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Hommage à Franz Anton Maulbertsch 
„meinem Vater in der ersten Stunde“
HERMANN WEBER

„Gewidmet Franz Anton Maulbertsch, meinem Vater in der ersten Stunde“, steht in einem
Katalog, der anlässlich meiner Ausstellung in der Wilhelmshöhe in Ettlingen 1989 erschien.
Neben minimalistischen Figuren-Zeichnungen, Malereien und Rauminstallationen hingen
in den lichtdurchfluteten Räumen auch kleine von mir übermalte Foto-Collagen der Abbil-
dungen von Fresken Franz Anton Maulbertschs. Erste Versuche einer Annäherung an den
großen Maler. Eine ganz persönliche Annäherung. Schnell gemalt, intuitiv und skizzenhaft.
Vergleichbar einem Gespräch, einem Dialog oder einem Liebesbrief. Keine kunsttheoretischen
oder kunsthistorischen, malerischen Untersuchungen. Wie kommt ein zeitgenössischer Künstler
dazu, sich mit einem Künstler des 18. Jahrhunderts auseinanderzusetzen? Und dazu einem
weitgehend Unbeachteten, von der Kunstgeschichte eher stiefmütterlich behandelt. Nahezu
unbekannt, oder soll ich sagen, verkannt? „Meinem Vater in der ersten Stunde“ – eine Hommage
an den Künstler Maulbertsch und gleichzeitig so etwas wie ein Bekenntnis. Der „geistige Vater“
und das unerklärliche Gefühl der Nähe, einer Begegnung mit dem Fremden und Unbekannten
und doch so Vertrauten. Es ist so etwas wie „eine Heimat im Gefühl“. Ein wortloses Verstehen.
Und zwar sofort, mit den ersten Bildern, die ich von ihm gesehen hatte in dem großen Band
von Klára Garas.1

Aufgewachsen bin ich in Oberschwaben und habe den Barock sozusagen eingesogen mit
der Muttermilch. Es ist die gleiche Heimat wie die von Maulbertsch, nur dass er tagtäglich in
seiner Kindheit den Bodensee und bei Föhn das Alpenpanorama vor Augen hatte und ich
einen Weiher, der zum elterlichen Hof gehörte. Oberschwaben gehörte im 18. Jahrhundert
noch zu Habsburg, kulturell wie auch geographisch, und nicht zu Württemberg. Es ist aber
nicht allein der Ort. Und es ist nicht allein die Landschaft, das ähnliche Klima oder die Luft.
Aber was ist es? Ist es der „Genius locii“ oder ist es das Karma, die Wiedergeburt einer geisti-
gen Energie? Oder ist es ein Virus? Ja, bestimmt, das muss es sein. Ein Virus, der einen, wenn
er einen einmal befällt, nie mehr loslässt. Oder sind es die Verwirrungen eines Zuspätgebo-
renen, Zuspätgekommenen, der durch die Schichten der Malhaut verstaubter Fresken die
Räume längst vergangener Epochen betritt? Ich selbst habe mir die Frage über Jahre immer
wieder gestellt. Was ist es, was mich von Anfang an an Maulbertsch begeistert und was ist es,
was mich immer wieder getrieben hat, die Orte zu besuchen, dort zu sein und seine Bilder
anzusehen. Die Luft der Kirchen, der Räume atmen und in die Bilder eintauchen, über zwanzig
Jahre hinweg. Es ist, vielleicht, wie in der Liebe – ein Wiedererkennen des Eigenen in den Augen
des Anderen, sich selbst auf der Spur... 

Dieser Frage auf den Grund zu gehen, den Versuch des Unerklärlichen für mich genau zu
erforschen und transparenter zu machen, das will ich hier in diesem Vortrag in der großen
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Jubiläumssaustellung „Franz Anton Maulbertsch und sein Kreis in Mähren“ im Museum in
Langenargen am Bodensee tun. 

