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Spiritualität im Gespräch
im Dom-Forum Köln
am 15. Oktober 2013
Spiritualität im
Gespräch mit darstellender Kunst
des 20. Jahrhunderts
Ernst Barlach – Mark Rothko
Mystik der unbedingten Konkretion – Mystik des gefüllten Nichts
Trompetenimprovisation zu:
„Gott will im Dunkel wohnen/ und hat es doch erhellt.“
Gl 111 (nach dem Text von Jochen Klepper und der Melodie von Johannes Petzold)
Ernst Barlach
Leben
Der Bildhauer, Schriftsteller und Zeichner Ernst Heinrich Barlach wird am 2. Januar 1870 in Wedel bei Hamburg geboren. Er ist ältester von vier Söhnen des Arztes Georg Barlach und dessen Frau Johanna Louise. Als sein Vater unerwartet 1884 stirbt, ist für den 14jährigen Barlach die Kindheit abrupt zu Ende. Seine Mutter zieht nach Schönberg in Mecklenburg.
Als Kind zeigt sich Barlachs Begabung für Sprache und bildnerisches Gestalten.
Von 1888-1891 studiert er an der Kunstgewerbeschule in Hamburg, danach bis 1895 an der Kunstakademie Dresden.
Er ist danach auf der Suche nach seinem Personalstil.
1898 bis 1902 zeichnet er für die Zeitschrift „Jugend“. Er unterhält ein Atelier in Wedel und versucht mit Keramikarbeiten seinen Lebensunterhalt zu verdienen.
Ab 1905 wird er Lehrer an der Keramikschule in Höhr im Westerwald. Er merkt bald, dass diese Lehrtätigkeit ihn nicht ausfüllt.
Eine schwere Lebenskrise, bedingt durch finanzielle Engpässe und Selbstzweifel wird beendet durch eine Reise Barlachs und den Umzug nach Berlin.
1906 reist Barlach mit seinem Bruder Nikolaus für mehrere Wochen in die Ukraine. Dort erfährt er starke Eindrücke (über 400 Zeichnungen entstehen und Entwürfe für plastische Formen und Skulpturen).
Im selben Jahr wird er Vater eines Sohnes aus einer kurzen Beziehung mit der Näherin Rosa Schwab.
1908 erhält er, nach langem Kampf, das Sorgerecht für seinen Sohn Klaus. Die Auseinandersetzung hierzu findet Eingang in sein Drama „Der tote Tag“.
1907/1908 zeichnet er für die Satirezeitschrift „Simplicissimus“. Er zieht nach Berlin.
Er fängt an, ernsthaft zu schreiben. Dramen, Romane, Autobiografisches erscheinen von 1906 bis zum Nachlass 1951 (Etwa: „Der tote Tag“, „Der arme Vetter“, Sündflut“, „Seespeck“). Die Dramen werden vom Kunsthändler Paul Cassirer veröffentlicht. Barlach erhält einen Langzeitvertrag hierfür.
Walter Muschg hat einmal im Blick auf Barlachs dichterisches Werk gesagt: „Man kann sich ernstlich fragen, ob er als Dichter oder als Bildner bedeutender sei.“
Ab 1909 ist Barlach Stipendiat für die Villa Romana in Florenz. Nach seiner Rückkehr bleibt er bis 1910 in Berlin, danach lebt er bis zu seinem Tod in Güstrow/ Mecklenburg.
Er lebt dort lange Jahre mit seiner Mutter (sie nimmt sich 1920 das Leben) und seinem Sohn. Am Inselsee lässt er sich ein Atelier und Wohnhaus erbauen.
Hier entsteht sein Hauptwerk!
Im Ersten Weltkrieg dient er 1915/1916 als Soldat. Die Erfahrung des Krieges wandelt ihn vom Kriegsbefürworter zum überzeugten Kriegsgegner.
Ausdruck findet dies in zahlreichen Figuren für Mahnmale, öffentliche Plätze und Kirchen.
1919 wird Barlach Mitglied der Berliner Akademie der Künste. Für seine Dramen erhält er 1924 den Kleist-Preis. 1925 wird er Ehrenmitglied der Akademie der Künste in München.
Seit 1927 lebt Barlach mit der geschiedenen Bildhauerin Marga Böhmer zusammen bis zu seinem Tod. Sie wird seine Nachlassverwalterin.
