch bedeutende Neuzugänge ausgeglichen werden. Dazu zählt eine herausragende Sammlung von Kunsthandwerk des Jugendstils, die an die Blütezeit der Belle Époque erinnert, aus der auch das Petit Palais als eines der markantesten Architekturdenkmäler von Paris hervorgegangen ist.





Die Romantik


Die dramatischen Umwälzungen, die Europa Ende des 18. Jahrhunderts erschüttert haben, offenbarten eine tiefe Krise der politischen, moralischen und ästhetischen Werte. Vor diesem Hintergrund entwickelte sich um 1800 eine komplexe europäische Geistesbewegung, die mit dem Sammelbegriff der ‘Romantik’ bezeichnet werden kann. Der Kult der Vernunft, den die Philosophen der Aufklärung gefeiert hatten, wich einer neuen Empfindsamkeit, die gleichermaßen in der Musik, der Literatur und der bildenden Kunst zum Ausdruck kam. Die romantische Kunst sollte die Phantasie anregen und Gefühle ansprechen, eine Rückbesinnung auf religiöse Traditionen ermöglichen und die Auseinandersetzung mit der nationalen Geschichte fördern. Das Ideal der griechisch-römischen Antike wurde dabei von Mythen des nordischen Kulturkreises sowie von einer verklärten Vision des Mittelalters abgelöst.


In Frankreich manifestierte sich diese Reflexion der eigenen Vergangenheit am deutlichsten im ‘Style Troubadour’, dessen Namensgebung auf die mittelalterlichen Minnesänger verweist. In ihren Werken, die zwischen 1814 und 1824 hoch in der Publikumsgunst standen, griffen Künstler wie Ingres, Granet und Roqueplan historische Themen auf, wobei sie mehr an Legenden als an Tatsachen, mehr an Anekdoten aus dem Leben berühmter Persönlichkeiten als an dramatischen Wendepunkten der Menschheit interessiert waren. 


Die Napoleonischen Feldzüge, die Eroberung Algeriens und der griechische Freiheitskampf lenkten indes das Interesse der europäischen Geisteselite auf die rätselhafte und faszinierende Welt des Orients. Literarische Vorlagen dienten Künstlern wie Boulanger und Delacroix als unerschöpflichen Inspirationsquell für ihre schillernden, exotischen Visionen.





Gustave Courbet: „Errate, wer kann!“


Diese Aufforderung richtete Courbet an einen Freund, der ihn um die Aufschlüsselung des berühmten Gemäldes Das Atelier des Künstlers, eine wirkliche Allegorie von 1855 bat. Mit seinen großformatigen Arbeiten rebellierte er gegen die herrschenden thematischen und stilistischen Hierarchien der zeitgenössischen Kunst. Selbstbewußt begab er sich ins Zentrum der ‘bataille réaliste’ und avancierte damit zur Schlüsselfigur dieser Auseinandersetzung. 


Leidenschaftlich stritt Courbet für eine Übereinstimmung der künstlerischen Darstellung mit der persönlichen Erfahrung und postulierte, daß die „Einbildungskraft in der Kunst darin bestehe, die vollständigste Ausdrucksform für eine existierende Sache zu finden“. Er wählte Szenen aus dem Alltagsleben, in denen er seine Zeitgenossen porträtierte. Im Sinne der ‘wirklichen Allegorie’ bediente er sich dabei gerne einer Verrätselung der so eindeutig wirkenden Bildinhalte, hinter denen sich vielfältige Anspielungen, verschlüsselte Botschaften und symbolische Handlungen verbargen. Im Bildnis des Philosophen und Freundes Poudhon stellte er die verschiedenen Formen der Nachdenklichkeit und Weltaneignung einander gegenüber: Das zielgerichtete Spiel und das konzentrierte Lesen der Kinder steht neben dem abstrakten Denkprozeß des Vaters.


Courbet war von Träumen und hypnotischen Zuständen als Äußerung des Unterbewußten fasziniert. Immer wieder malte er schlafende oder träumende Frauen, die sich einer in Konventionen verharrenden, von Männern beherrschten Gesellschaft entziehen. Die Mädchen am Seine-Ufer demonstrieren zwar ihre „teuflisch verführerische Macht“, doch sind sie mehr als nur Gegenstand des begehrlichen Verlangens – sie sind das Sinnbild der lebendigen Naturkraft.





Der Realismus


Um die Mitte des 19. Jahrhunderts, geprägt vom revolutionären Geist des Jahres 1848, entbrannte unter französischen Literaten und Künstlern eine leidenschaftlich geführte ästhetische Debatte: Der neu definierte Begriff des ‘Realismus’ richtete sich gegen den erstarrten akademischen Klassizismus auf der einen und den romantischen Idealismus auf der anderen Seite. Dem lebensfernen Stoffrepertoir sowie der übersteigerten Empfindsamkeit setzten die Realisten den unspektakulären „Heroismus des modernen Lebens“ entgegen. Die individuelle Wirklichkeitserfahrung und deren gesellschaftliche Verankerung sollten von nun an die bisher bevorzugten mythologischen und historisierenden Themen ersetzen. 


Das einsetzende Industriezeitalter veränderte die Existenzbedingungen der Land- wie Stadtbevölkerung radikal. In der Hauptstadt des Zweiten Kaiserreiches pulsierte ein intensives Leben, dessen anonyme Protagonisten in Künstlern wie Daumier und Guys ihre unübertroffenen Chronisten fanden. Mit dokumentarischem Scharfsinn beobachteten sie die zeitgenössischen Sitten und Charaktere, um sie in pointierten Alltags- und Straßenszenen kritisch, gelegentlich auch satirisch oder liebevoll, festzuhalten.


Mit einer neu entdeckten Sensibilität für die Landschaft, der die Menschen schicksalhaft verbunden waren, ging ein Interesse der Künstler an der täglichen Mühsal der Bauern und Landarbeiter einher. Courbet, Millet, Ribot lieferten detailgetreue Bestandsaufnahmen der Lebensumstände auf dem Lande, hielten volkstümliche Traditionen und Bräuche fest. Ihre Darstellungen strahlen die natürliche Würde der Alltäglichkeit aus, ohne verklärt oder sentimental zu wirken.