Während meines Studiums an der Staatlichen Akademie der Bildenden Künste in Karlsruhe
hatte ich im dritten oder vierten Semester die für einen Kunststudenten typische, und erst im
Nachhinein sichtbar ... auch notwendige und fruchtbare Krise: Wozu das alles, die Kunst, die
ganze Plackerei? Mein damaliger Professor Albrecht von Hancke empfahl mir, außerhalb der
Akademie einen Raum, ein Atelier zu suchen, um dem Akademischen zu entkommen, wie er
sagte: „Das ist nix für Sie hier“. Als auch das allein nicht half, schickte er mich auf Reisen. „Entweder
einen Rothko in einem Museum anschauen und sich solange vor das Bild zu setzen, bis sie wis-
sen, was sie wollen... oder nach Österreich, die Tschechoslowakei und Ungarn“, sagte er.
„Schauen – Sie sich Maulbertsch an. Das ist ganz große Malerei. Gestisch, wild, leidenschaftlich und
expressiv, aber darunter verbirgt sich eine strenge, ganz klare Komposition.“ Den Namen hörte ich
zum ersten Mal. Und heute weiß ich, warum er mich damals zu Maulbertsch schickte. 

Unser Professor in der Kunstgeschichte erwähnte den Namen nicht einmal, auch nicht,
wenn ich ausnahmsweise mal dort war. Und in der Bibliothek der Kunstakademie gab es auch
nichts über ihn. Aber in der Badischen Landesbibliothek wurde ich fündig: Den großen Band
des Amalthea-Verlags in Wien von Klára Garas mit 132 Abbildungen und 16 Farbtafeln, die ent-
weder im Laufe der Zeit so ausgebleicht oder so schlecht gedruckt waren, dass sie wie ver-
schollene und wieder gefundene Rembrandts aussahen. Sehr dunkel und viele Brauntöne.
Aber das tat meiner Faszination keinen Abbruch. Der Funke sprang über. Intuitiv suchte ich für
meine erste Reise die Orte aus, in denen ich die Bilder zu sehen hoffte, die mich am meisten anspra-
chen: Brünn-Königsfeld/Brno-Královo Pole, Kremsier/Kroměříž, Sümeg und Bohuslawitz/
Bogoszló/Trenčianské Bohuslavice. Die Orte auf der Landkarte zu finden, war nicht einfach
und an Ort und Stelle noch weniger. Mit einer „Nikon F“ ausgerüstet, die ich mir in New York
gekauft hatte, machte ich mich auf den Weg. Und dann: Zum ersten Mal Maulbertsch im Ori-
ginal, die Fresken in der ehemaligen Kartause in Královo Pole und das Hochaltarbild in der
Thomaskirche in Brünn an einem kalten Sonntagmorgen. Die Wucht der Gestalten, die Kom-
position, das Hell-Dunkel, die ausdrucksstarken Köpfe der Apostel und Jesus, wie aus dem
Bild in großer Bewegung und Kraft heraus schreitend in den Raum. Ganz Licht, in Rot und
Weiß gehüllt wie in einen Kokon. Königsfeld. Es war nicht einfach, jemanden zu finden, der
die Kirche aufschloss. Aber als ich in dem kleinen, schmalen Raum der Sakristei stand, gingen
mir buchstäblich die Augen auf. Im Verhältnis zu anderen Fresken-Zyklen ist Königsfeld ein
wenig stiefkindlich vernachlässigt und weniger beachtet und beschrieben. Aber ich begriff
hier, dass Kunst sich nicht in der Reproduktion, in der Abbildung, sondern nur im Original
wirklich vermittelt. An Ort und Stelle. Ich sah die Malspuren, den Auftrag der Pinselstriche
aus der Nähe. Ich spürte fast körperlich die Präsenz der Bilder und das für Maulbertsch so
Typische und Unverwechselbare: das Glühen und Leuchten der Farben und ein ganz eigenes
Kolorit. Himmel und Erde, die Grenzen sind fließend und durch die ekstatisch aufgeladenen
Figuren mit einander verbunden und ineinander verwoben. Wie ein reicher farbenprächtiger
Tibet-Teppich, Mikro- und Makrokosmos, himmlisch und irdisch, die Gegensätze werden auf-
gehoben. Das Banale, Alltägliche begegnet dem Göttlichen oder umgekehrt in einer Art und
Weise, als ob es das Allernormalste der Welt wäre, ganz selbstverständlich. 