1922 wird in Kiel das Ehrenmal „Schmerzensmutter“ eingeweiht, das Ehrenmal für Gefallene, „Der Schwebende“, entsteht für den Güstrower Dom 1927. Der Zweitguss hängt in der Antoniterkirche hier in Köln, ein paar Meter vom Dom-Forum entfernt. Hier sollen die Gesichtszüge von Barlachs Kollegin Käthe Kollwitz eingearbeitet sein. Ebenso findet sich in der Antoniterkirche ein Abguss von „Der lehrende Christus“ von 1931.
Ist Barlach ab 1934 zunächst Unterstützer des Naziregimes, so werden bald seine Werke denunziert und als „entartet“ gebrandmarkt.  Seine Schaffensmöglichkeiten werden rasch unterbunden.  Rufmordkampagnen, Einschmelzen von Skulpturen. 1937 erhält er Ausstellungsverbot. Er wird in die Wander-Ausstellung „Entartete Kunst“ von den Nazis eingefügt mit seiner Figurengruppe „Christus und Thomas“.
In Alfred Andersch Roman „Sansibar oder der letzte Grund“ wird die Figur „Lesender Klosterschüler“ von Ernst Barlach Ausdruck des still intensiven, nach innen gewandten Widerstandes gegen die politisch totale Diktatur.
Am 24. Oktober 1938 stirbt Ernst Barlach in Rostock an einem Herzinfarkt.
In Ratzeburg ist sein Grab auf dem Friedhof Seedorfer Straße. Auf seinem Grab findet sich  sein  Klinkerbrand „Singender Klosterschüler“.
Seit 2010 ist Barlach Ehrenbürger der Stadt Güstrow.
Gottsuche bei Ernst Barlach
„Ich habe keinen Gott. Aber Gott hat mich“, schreibt er in seinem unvollendeten Stück „Der Graf von Ratzeburg“. „Ich habe keinen Gott – aber es sei gepriesen, dass es an dem ist, wie es ist: Ich habe keinen Gott. Aber Gott hat mich.“
Es ist seine Art, der Wahrheit auf den Grund zu kommen, ohne das Geheimnis der Wahrheit zu verletzen.
Eine „Existenz der leeren Hände“, gemäß dem letzten überlieferten Luthersatz: „Wir sind Bettler, das ist wahr.“
Wie Paulus im 1. Korinther „Wir sehen jetzt durch einen Spiegel in einem dunklen Wort.“
(1 Kor 13, 12).
Und daraus, im vollen Bewusstsein dieser immer währenden Reduktion, dem Unsagbaren Gestalt geben, Wortloses ins Wort holen, Wesen zur Erscheinung helfen.
Bei Barlach ist dies stets hin- und hergerissen zwischen tiefer Verzweiflung und tiefem Vertrauen.
An Jesus lernt er die „Existenz der offenen Hände“. Der Gebende ist, in der Weise der Kenose, der radikal Empfangende, der Lehrende der Lernende.
Daraus ehrfürchtig und dankbar staunen im Mit zu Freude, Schmerz, Trauer und Wut, sozial verwundet solidarisch. Aktiv barmherzig im Hinsehen und Mitleiden, zugleich die Bettlerexistenz: „Beter mit ihrem Nichts vor dem Tiefsten und Höchsten, verloren und begnadet zugleich.“
Barlach schreibt in seinem Stück „Sündflut“ von 1924:
„Gott ist nicht überall, und Gott ist auch nicht alles, wie Vater Noah sagt. Er verbirgt sich hinter allem, und in allem sind schmale Spalten, durch die er scheint und blitzt. Ganz dünne, feine Spalten, so dünn, dass man sie nie wieder findet, wenn man nur einmal den Kopf wendet.“

Zusammentrag: Markus Roentgen
Lehrender Christus
sitzend
von Ernst Barlach, aus dem Jahr 1931
anschauen die flachen,
so bescheiden geöffneten Hände,
nahe am Körper,
darbietend sich,
ein weises Gesicht,
das nicht zwingt,
Leibschalenexistenz,
reine Gabe,
fragend milde,
um zustimmendes Leben bittend,
schoßweit empfangene
schlichte Wahrheiten
hin haltend, demütig,
gewaltlos, reichend,
auf bloßen Füßen ruhend und
schutzlos aus der innersten Schale
gegeben,
um sie werbend,
sie könnten den Weltenlauf ändern.