Das Landschaftsbild im Realismus


Die Einflüsse der deutschen Romantik sowie die Entdeckung der englischen Landschaftsmalerei lösten in Frankreich eine intensive Auseinandersetzung mit dieser Bildgattung aus. Die klassizistische Tradition des französischen Landschaftsbildes wirkte zu Beginn des 19. Jahrhunderts noch fort, doch erstarrte sie zusehends im engen Kanon einer akademisch geprägten Ideallandschaft. Den entscheidenden Schritt zur Erneuerung der Landschaftsmalerei vollzog die junge Künstlergeneration um 1830, indem sie das Atelier verließ und ihre Staffeleien im Freien aufstellte. Mit ihrer damals grundlegend neuen Naturauffassung und dem Wunsch nach deren künstlerischer Umsetzung begründeten die Maler von Barbizon wie Corot, Daubigny, Millet oder Rousseau die Anfänge der Freilichtmalerei und ebneten damit den Weg für die Entwicklung des realistischen wie auch später des impressionistischen Landschaftsbildes. 


Angestrebt wurde eine wirklichkeitsnahe Naturstudie, die der Künstler mit eigenem Auge erfassen und nach eigenem Empfinden gestalten sollte. Diese individuelle Arbeitsweise stützte sich vorwiegend auf eine genaue Beobachtung der Lichtwirkung, die nicht als gestalterisches Hilfsmittel, sondern vielmehr als ein zentrales Thema der Malerei betrachtet wurde, wie es die Arbeiten von Corot, Boudin, Sisley, Jongkind oder Harpignies belegen. Die Modellierung der Formen und die Farbharmonie der Gesamtkomposition ergaben sich aus den unterschiedlichen Lichtverhältnissen. Diese vor Ort entstandenen Studien fanden zahlreiche Bewunderer, die die Spontaneität und Unmittelbarkeit dieser Arbeiten den im Atelier vollendeten Gemälden vorzogen. 





Der Impressionismus


Im Frühjahr 1874 fand in Paris die erste gemeinsame Ausstellung einer Gruppe junger Künstler statt, die der Kritiker Louis Leroy in Anspielung auf das Landschaftsbild Impressionen, Sonnenaufgang von Claude Monet spöttisch als ‘Impressionisten’ bezeichnete. Die ausgestellten Arbeiten dieser Künstler ins Lächerliche ziehend und verallgemeinernd, schien der Begriff das Bestreben der locker verbundenen Gruppe doch zu erfassen. Bei aller Individualität ihrer künstlerischen Vorgehensweise waren sich die Impressionisten darin einig, ihre persönliche Wahrnehmung über jedes theoretische Programm zu stellen, ein Thema nicht seines Motivs wegen, sondern um seiner Stimmung willen zu gestalten. Farbe und Faktur wurden zum Träger einer neuen Seherfahrung.


Die radikale Veränderung des Stadtbildes von Paris, die Entstehung neuer Vorstädte und Industrielandschaften sowie das moderne großstädtische Leben in all seinen Facetten fanden in den Arbeiten von Manet, Monet, Sisley, Pissarro und Guillaumin ihren zeitgemäßen Ausdruck. In Familienszenen, Milieustudien und Porträts zeigten Renoir, Degas, Berthe Morisot und Mary Cassat ihre Zeitgenossen in deren alltäglicher Umgebung oder bei den beliebten Ausflügen ins Grüne. Bei ihren Landschaftsdarstellungen bevorzugten die Impressionisten die spontane Arbeitsweise der Pleinairmalerei, wobei sie sich auf das Spiel des Lichts als das wichtigste Element der Wirklichkeitsgestaltung konzentrierten. 


Die neue Naturanschauung führte schließlich zu einer Aufhellung der Farbpalette, wobei die Lokalfarben dem allgemeinen atmosphärischen Effekt untergeordnet wurden. Durch einen schnell gestrichelten Farbauftrag gelang es den Malern, die Umrisse des Gegenständlichen aufzulösen und die Wirkung des Lichts in seinen wechselnden Stimmungen einzufangen.





Der Historismus


Der Übergang vom alten Europa zu einer modernen, national geprägten Staatenwelt des 19. Jahrhunderts wurde von einem neuen historischen Bewußtsein begleitet. Diese politisch begründete Auseinandersetzung mit der Geschichte manifestierte sich besonders deutlich in der Literatur und der bildenden Kunst. In den 70er Jahren des 19. Jahrhunderts machte sich in beiden Bereichen eine Veränderung im Umgang mit historischen Themen bemerkbar. An die Stelle der romantischen Schwärmerei für die Mythen- und Märchenwelt sowie für anekdotische Episoden aus dem Leben berühmter Persönlichkeiten trat der Anspruch, eine detailgetreue Rekonstruktion der Vergangenheit einer ganzen Nation zu schaffen. 


Öffentliche Aufträge förderten die Entstehung historisierender Bilderzyklen und Denkmäler. Künstler wie Laurens, van Beers oder Bouchard beschäftigten sich mit Archivdokumenten, alten Schriften und Stichen, um ihren Darstellungen eine Aura historischer Glaubwürdigkeit zu verleihen. Ihre Werke zeichnen sich durch eine realistische Auffassung der dargestellten Personen, ihrer psychischen Befindlichkeit und ihrer Umgebung aus.


Neben einer intensiven Auseinandersetzung mit dem Mittelalter richteten einige Künstler ihre Aufmerksamkeit auf Themen aus der Vor- und Frühgeschichte. Vor allem Cormon ließ in seinen Gemälden das prähistorische Zeitalter wiederaufleben, um der Menschheitsgeschichte eine bisher kaum beachtete, tiefere Dimension zu verleihen. Seine Arbeiten spiegeln das Gedankengut des darwinistischen Zeitalters wieder, das durch die Entdeckung der Höhlenmalereien im spanischen Altamira 1879 eine neue Aktualität erlangte.





Der Naturalismus


Die tiefgreifenden Auswirkungen der industriellen Revolution hatten in der zweiten Hälfte des 19. Jahrhunderts die Arbeits- und Lebensumstände aller gesellschaftlichen Gruppen erfaßt. Doch zwangsläufig richtete sich das öffentliche Interesse verstärkt auf die Situation der wachsenden Schicht der Industrie- und Landarbeiter sowie kleiner Handwerker und Händler. In ihren um Objektivität bemühten Darstellungen traten die Verfechter des Naturalismus in der Literatur und in der bildenden Kunst nicht nur für eine kritische Analyse der zeitgenössischen Gesellschaft ein, sondern verbanden diese mit sozialen Forderungen und reformatorischen Ansätzen. Sie ergriffen die Partei der ‘kleinen Leute’, fochten für die religöse Neutralität staatlicher Einrichtungen und verteidigten politische Errungenschaften der jungen Republik.