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Die Ganzheit der Dinge, der Wahrnehmung – er lässt nichts aus und er schaut genau hin,
speichert das Gesehene in seinem inneren Museum und holt es hervor und setzt es instinktiv
an der richtigen Stelle ein. Alles ist permanent anwesend. Und nichts ist unwichtig und neben-
sächlich oder verkommt zur puren Dekoration. Ein knorriger Ast ist ein Ast, ist hart und zum
Brechen trocken. Die Luft ist Luft und die Blätter sind grün. Menschen haben einen Körper,
auch unter den Stoffen, Leinen oder Seide und man spürt ihre Materialität, hört das Rascheln
oder Knistern. Die Körper haben ein Gewicht, Masse und Fleisch und Blut. Die Haut ist Haut
und die Augen sehen und schauen von innen nach außen. Und Engel fliegen leicht wie Vögel
fliegen. Und der Prophet Elias ist wie der Nachbar von nebenan, den man kennt. Er hat einen
weißen Bart und weiße Haare, ein alter Mann mit braungebrannter, von Luft und Wetter
gegerbter Haut. Er hat große Hände und Füße, überproportional groß, riesig, als ob sie eine
eigene Sprache sprächen und losgelöst ein Eigenleben führten. Wie Maulbertsch Hände und
Füße einsetzt in der formalen Gestaltung und sich nicht im Geringsten an anatomische
Gesetze hält, sieht man vor allem in den Arbeiten der frühen expressiven Periode. Wie er die
Körper gleichsam aus dem Boden in den Himmel wachsen lässt, manieristisch verformt, über-
dehnt und dadurch die Expressivität steigert und trotzdem die Harmonie im Gesamteindruck
des Bildes bewahrt, ist in der Zeit nirgendwo sonst zu finden. Und nicht von ungefähr wählt
Klára Garas für ihr großes und großartiges Werk über Maulbertsch Kokoschka, einen Haupt-
vertreter des Expressionismus im zwanzigsten Jahrhundert, für ein Vorwort aus. Wie Maul-
bertsch zum Beispiel im Bild des Martyriums der Heiligen Judas Thaddäus und Simon aus dem
gespenstischen Dunkel heraus Hände, Füße, Körper und Körperteile fragmentartig aufleuchten,
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Der Hl. Joseph als Schreiner, aufgeschreckt aus dem Schlaf von einem Engel. Und wie die
große Säge da neben ihm am Boden liegt und das Beil, das habe ich bis heute nicht vergessen.
In einem anderen Bild liegt der Prophet Elias in einer Flusslandschaft, in der sich im Bildhin-
tergrund, in der Flucht, alles auflöst in zarten Umrissen und verschwimmt in den schönsten
Blau-Weißtönen. Neben ihm eine weiße Decke, die der alte Mann vor sich ausgebreitet hat und
auf der der herab schwebende Engel gleich notlanden möchte, mit geöffneten Armen. Der Engel
ist aus Fleisch und Blut und gleicht mit seinen blauen Flügeln eher einer Libelle in Menschen-
gestalt. Alles ist Stille in diesem Bild. Und lautlos. Selbst die Blätter der Bäume scheinen die „Luft
anzuhalten“. Den Zyklus der Engelsbilder hat Maulbertsch in gotische Spitzbogenfelder gemalt.
Der nicht sehr helle Raum ist schwierig und man sitzt etwas beengt in den Bänken. Aber nach
längerem Betrachten der einzelnen Bilder verliert sich der Eindruck völlig, kehrt sich fast ins
Gegenteil. Der Raum, in dem ich ganz allein sitze, bekommt etwas ganz Intimes und Wertvolles.
Ich habe das Gefühl, ich sitze in einem überdimensionalen Schrein und bin fast voyeurhaft Zeuge
des phantastischen himmlischen Geschehens. Das ist keine bloße Bibelillustration und Mär-
chenstunde oder Bilder aus vergangenen Zeiten oder Anekdoten. Das ist Jetzt-Zeit, das sind
Bilder, die aus dem Kosmos der eigenen Seele aufsteigen und ... deshalb zeitlos. Und das macht
auch die Malerei von Maulbertsch aus – sie ist heute noch genauso modern wie vor 238 Jahren. 