Und ich atme tiefer zurück in den Ursprung dazu:
Alles, was geworden ist,
ist im fleischgewordenen W o r t
Gottes ewiges Leben.
und dieses fleischgewordene W o r t,
mit Namen Jesus Christus,
sieht unsere Armseligkeit, unser Gebrechen,
unser Leiden und unsere Mühsal,
froh auch um jedes gemeinwohle
Gelingen und alle
zarte Lust, besitzlos
freiend, neidlos, ohne Eifern
gönnend, wärmend, friedevoll;
Und Augustinus, selbst er, lehrt uns
im 10. Buch der Confessiones, ganz zum Ende
hin, in Abschnitt XLIII,
dass Christus vor allem gekommen ist,
uns, dem Menschen,
allen Menschen mitzuteilen,
wie sehr
i c h,
D u,
W  i  r
von Gott geliebt werden
unermesslich
unfasslich
unsagbar





Markus Roentgen
Mark Rothko
„Ein Bild lebt auf in Gesellschaft eines sensiblen Betrachters, in dessen Bewusstsein es sich entfaltet und wächst. Die Reaktion des Betrachters kann aber auch tödlich sein. Es ist daher ein riskantes und erbarmungsloses Unterfangen, ein Bild in die Welt hinauszuschicken.“
(Mark Rothko)

Leben
Am 25. September 1903 wird der sich später Mark Rothko nennende Maler als Marcus Rothkowitz in Dwinsk/ Russland geboren. Die jüdische Familie emigriert 1910 in die USA nach Portland in Oregon. Der Vater, Jacob Rothkowitz stirbt bereits 1914 an Krebs. Der junge Rothko (er wird 1940 seinen Namen verkürzen, was 1959 dann staatlich legalisiert wird) ist ein begabter Schüler. Er beginnt nach seinem High-School-Abschluss diverse Studien, Psychologie, Philosophie, gründet eine subversive Untergrundzeitschrift, verlässt ohne Abschluss die Universität und beginnt ab 1924 ernsthaft mit dem Studium des Zeichnens und der Malerei. Ab 1925 ist New York sein Lebenszentrum. Die Welt der Farbe, Musik und Theater ist fortan seine Bestimmung. Lange Jahre arbeitet er in Künstlergruppen, zunächst von Cézanne beeinflusst, malt Landschaften und fertigt eine Vielzahl von Aktstudien an. T.S. Eliot inspiriert ihn etwa aus der Literatur, philosophisch Platon, später Nietzsche, Aischylos. Die Begegnung mit dem Künstler Adolph Gottlieb wird zur jahrelangen freundschaftlichen Verbindung.
Seit 1928 arbeitet Rothko als Künstler.
1932 heiratet Rothko seine erste Frau Edith Sachar. Er publiziert auch zahlreiche Aufsätze zur Kunst.
Sein Weg im zunehmenden Verlassen figürlicher Malerei hin zu monochromen Farbflächenrelationen vollzieht sich über Jahrzehnte.
1938 wird Rothko amerikanischer Staatsbürger. 1943 trennt er sich endgültig von seiner Frau (die Ehe wird 1944 rechtskräftig geschieden). Rothko erleidet 1943 einen Nervenzusammenbruch, geht ins Krankenhaus und kehrt für eine Zeit nach Portland zurück. Im Herbst zurück in New York, kommt er in Kontakt mit Peggy Guggenheim und stellt bei ihr in einer Gruppenausstellung 1944 aus. Er lernt die Illustratorin Mell Beistle kennen, die er 1944 heiratet.
Ab 1946 vollzieht sich die Entwicklung Rothkos weg von biomorphen Motiven hin zu mythomorpher Abstraktion, wie ein Kunstkritiker es beschreibt. Rothko selbst sieht sich nicht als Abstrakter! Er beginnt Übergangsbilder zu malen, die „Multiforms“ genannt werden.
1947 entsteht sein bislang größtes Bild „Votive Figur or Orison“ und das wegweisende „Ohne Titel“ von 1946.
In dieser Zeit schreibt er: „Ich verstehe meine Bilder als Schauspiele: die einzelnen Formen sind die Aufführenden. Ich erfinde sie aus meinem Bedürfnis nach einer Darstellergruppe, die befähigt ist, sich auf der Bühne ungehemmt und ohne Scham frei zu bewegen. Weder die Handlung noch die Rollen stehen im Voraus fest. Das Stück spielt sich als ungewisses Abenteuer in einem noch unbekannten Raum ab.“
Rothko wird nun als Maler der „Plastizität des Innenlebens“ bezeichnet.
Er fühlt sich dem Maler Henri Matisse sehr nahe!
Nach dem Tod seiner Mutter am 10. Oktober 1948 fällt Rothko in Depressionen. Sie werden ihn bis an sein Lebensende immer wieder durchleiden.
1950 unternehmen Rothko und seine zweite Frau Mell Beistle eine Europareise. Am 30. Dezember kommt ihr erstes Kind Kathy Lynn zur Welt.