Auf dem Höhepunkt des Naturalismus 1880 bis 1900 bezogen Maler wie Carrier-Belleuse, Gill, Roll und Lhermitte eine eigenständige künstlerische Position, sie bemühten sich um einen Ausgleich zwischen Tradition und Moderne. Die von ihnen bevorzugten veristischen Themen aus dem modernen städtischen und bäuerlichen Leben gestalteten sie mit einer großen Sensibilität, was sich deutlich im Umgang mit Licht und Farbe ausdrückte. Selbstbewußt griffen sie dabei den innovativen Malstil der Impressionisten auf und bedienten sich der Fotografie als willkommener Arbeitshilfe. Ihre großformatigen Kompositionen wetteiferten mit der traditionellen Historienmalerei und konnten sich schließlich als deren zeitgemäße Alternative auch bei öffentlichen Auftraggebern durchsetzen. Gleichzeitig stellte der Wunsch, die Erhabenheit der Geschichte mit einer naturalistischen Darstellungsform in Einklang zu bringen, viele Künstler vor die Grenzen ihres eigenen Programms.





Der Neoimpressionismus


Während ihrer über 20jährigen Arbeit erkämpften sich die Impressionisten den freien Umgang mit der Farbe, der Komposition und der künstlerischen Technik. Entschlossen setzten sie sich über malerische und ikonographische Konventionen hinweg, um sich dem Erscheinungsbild ihrer Motive und der Umsetzung ihrer individuellen Seherfahrung zuzuwenden. Bei ihrer letzten gemeinsamen Ausstellung 1886 erregte das programmatische Gemälde des jungen Georges Seurat Sonnennachmittag auf der Île de la Grande Jatte gleichermaßen große Bewunderung wie auch heftige Ablehnung. Das typisch impressionistische Thema wurde in einer neuen Farbpunkttechnik gestaltet, bei der ungemischte Grundfarben mosaikartig eng nebeneinandergesetzt wurden. Mit diesem Werk war der Impressionismus in eine neue Phase der Auseinandersetzung getreten.


Die aufkommenden naturwissenschaftlichen Theorien zur Funktion der Sinne entfachten eine allgemeine Diskussion über die Gesetzmäßigkeiten der inneren und äußeren Wirklichkeitserfahrung, die auch zahlreiche Künstler in ihren Bann zog. Die Neoimpressionisten um Seurat und Signac setzten sich für eine Reform der Maltechnik ein und stützten sich dabei auf die Farb- und Sehtheorien von Eugène Chevreuil. Ihre Darstellungen strahlen eine kühle Harmonie sorgfältig komponierter Farbeindrücke in Verbindung mit einem strengen Bildaufbau aus. Nicht mehr die augenblicksgebundene Impression stand im Mittelpunkt ihrer Betrachtungen, sondern der Wunsch nach einer methodischen Sichtbarmachung des Mal- und des Wahrnehmungsprozesses. Der Blickpunkt hatte sich von der impressionistischen Nahaufnahme ins Auge selbst zurückverlegt, wo der „farbige Abglanz des Lebens“ entsteht.





Der Symbolismus


Die Komplexität und die innere Zerrissenheit des modernen Lebens im letzten Drittel des 19. Jahrhunderts fanden in den verschiedenen Stilrichtungen der bildenden Kunst beeindruckende Parallelen. Während die Impressionisten und Naturalisten die äußeren Erscheinungsformen dieser schnellebigen Zeit aufgriffen, widmeten sich die Symbolisten der Erforschung innerer Seelenlandschaften. In ihren Werken thematisierten sie die grundlegenden Erfahrungen menschlicher Existenz: Leiden, Tod und Einsamkeit, aber auch die menschliche Fähigkeit, diese zu überwinden. Unter dem Einfluß von Baudelaire und Mallarmé kehrten sie der oberflächlichen, materialistisch fixierten Gesellschaft den Rücken – auf der Suche nach dem verlorenen Paradies.


Künstler wie Puvis de Chavannes, Auburtin oder Ménard zelebrierten in ihren harmonischen Kompositionen den ewigen Traum vom Goldenen Zeitalter. Die Klarheit des Bildaufbaus sowie die erlesene Farbgebung dieser Darstellungen fanden ihre vornehmliche Inspirationsquelle in der idealisierten Welt der griechischen Antike. Ganz anders drückt sich die symbolistische Haltung von Carrière aus: Ausgehend von realistisch anmutenden Genreszenen verlieh er deren scheinbar greifbarer Realität den Zauber eines flüchtigen Traums.


Die Erschaffung magisch-imaginärer Bilderwelten, die die Kehrseite der sichtbaren Realität symbolisieren, begriffen Maler wie Moreau und Redon als die größte künstlerische Herausforderung. Ihre Phantasielandschaften werden von seltsamen Tiergestalten und bedrohlichen Pflanzen, tragischen Helden und verderbenbringenden Frauen bevölkert. Dabei spielt die Farbe als Gestaltungsmittel zur Verstärkung der Bildaussage eine entscheidende Rolle.





Die Welt von Marcel Proust


Keine andere Metropole hat die Kultur und den Lebensstil Europas am Ende des 19. Jahrhunderts stärker und nachhaltiger geprägt als Paris. Trotz untrüglicher Zeichen einer tiefen politischen und gesellschaftlichen Krise, die auf dem Gräberfeld des Ersten Weltkrieges ihren dramatischen Höhepunkt finden sollte, steht die Belle Époque bis heute für überschwengliche Lebensfreude und scheinbare Sorglosigkeit. Als verlorenes Paradies wurde diese Epoche zwischen 1871 und 1914 von ihrem scharfsinnigsten Chronisten ein letztes Mal zum Leben erweckt: In seinem gewaltigen Romanwerk Auf der Suche nach der verlorenen Zeit beschrieb Marcel Proust die dem Untergang geweihte Welt der Aristokratie und des Großbürgertums. In seiner literarischen Galerie unvergeßlicher Porträts spiegelt sich die mondäne Gesellschaft mit ihren großen Bällen, Salons und Opernabenden zwischen Paris und Deauville wider.