1951 gehört Rothko zur Gruppe der „Zornigen“ (18 Künstler, die sich weigern, an dem Wettbewerb für zeitgenössische Kunst teilzunehmen, den das Metropolitan Museum of Art ausgerichtet hatte). Rothko ist nun auch des Öfteren als Lehrer, Dozent an Universitäten, Autor und Vortragender tätig. Er fühlt sich so mit seinen Bildern verbunden, dass er „eine große Verantwortung für das Leben, das meine Bilder draußen in der Welt führen“ empfindet. So sagt er 1952.
In einem veröffentlichten Statement sagt er: „Ich male sehr große Bilder. Mir ist klar, dass die historische Funktion des Malens großer Bilder darin liegt, etwas Großartiges, Pompöses zu malen. Der Grund, warum ich sie male, hingegen – ich glaube das trifft auch auf andere Maler zu, die ich kenne – ist genau, weil ich nahe und menschlich sein möchte. Ein kleines Bild zu malen, heißt sich selbst außerhalb der eigenen Erfahrung zu platzieren, die Erfahrung wie einen Blick durch eine Laterna Magica oder ein Verkleinerungsglas wahrzunehmen. Wenn Du hingegen das größere Bild malst, dann befindest Du Dich darin. Es ist nicht etwas, das Du beherrschst.“
Und über seine Farbverwendung sagt er: „Meine Farbgebung bringt Farben im selben Haus (auf engem Raum) zusammen, die nicht zusammen leben können, und die Vision der Harmonie existiert nur für einen Moment, bevor sie zerschlagen wird.“
Im Rahmen diverser Großausstellungen seiner Werke sagt er Erstaunliches zur Art und Weise, wie er seine Bilder im Raum gezeigt, gehängt wissen will. 1954 heißt es: „Gewöhnlich hänge ich die größten Bilder so, dass man sie zunächst aus einer sehr geringen Entfernung betrachten muss, so dass als erstes der Eindruck entsteht, selbst im Bild zu sein. Das könnte dem Betrachter einen guten Hinweis auf die ideale Beziehung zwischen ihm selbst und den übrigen Bildern geben. Und außerdem hänge ich die Bilder eher tief als hoch, vor allem die größten, oft so dicht am Boden, wie es geht, denn so sind sie gemalt worden...“.
(Als ich Rothkos Bilder 1988 in Köln sah, da geschah in mir genau die Wirkung, die Rothko beschreibt; ich habe über Stunden in den Räumen verbracht und vor einzelnen, der ganz tief hängenden Großformate, mich eingesaugt empfunden in dem Bild, mit ihm einig im Betrachten, Denken und in den Emotionen).
1957 beginnt ein Weg seines Malens, seiner Bilder immer mehr ins Dunkle! Er sagt: „Ich kann nur sagen, dass das mit den dunklen Bildern 1957 anfing und sich fast wie ein Zwang bis heute fortsetzt.“
Er setzt sich in dieser Zeit intensiv mit Kierkegaards „Furcht und Zittern“ auseinander und bejaht, dass seine Werke, in einem tieferen Sinne, „tatsächlich Fassaden“ seien.
1963 kommt das zweite Kind von Mark und Mell zur Welt, am 31. August wird Christopher Hall geboren.
Ab dem Jahr 1964 entsteht der Plan eines Baus einer Kapelle einzig zu Herberge für Bilder von Mark Rothko. Seit 1965 arbeitet er ausschließlich an Bildern für diese Kapelle. Er ist der Auffassung, dass dieses insgesamt zu seiner wichtigsten künstlerischen Aussage werden wird.
Eine weitere Europareise wird unternommen.
Im April 1967 stellt Rothko 18 Bilder für die Kapelle in Houston (Rothko Chapel) fertig.
Am 20. April 1968 wird ein Aneurysma der Aorta bei ihm diagnostiziert. Seine Ärzte raten ihm vom Malen großformatiger Bilder dringend ab.
Weitere Depressionen.
Am 1. Januar trennt sich Rothko von Mell; ab März 1969 beginnt er eine Beziehung mit Rita Reinhardt, ist dennoch täglich mit Mell im Gespräch.
Im Frühjahr Zyklus großer düsterer Arbeiten in Schwarz-, Grau- und Brauntönen.
Er erhält den Ehrendoktor der Yale University.
Am 12. Juni 1969 –  Gründung der Mark Rothko Foundation, der neben Rothko auch Morton Feldman u.a. angehören (s. Morton Feldman‘s „The Rothko Chapel“ - Komposition).
Im September wir ein beidseitiges Emphysem bei Rothko diagnostiziert.