Bezeichnenderweise haben sich die tonangebenden Künstler der Belle Époque besonders intensiv mit der Gattung des Porträts beschäftigt. Ohne die analytische Schärfe und psychologische Tiefe Prousts zu erreichen, schufen Blanche und Clairin, Carolus-Durans und Boldini kunstvoll arrangierte Bildnisse der oberen Zehntausend. Virtuos setzten sie ihr Modell in Szene, meisterhaft erfaßten sie die repräsentative Ausstattung und die erlesenen Requisiten der jeweiligen gesellschaftlichen Stellung. Ihre besondere Aufmerksamkeit galt dem äußeren Erscheinungsbild der Porträtierten, der Eleganz der Kleidung, dem Luxus der Stoffen und Accessoirs. Damit treten die Dargestellten nicht nur als Individuen, sondern auch als Repräsentanten der Belle Époque auf.





Schmuck und Kunsthandwerk der Art nouveau


Als die internationale Gesellschaft der Belle Époque die letzten Jahre in Frieden und Wohlstand erlebte, waren Pariser Mode und Luxuswaren begehrt wie nie zuvor. Die Modeschöpfer Doucet, Worth und Paquin gründeten darauf ihre beträchtlichen Vermögen, und den führenden Juwelieren der Epoche erging es ebenso. Auf der Weltausstellung 1900 feierten die Goldschmiede und Juweliere der Art nouveau einen triumphalen Erfolg. Die Kreationen von Lalique, Vever und Grasset, die oft in einer engen Zusammenarbeit mit bildenden Künstlern entstanden, faszinierten Publikum und Kritiker gleichermaßen. Dieser Durchbruch der jungen Generation wurde überschwenglich als die Geburtsstunde des modernen Schmucks gefeiert, der die Würde einer Kunst erlangt habe, „die mit Leben, Abwechselung und Persönlichkeit ausgestattet ist“.


Die Erhebung der Schmuckkunst in den Rang der freien Künste resultierte aus dem Verzicht auf historisches Formenrepertoir und dem Wunsch nach einer eigenen, zeitgemäßen Ästhetik. Goldschmiede und Juweliere ließen sich bei ihren raffinierten Schöpfungen von Motiven aus der Pflanzen- und Tierwelt anregen, von japanischen Holzschnitten und Keramiken inspirieren und verfremdeten häufig den biegsamen Frauenkörper zu einem wirkungsvollen dekorativen Element. Mit der neuen Vielfalt der Motive ging auch eine veränderte Haltung gegenüber den verwendeten Materialien einher. Vergessene oder wenig geschätzte Materialien wie Email oder Horn wurden selbstbewußt neben kostbaren Edelsteinen eingesetzt, wobei der Wert der Metalle und Steine hinter ihrer dekorativen Wirkung zurücktrat.


�
Der ‘wiedergefundene’ Klassizismus


Nach fast zwei Jahrzehnten radikaler Innovationen schien sich die Pariser Künstlerszene der 90er Jahre des 19. Jahrhunderts eine Atempause für die Herausforderungen des neuen Jahrhunderts zu gönnen. In der Tradition der ersten Postimpressionisten Cézanne, van Gogh, Gauguin und parallel zu der vielschichtigen Strömung des Symbolismus spielte die Künstlergemeinschaft der ‘Nabis’ (hebräisch ‘Propheten’) eine wichtige Rolle. Die Nabis hatten sich nichts Geringeres als eine Erneuerung der Kunst vorgenommen, die sie durch Vereinfachung der Form und Intensivierung der Farbe erreichen wollten. Maler wie Bonnard, Vuillard, Roussel und Denis, die eine gemeinsame Bewunderung für die Frührenaissance und die japanische Kunst verband, unterstrichen in ihren Werken den dekorativen Aspekt der Kunst. In ihren Porträts und Landschaften sowie in literarischen und mythologischen Szenen brachten sie ihre künstlerische Botschaft eindrucksvoll zum Ausdruck.


Gleichzeitig wurde um die Jahrhundertwende eine Wiederbelebung der klassizistischen Tendenzen in Malerei und Skulptur sichtbar. Die Bewunderung für die antike Zivilisation des Mittelmeerraums spiegelt sich in den großformatigen Gemälden von Maillol und Denis wider. Die menschliche Figur stand erneut im Mittelpunkt der ausgewogenen Kompositionen mit einem klaren thematischen Bezug. Eine greifbare Sinnlichkeit bei den von der antiken Kunst inspirierten Frauendarstellungen offenbart sich in den Skulpturen von Bourdelle, Maillol und Renoir.


Das klassische Thema der Badenden faszinierte auch den umstrittenen ‘Vater der Moderne’ Paul Cézanne. Doch seine Aufmerksamkeit richtete sich dabei fast ausschließlich auf die Geometrie des kleinflächigen Farbauftrags und das genaue Verhältnis zwischen den Farbtönen: „Wenn diese alle harmonisch aufeinander aufbauen, gestaltet sich das Bild von selbst.“





�






Kurzbiographien der Kuratoren








Thérèse Burollet beendete ihr Studium an der Pariser Sorbonne mit einem Abschluß in den Fächern  Geschichte, Kunstgeschichte und Archäologie. 1961 nahm sie erfolgreich an der Konservatorenprüfung der Stadt Paris teil. Ihre berufliche Laufbahn begann im Musée Moderne in Paris. Während ihrer Tätigkeit im Musée Cognacq-Jay (1969-1983), katalogisierte sie sämtliche Gemälde-, Zeichnungen- und Porzellansammlungen des 18. Jahrhunderts.


Parallel dazu gründete Thérèse Burollet das Depôt des oeuvres d’art d’Ivry, dessen Leitung sie in den Jahren 1974 bis 1983 übernahm. In dieser Institution wird die städtische, akademische Gemälde- und Skulpturensammlung des ausgehenden 19. und beginnenden 20. Jahrhunderts aufbewahrt.


1983 wurde sie zur Direktorin des Musée du Petit Palais in Paris ernannt. Um Ausstellungen wie Le Triomphe des Mairies und Quand Paris dansait avec Marianne zu ermöglichen, wurden die weitläufigen Galerien des Museums ausgeräumt. Von nun an boten sie genügend Platz für Monumentalskulpturen sowie für die großen, restaurierten Gemälden des 19. Jahrhunderts.


Neben Ausstellungsprojekten über vergangene Zivilisationsformen wie De Bagdad à Isphan, Carthage oder L’Art Taino, realisierte Thérèse Burollet eine Reihe von Ausstellungen zu ausgewählten Themen der europäischen Kunst: Symboles et Réalités, Lumières et Nord, Les Chefs-d’oeuvre du Musée des Beaux-Arts de Leipzig sowie monographische Künstlerpräsentationen wie Bourguereau, James Tissot, Bonington oder James Ensor.


1990 wurde sie zur Generalkonservatorin des französischen Nationaleigentums ernannt; im gleichen Jahr begann ihre Tätigkeit im Ordre des Palmes academique.