Am 25. Februar 1970 nimmt Rothko in seinem Atelier in de 69th Street in New York sich das Leben.
Am 27. Februar 1971 wird die Rothko Chapel in Houston als interkonfessionelle Kapelle eingeweiht.
Das Spirituelle bei Rothko:
„There is no such thing as good paintings about nothing“
(Brief Rothkos 1943 an Edward Alden Jewell – The New York Times)
Diese Bewegung weg von den Figuren, von der Abbildung des anscheinend klar Konkreten in die ungeheure Explosion der Farbflächen (die nach meiner heutigen Erfahrung nur formal etwas mit Abstraktion zu tun haben); es ist mir vielmehr gesteigertes Erleben eines ganz konkret körperlichen  JETZT - mystisch vereinigt - hinter den Fassaden der Farbflächen - rot, grün, blau, orange, gelb - und dann die Eindunkelung, immer mehr ins Braune, Graue, Schwarze, farbig Farbverlorene - ins absolute mystische Dunkel des NICHTS; NICHTS; NICHTS; NICHTS; NICHTS; NICHTS; NICHTS -
 
bis in den Suizid 1970 - nach der Trennung von seiner zweiten Frau, und diagnostiziert das Aneurysma (diese Todesdrohung in Permanenz) - aber auch ein Zug hinunter in diese Todeszone - Geheimniszone - in das dunkle Licht des NICHTS – nichts mehr haben, wissen, wollen - ähnlich dem Meister Eckhart und Juan de la Cruz in ein unvordenkliches Leben, das noch nie jemand direkt sah, erfuhr, erlebte.
 
Bewegt hat mich sein Ausspruch, er fühle, wenn er seine Bilder anschaue dasselbe, und mache dieselbe religiöse Erfahrung, die Betrachter seiner Bilder zum Weinen bringe.
 
Und das unbedingt Dialogische dieses Malens, Bilder, die sich vom Subjekt des Malers so stark ablösen, gerade im Großformat, dass sie aufleben durch den sich von ihnen berührenden Betrachter - und sterben, wenn sie weg gehängt oder nur achtlos angeschaut werden.
Rothko möchte wenig sagen – aber das, was er sagt, in ungeheurer (auch mystischer) Dichte und Intensität.
In seinem Todesjahr sagt er: „I was always looking for something more.“
(Ich habe immer nach etwas Ausschau gehalten, das Mehr ist.)
Dieses „MORE“ ist aber vielleicht das Kernwort des Spirituellen schlechthin. Bei Ignatius von Loyola ist es etwa das „MAGIS“, dieses „MEHR“, in dem wir uns in allen Dingen und mit allen Sinnen suchend finden und nach dem wir uns und einander zugleich uneingelöst ausstrecken. Was Barlach  im leuchtend Verborgenen seiner körpernahen Skulpturen findet, die Mystik der unbedingten Konkretion, in der das Unermessliche und Unsagbare doch aufleuchtet in der fragilen und doch eingefassten Gestik der Figur, das wie Unberührbare und unangreifbar Stille seiner Figuren, ihr Verweisendes auf ein radikal nicht zu Habendes, Unfassliches, das findet (die Gegensätze berühren einander) Rothko im Abtragen des Figürlichen und der Dinge. Aufgehoben aber wird dieser Schiffbruch der Sichtbarkeit der Dinge in der Ekstase der Farbflächen, die geführt wird bis ins Umschlagen der Farben in die Nichtfarben von Schwarz und Weiß. Weiße Ekstase im Schwarzgrund der letzten Arbeiten. Ineinanderfallen von Subjekt und Objekt, der Malende eingesaugt ins Bild wie der Betrachtende, das Bild aufgelöst und ins Leben gebracht durch den Schauenden, todbedroht alle (auch das Bild) – und/oder ins Unermessliche, Unsagbare, Ungestaltbare einer Aufblendung (oder Überblendung) von Leben erahnt. Das Mystische – Michel de Certeau SJ schreibt es außergewöhnlich: „Keine Gewalt, sondern allein die Entfaltung von Gegenwart. Weder Falte noch Loch. Nichts Verborgenes und also auch nichts Sichtbares. Ein Licht ohne Grenzen, ohne Unterschied, irgendwie neutral und stetig dauernd. Davon lässt sich nur sprechen im Zusammenhang mit unseren geliebten Aktivitäten, die darin zunichte werden. (…) 

die Weiße, die über alle Teilung hinaus ist, die Ekstase, die das Bewusstsein tötet und den Spektakeln ein Ende macht, ein Tod im Licht, ein „glücklicher Schiffbruch“, wie die Alten sagen.“
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