Am 1. März 1998 ging Thérèse Burollet in den Ruhestand.








Giulio Macchi arbeitete als Regisseur, Drehbuchautor und Filmproduzent u.a. mit Jean Renoir und Luciano Emmer. Für das italienische Fernsehen (RAI) hat er seit 1957 über 500 Sendungen produziert, darunter Viaggio intorno al cervello und Habitat. Er war Herausgeber der Zeitschrift Sfera und der Buchreihe Le Conchiglie. Im Rahmen seiner langjährigen Ausstellungstätigkeit realisierte er als Kurator zahlreiche Ausstellungen, u.a. im Pariser Centre Pompidou 1980 Cartes et Figures de la Terre, auf der XLII Biennale 1986 in Venedig Sezione ‘Spazio’, 1987 in der Turiner Mole Antonelliana Lo Specchio e il Doppio und 1992 L’Amore, dall ‘Olimpo all’ Alcova, anläßlich der Kolumbus-Feierlichkeiten 1992 in Genua Celebrazioni Colombiane und 1995 in der Bonner Kunst- und Ausstellungshalle Unter dem Vulkan - Meisterwerke der Antike aus dem Archäologischen Nationalmuseum Neapel, die anschließend auch im Pariser Petit Palais zu sehen war. Er war ebenfalls Kurator der Ausstellung NAPOLI ... Mantegna, Raffael, Tizian, El Greco ... Museo Nazionale di Capodimonte, Neapel, die im vergangen Jahr in der Kunst- und Ausstellungshalle zu sehen war.





�
Der Kooperationspartner


Musée du Petit Palais, Paris











Direktor			Gilles Chazal





Kuratorin			Thérèse Burollet





Mitarbeit			Dominique Boudou


				Isabelle Collet


				José de los Llanos


				Dominique Morel





Ausstellungskoordination	Sylvie Celdran


				Mercedes San Martin Soleymieux





Sekretariat			Denise Kaminskis





Transport und Versicherung	Hubert Cavaniol





Restaurierung			Atelier des Envierges


				Daniel Chéron


				Jean-Pierre Galopin


				Cécile Gouton


				Florence Half-Wrobel


				Florence Herrenschmidt


				Nicolas Imbert


				Carole Juillet


				Isabelle Lambert


				Marie-Christine Nollinger





Photothèque des musées


de la Ville de Paris		Violette Andrès


				Liliane Gondel


				Bruno Pouchain





Dokumentation			Sabine Faust


				Mourad Laangry





�
Rahmenprogramm zur Ausstellung





I. Forum





Der Salon ist tot. Es lebe der Salon?


Das Rahmenprogramm zu dieser Ausstellung setzt sich mit dem vielschichtigen Thema der europäischen Salonkultur auseinander. In einer Reihe von Jour fixe -Veranstaltungen sollen ausgewählte Aspekte dieses so oft totgesagten kulturellen Phänomens vorgestellt werden. Zum Auftakt wird eine Lange Filmnacht Glanz und Elend der historischen Salons und ihrer Besucher vor Augen führen. Die glorreiche Vergangenheit wie auch die unerwartete Aktualität des Salons in der heutigen Zeit werden in einer prominent besetzten Gesprächsrunde reflektiert. Über die weibliche Salonkultur, die im 17. Jahrhundert in Frankreich einen ersten Triumph feierte und sich bis ins 20. Jahrhundert als Ausdruck weiblicher Emanzipation entfaltete, wird eine illustre Damenrunde diskutieren. Mit vier heiteren Folgen von picnic – ein Salon für das 21. Jahrhundert laden wir zu einem Salonvergnügen ganz besonderer Art.


Den Höhepunkt des Rahmenprogramms bildet am 14. Juli Bal Populaire – eine französische Nacht! Mit Feuerwerk, Tanz und Musik wollen wir den französischen Nationalfeiertag stilecht und vergnüglich begehen. Die Schirmherrschaft für diese Veranstaltung hat Seine Exzellenz der Botschafter der Republik Frankreich in Bonn, Herr François Scheer, übernommen. Diese Veranstaltung ensteht als Kooperation zwischen dem Haus der Geschichte der Bundesrepublik Deutschland, dem Institut Français Bonn, dem Kunstmuseum Bonn, der Stadt Bonn und der Kunst- und Ausstellungshalle der Bundesrepublik Deutschland. 





Freitag, 5. Juni, 18 Uhr


Lange Filmnacht im Forum


Glanz und Elend der französischen Salons im 19. Jahrhundert





Eine Liebe von Swann


Frankreich/Deutschland 1983; Regie: Volker Schlöndorff; Musik: Hans Werner Henze, mit Alain Delon, Jeremy Irons, Fanny Ardant und Ornella Muti; deutsche Fassung


Die wohl gelungenste Literaturverfilmung nach Marcel Prousts „Auf der Suche nach der verlorenen Zeit“. Leitmotiv für die Liebe Swanns ist Henzes Musik, der die Sonate de Vinteul (eine Erfindung Prousts) nachzuempfinden versucht.





Die Kameliendame


USA 1936; Regie: George Cukor, mit Greta Garbo und Robert Taylor, englische Originalfassung


Die Tragödie einer lungenkranken Kurtisane (Greta Garbo), die mit ihrem Edelmut und ihrer unbeirrbaren Liebe die „anständige“ französische Gesellschaft des 19. Jahrhunderts beschämt. Eine hinreißende Verfilmung des Dumas-Romans, die ohne opernhafte Opulenz und Ausstattungsschwelgereien auskommt.





Madame Bovary


Frankreich 1991; Regie: Claude Chabrol, mit Isabelle Huppert und Jean-François Balmer; deutsche Fassung


„Der Film ist eine äußerst präzise und erstaunlich werkgetreue Wiedergabe von Gustave Flauberts berühmten Roman. Über das tragische Schicksal der Emma Bovary variiert Chabrol seine ureigenen Themen: die provinzlerische Dummheit und die Verletzlichkeit des Menschen. Bis in die unbedeutendste Nebenrolle hat der Film seine Idealbesetzung gefunden.“ (Christoph Terhechte, tip, 19/91)





Eintritt: 12,- / 8,- DM (im Vorverkauf zzgl. 10 % VVK-Gebühr) 14,- / 10,- DM (Abendkasse)





Sonntag, 7. Juni, 20 Uhr


Podiumsdiskussion im Forum in Kooperation mit dem Südwestfunk, S 2 Kultur


Der Salon ist tot. Es lebe der Salon?


Mit dem Soziologen Nicolaus Sombart, der in Berlin seit zehn Jahren regelmäßig Gäste zum „Jour fixe“ in seine Wohnung einlädt, mit Peter Bach aus Köln, der den KunstSalon e. V. initiiert hat, der ebenfalls in regelmäßigen Abständen sowohl in privater als auch öffentlicher Umgebung zusammenkommt sowie mit der Autorin und Rundfunkredakteurin Marlies Gerhardt aus Stuttgart und der Essayistin Barbara Sichtermann aus Berlin. Moderation: Eike Gebhardt, Berlin





Eintritt: 10,- / 6,- DM (im Vorverkauf zzgl. 10 % VVK-Gebühr) 12,- / 8,- DM (Abendkasse)


�
Dienstag, 14. Juli, 20 Uhr


Bal Populaire — eine französische Nacht!


Eine Nacht, die anläßlich des französischen Nationalfeiertages auf dem Museumsplatz in Bonn ganz wie in Frankreich gefeiert werden soll. Das in Frankreich legendäre Pariser Grand Orchestre du BAL wird mit seinem Repertoire, das von typisch französischen Chansons bis hin zu Hits der Weltmusik, vom Walzer über berühmte Filmmusik bis zu zeitgenössischer Popmusik reicht, jeden in seinen Bann ziehen und zum Tanzen verführen. Lukullisch wird das Fest mit Spezialitäten der französischen Küche ergänzt und abgerundet. Höhepunkt des Abends wird das festliche Feuerwerk sein, das in glühenden Farben zur Musik Jacques Offenbachs traumhafte Bilder in den Bonner Nachthimmel zaubern wird. 


Das Fest steht unter der Schirmherrschaft Seiner Exzellenz des Botschafters der Republik Frankreich in Bonn, Herrn François Scheer.


Anläßlich dieser Veranstaltung haben das Kunstmuseum Bonn und die Kunst- und Ausstellungshalle der Bundesrepublik Deutschland bis 21 Uhr geöffnet.





Bal Populaire — eine französische Nacht! ist eine Kooperationsveranstaltung des Hauses der Geschichte der Bundesrepublik Deutschland, des Institut Français Bonn, der Stadt Bonn, des Kunstmuseums Bonn und der Kunst- und Ausstellungshalle der Bundesrepublik Deutschland.





Der Eintritt ist frei.





Mittwoch, 15. Juli, 20 Uhr


Konzert auf dem Museumsplatz


Patricia Kaas


Live in Concert 98


In der ihr eigenen gelassenen Art wird der französische Star aus Lothringen das breite Spektrum ihrer Musik, das vom engagierten Chanson über gefühlvolle Romanzen bis hin zu kraftvollen Club-Songs reicht, präsentieren.


Präsentiert von Radio Bonn/Rhein-Sieg in Zusammenarbeit mit Biskuit Music, Bonn.





Eintritt: 58,20 DM / 69,20 DM / 80,20 DM / 91,20 DM (alle Preiskategorien inkl. VVK-Gebühr)





Dienstag, 18. August, 20.30 Uhr


Jour fixe im Restaurant


PICNIC — ein Salon für das 21. Jahrhundert von und mit Dirk Raulf & Matthias Wagner K. 





Heute: Der erotische Salon


„Sie sitzen mit Freunden auf einer immergrünen Wiese, an einem Wasserfall, dessen edelsteinbesetzte Tropfen die Hitze des Tages angenehm lindern. Heraldische Vögel beseelen die smaragdenen Baumscheiben mit ihrem Gesang. Zartes Summen erfüllt die Luft des anbrechenden Abends, betörend wie der Hauch eines unwiderstehlichen Parfums und geheimnisvoll wie das Gewisper der ersten Geliebten. Wein rinnt dionysisch Ihre Kehle herunter, Sie haben jemanden im Arm, jemand erzählt eine Geschichte, jemand macht Musik, auf einer Schaukel schwingt ein blondes Mädchen, es lächelt, ist es ein Engel? Die Sonnen wechseln ihr Licht von orange zu rot zu blau, jemand berichtet von unglaublichen Geschehnissen, jemand singt ein Lied, jemand vergißt die Zeit.“





Wir sind so frei. Wir laden Sie ein zu PICNIC, unserem Salon gegen Korruption des Geistes, wo 51 % nicht unbedingt gleichbedeutend sind mit dem Besitz der Wahrheit. Besuchen Sie unser Minoritätenkabinett, eine kleine Welt voller Wunder und Rätsel, Gegensätze und Überraschungen. Erotik, Idylle, Utopie, Politik. Wagen Sie mit uns den Sprung vom 19. Jahrhundert in das 21. Jahrhundert. Haben Sie keine Angst. Werden Sie öffentlich. Bleiben Sie privat. Alles ist möglich. Die Welt ist schön.





PICNIC — ein Salon für das 21. Jahrhundert: Musik, Lesungen, Kabarett, Vorträge, Schattenspiel; mit Rainer Pause, Jörg Ritzenhoff, Frank Schulte, Katharina Waldau, Stefan Weidle und weiteren Gästen. Von und mit Dirk Raulf und Matthias Wagner K.


Einzelheiten in der Tagespresse.





Eintritt: 12,- / 8,- DM (im Vorverkauf zzgl. 10 % VVK-Gebühr) 14,- / 10,- DM (Abendkasse)


�
Dienstag, 25. August, 20.30 Uhr


Jour fixe im Restaurant


PICNIC — ein Salon für das 21. Jahrhundert, von und mit Dirk Raulf & Matthias Wagner K.


Heute: Der idyllische Salon





Eintritt: 12,- / 8,- DM (im Vorverkauf zzgl. 10 % VVK-Gebühr) 14,- / 10,- DM (Abendkasse)





Dienstag, 8. September, 20.30 Uhr


Jour fixe im Restaurant


PICNIC — ein Salon für das 21. Jahrhundert, von und mit Dirk Raulf & Matthias Wagner K.


Heute: Der phantastische Salon





Eintritt: 12,- / 8,- DM (im Vorverkauf zzgl. 10 % VVK-Gebühr) 14,- / 10,- DM (Abendkasse)





Dienstag, 15. September, 20.30 Uhr


Jour fixe im Restaurant


PICNIC — ein Salon für das 21. Jahrhundert, von und mit Dirk Raulf & Matthias Wagner K.


Heute: Der politische Salon





Eintritt: 12,- / 8,- DM (im Vorverkauf zzgl. 10 % VVK-Gebühr) / 14,- / 10,- DM (Abendkasse)





Dienstag, 1. September, 20 Uhr


Gesprächsrunde im Restaurant


Vom Bureau d’esprit bis zum chat im Internet. Weibliche Salonkultur im Spiegel der Zeit.


Mit der Bonner Romanistin Renate Baader, die über die französische Salonkultur des 17. Jahrhunderts lehrt und publiziert, mit der Historikerin Petra Dollinger aus München, die sich mit den Berliner Salons des 19. Jahrhunderts beschäftigt und Sabine Voggenreiter aus Köln, die im Rahmen ihres Kulturmanagements auch über Erfahrungen als Salongastgeberin verfügt. Moderation: Gabriele von Arnim, Bonn





Eintritt: 10,- / 6,- DM (im Vorverkauf zzgl. 10 % VVK-Gebühr) 12,- / 8,- DM (Abendkasse)





Donnerstag, 10. September, 19 Uhr


Gespächsrunde im Restaurant in Kooperation mit dem Südwestfunk, S 2 Kultur


Kulturpolitisches Gespräch XI: Auslandskorrespondenten berichten — Frankreich.


Thomas Jung (ARD Korrespondent, Paris) und Joachim Fritz Vannahme (ehemaliger Paris Korrespondent, heute: DIE ZEIT) im Gespräch mit Reinhard Hübsch (SWF)





Der Eintritt ist frei.





II. Der Film zur Ausstellung





Das Paradies der Verstoßenen


Das Petit Palais, Paris zu Gast in Bonn


Eine Produktion der Kunst- und Ausstellungshalle der Bundesrepublik Deutschland, Bonn


in Zusammenarbeit mit 3sat





Der Film „Das Paradies der Verstoßenen“ läßt über die in der Kunst- und Ausstellungshalle der Bundesrepublik Deutschland in Bonn ausgestellten Bilder das 19. Jahrhundert in Frankreich wiederauferstehen und erzählt die Vorgeschichte des Petit Palais bis zu seiner Eröffnung auf der Pariser Weltausstellung des Jahres 1900.





Realisation:	Bernhard Pfletschinger


Redaktion:	Norbert Waldmann / Ulrich Best


Sendedatum:	13.07.98


Länge:		45 Minuten


�
III. Museumspädagogik





Musik zum Sehen - L’imagination musical


In der Ausstellung laden wir die Besucher ein, vor einigen Kunstwerken auf einer Bank Platz zu nehmen und sich von einer speziell für sie ausgewählten Musik zu einer anregenden Betrachtung verführen zu lassen. Diese „Musik zum Sehen“ möchte eine sinnlich erweiterte Beziehung zwischen Kunstwerk und Betrachter schaffen, die neugierig und aufmerksam macht.


Diese besondere Form von Audio-Führungen ist in ihrer Konzeption und Präsentation in Deutschland einzigartig. Bei der speziell für die Ausstellung des Musée Petit Palais de Paris erarbeiteten Audio-Führung mit französischer Musik und einem Text von Paul Verlaine handelt es sich um die sechste Audio-Führung seit Eröffnung der Kunst- und Ausstellungshalle 1992.


Ansprechpartner: Dr. Hanns-Ulrich Mette, Leiter Pädagogischer Dienst, Tel. 0228 / 9171-246.





Rendezvous - Porträtkarten zum Sammeln


Bei acht ausgewählten Porträt-Gemälden findet der Besucher in der Ausstellung auf Bildkarten erläuternde Texte mit Hinweisen zu den dargestellten Personen und der Funktion der Bildnismalerei im 19. Jahrhundert. Eine Sammelmappe für die Porträtkarten ist an der Information kostenfrei erhältlich.





Öffentliche Turnusführungen


in Verbindung mit der Eintrittskarte zur Ausstellung kostenfrei


Dienstags und mittwochs 15 und 19 Uhr


Donnerstags bis samstags 15 Uhr


Sonntags und feiertags 11 und 15 Uhr





Gruppenführungen


Besuchergruppen und Schulklassen können sich für eine Führung bis spätestens sieben Öffnungstage vor dem gewünschten Termin montags bis freitags von 9.30 bis 13 Uhr beim Pädagogischen Dienst anmelden. Wir berücksichtigen dabei gerne spezielle Wünsche und Interessen der Gruppe.


Anmeldung und Beratung: Telefon 0228 / 9171-247, Telefax 0228 / 9171-244


Gruppen ohne gebuchte Führungen oder mit Führungen in Eigenregie werden gebeten, ihren Ausstellungsbesuch beim Pädagogischen Dienst anzukündigen. Angemeldete Gruppen haben Vorrang beim Einlaß in die Ausstellung.





Freitags ab 9 Uhr


für Schulklassen Ausstellungen geöffnet und freier Eintritt.





Gruppenraum


Für Schulklassen und andere Gruppen kann ein Raum zur eigenständigen Vor- oder Nachbereitung des Ausstellungsbesuchs gebucht werden. Ein Diaprojektor kann dafür zur Verfügung gestellt werden.


Information und Anmeldung: Pädagogischer Dienst 0228 / 9171-247 





Workshops für Kinder, Jugendliche und Erwachsene


Die Themen und Termine der praktisch-bildnerischen Angebote für Kinder, Jugendliche und (oder mit) Erwachsene(n) sowie die Angebote für Schulklassen und Gruppen aus der Kinder- und Jugendarbeit erscheinen zusammen mit den Angeboten zur „Iberer“-Ausstellung auf einem gesonderten Informationsblatt Ende Mai. Darin finden Sie auch unser spezielles Sommerferien-Programm.


Einzelne Workshops können auch als Angebot für Kindergeburtstage gestaltet und zu folgenden Konditionen gebucht werden: Kosten 150,- DM inkl. Eintritt und Materialkosten; max. 12 Teilnehmer; Dauer: ca. 2 Stunden.





Informationen zu den Workshop-Angeboten sowie Anmeldung für alle Workshops beim Pädagogischen Dienst unter der Telefonnummer 0228 / 9171-292.


�
Vorschau


Änderungen vorbehalten





Die Berlinische Galerie zu Gast in Bonn. 100 Jahre Kunst im Aufbruch.


Pressekonferenz 24.09.98, 11.00 Uhr


25.09.98 - 10.01.99


Die Berlinische Galerie stellt sich in Bonn mit einem Überblick über ihre Sammlung vor, deren Schwerpunkte beispielhaft präsentiert werden. Der Bogen spannt sich von der Berliner Dada-Bewegung (Hannah Höch, Raoul Hausmann), über den osteuropäischen Konstruktivismus (Naum Gabo, El Lissitzky, Iwan Puni, Lebedew und Tatlin), die Neue Sachlichkeit (Otto Dix, Christian Schad, George Grosz etc.), die Nachkriegszeit (Carl Hofer, Werner Heldt, Hans Uhlmann) bis hin zur Gegenwartskunst (Georg Baselitz, Edward Kienholz, Wolf Vostell, Via Lewandowsky), den jungen Wilden und der Konzeptkunst. Die Photographie ist sowohl mit Klassikern als auch mit aktuellen Werken vertreten.





Hochrenaissance im Vatikan. Kunst und Kultur am Hof der Päpste (1503-1534)


Eine Ausstellung der Kunst- und Ausstellungshalle der Bundesrepublik Deutschland in Zusammenarbeit mit den Musei Vaticani und der Biblioteca Apostolica Vaticana


Pressekonferenz 10.12.98, 11.00 Uhr


11.12.98 - 11.04.99


Das päpstliche Rom entwickelte sich im ersten Drittel des 16. Jahrhunderts zum wichtigsten Kunstzentrum Europas: hier wirkten die bedeutendsten Architekten, Bildhauer, Maler, Musiker und Humanisten der Epoche, darunter Leonardo da Vinci, Michelangelo und Raffael. Sie machten den vatikanischen Palast zu einem Gesamtkunstwerk, „das seinesgleichen auf Erden nicht hat“ (Jacob Burckhard).


Kunst war für die Päpste nicht nur Medium der Auseinandersetzung mit der geistigen Dimension des Christentums sondern auch Mittel der Politik. Gerade die erste Hälfte des 16. Jahrhunderts war reich an Ereignissen, die bis heute nachwirken, dies gilt vor allem für die Auseinandersetzung um die Reformation der Kirche. Die Ausstellung zeigt daher nicht nur die im Auftrag der Päpste oder Kardinäle entstandenen Meisterwerke: Gemälde von Leonardo da Vinci, Sebastiano del Piombo und Raffael, die berühmten Bildteppiche nach Kartons von Raffael, einst bestimmt für die Sixtinische Kapelle, Zeichnungen und Briefe Michelangelos, antike Skulpturen aus dem Statuenhof Julius’ II. und zahlreiche prachtvoll geschmückte Handschriften. Sie macht auch mit dem kulturgeschichtlichen Hintergrund bekannt, in dem sie wirkten. Viele Exponate waren noch nie außerhalb des Vatikans zu sehen. Zusätzlich werden bedeutende Werke aus internationalen Sammlungen, die im Zusammenhang der Themen wichtig sind, in Bonn gezeigt.





Ausstellungen 1999





Ausgewählt. Graphik aus der Sammlung des Deutschen Bundestages


Pressekonferenz 21.01.99, 11.00 Uhr


22.01.99 - 18.04.99





Kunststudenten stellen aus


Pressekonferenz 28.01.99, 15.00 Uhr


29.01.99 - 21.02.99





André Raffray


Pressekonferenz 28.01.99, 11.00 Uhr


29.01.99 - 11.04.99





Die großen Sammlungen VIII. Meisterwerke aus dem Museu Nacional de Arte Antiga, Lissabon


Pressekonferenz 25.03.99, 11.00 Uhr


26.03.99 - 11.07.99





Götter und Helden der Bronzezeit - Europa im Zeitalter des Odysseus


Pressekonferenz 06.05.99, 11.00 Uhr


07.05.99 - 08.08.99





David Hockney


Pressekonferenz 27.05.99, 11.00 Uhr


28.05.99 - 12.09.99


�
Alexander von Humboldt


Pressekonferenz 09.09.99, 11.00 Uhr


10.09.99 - 09.01.2000








MedienKunstRaum





Brian Eno. Neue Arbeit


Pressevorbesichtigung 03.09.98, 18.30 Uhr


04.09.98 - 08.11.98


Brian Eno wird eine neue Arbeit für den MedienKunstRaum produzieren, die er zusammen mit befreundeten Künstlern und Musikern vorstellen wird.


Brian Enos Arbeiten weisen eine bemerkenswerte Bandbreite künstlerischer Genres auf, die von Rock- und Avantgarde-Popmusik über Klangarbeiten bis zu Video- und Kunstinstallationen reichen. Als Mitbegründer der Popgruppe "Roxy Music" (1972) schrieb er Musikgeschichte und startete nach der Trennung von der Band (1973) eine Solokariere als Musiker, Komponist und Produzent. Er arbeitete u.a. mit David Bowie, Talking Heads, Bryan Ferry, Luciano Pavarotti, David Byrne und U2 zusammen.


Angeregt durch seine ambient music und seine ruhigen fließenden Videoarbeiten fügte er Ende der 80er Jahre noch weitere Dimensionen zu komplexen Ambienten zusammen: surreale, spärliche, visuelle Welten, tragende Audioinstallationen, Licht, Video, Dias und Objekte in abgedunkelten Räumen.


Brian Eno ist ein Spaziergänger zwischen den Welten, der es liebt seine Ideen auf völlig neue Gebiete zu übertragen.





Jean Louis Boissier. Second Promenade


Pressevorbesichtigung 26.11.98, 18.30 Uhr


27.11.98 - 07.02.99


Boissiers Installation Second Promenade basiert auf verschiedenen ineinandergreifenden Medien: Bilder, Töne, Musik, Videos und einem computerbasierten Text. Dieser Hypertext steht in enger Beziehung zum Originalwerk von Rousseaus Second Promenade und kann durch einfache Interaktion vom Publikum in verschiedenster Form gelesen werden. Die Installation bezieht sich jedoch ebenso auf das komplette literarische und philosophische Werk Rousseaus und beschreibt die hierüber gewonnenen Forschungsergebnisse. Das Medienkunstwerk ist einerseits essayistisch, andererseits beschreibt Boissier autobiografische Aspekte der Arbeit und des Lebens von Rousseau.





Dan Graham


Neue Arbeit


Pressevorbesichtigung April 99, 18.30 Uhr


April 99 - Juni 99





Toshio Ivai


Interactive Machines


Pressevorbesichtigung Sept. 99, 18.30 Uhr


Sept. 99 - Nov. 99





Bill Viola


Neue Arbeit


Pressevorbesichtigung Nov. 99, 18.30 Uhr


Nov. 99 - Febr. 2000


�
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