Oder Johannes auf Patmos. Es ist für mich die überzeugendste und faszinierendste Dar-
stellung dieses Motivs. Im linken unteren Bildrand, diagonal, steht, halb kniend, Johannes.
Von dem Adler und einem offenen Buch, in dem der Wind die Seiten blättert und einem
großen Stein an den Abgrund gedrängt, in den er jeden Moment zu stürzen droht. Ein Engel
aber auf einer opalrosa Wolkenlandschaft dockt gerade raumschiffartig an und bewahrt ihn
vor dem Allerschlimmsten. Und hält ihn. Die Berührung der Hände einerseits und andererseits
die Blicke der Augen sind wie ein unsichtbares Band, eine Linie. Und wie die Puderwolke an
die Erde stößt... hier treffen Himmel und Erde aufeinander. Kein Laut, nur das Rauschen der
Flügel. Und über allem thront Gottvater in seiner Glorie auf dem allerschönsten Regenbogen.
Reine Lichtgestalt steigt ein Engel in einem weiteren Bild in einer gelblich-ockerfarbenen
Aureole aus Himmelswelten hernieder und überbringt dem opfernden Zacharias die Nach-
richt der Geburt eines Sohnes. Gibt es einen anderen Maler, der ein solches Weiß malen kann,
grünlich schimmernd, perlmutt-artig und in allerfeinsten Nuancen? Der Körper nur ganz leicht
und umrisshaft angedeutet. Es ist nur die Erinnerung an Körper. Und wie hingehaucht auf
die Wand: die Transzendenz, das Göttliche, das Wunder, das nicht Fassbare und Geheimnis-
volle des Götterboten. Und eine Erotik, die einem auf der Zunge zergeht. Der Meister des Isen-
heimer Altars, Grünewald, hat einen würdigen Nachfolger! 

Ob Maulbertsch jemals eine schwimmende Qualle sah? Oder einen Rochen, wie er über
den Meeresboden gleitet? Oder auf dem Bildschirm die Kontraktion des Herzmuskels? Nein,
vermutlich nicht. Aber die Schönheit in der Bewegung, der Leichtigkeit, der Eleganz, das
Transparente und Durchscheinende an der Grenze des Materiell-Immateriellen einer schwim-
menden Qualle im Meer atmet hier. Maulbertschs Welt ist voller Götter. Alles atmet, lebt. Jede
Pflanze und jeder Stein birgt in sich die Gegenwart gottgleicher Mächte. Was wir mit unseren
eigenen Augen nicht sehen, oder nicht sehen können, aber erspüren oder nur erahnen, das
zeigt Maulbertsch. Und wir glauben ihm, das macht ihn einzigartig! 
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aufblitzen lässt, ist in seiner Expressivität einzigartig. Garas beschreibt das in ihrem Buch in
eindringlichen Worten und bezeichnet dieses Bild zu Recht als eines der schönsten Werke
Maulbertschs und eine der erschütterndsten Schöpfungen in der Malerei des Spätbarock. In der
Malerei überhaupt, möchte ich hinzufügen. 

Auch die Kreuzigung und die Auferstehung in Sümeg gehören dazu. Überhaupt die ganze
Kirche. Man muss und darf die Kirche nur als ein Ganzes betrachten, als ein Gesamtkunstwerk,
in dem jedes einzelne Bild mosaikartig seinen Platz und seine Bedeutung hat. In der Kreuzi-
gung ist jede der Gestalten mit sich beschäftigt, allein im Leid und im Schmerz, wie isoliert und
ganz für sich. Fast autistisch, ob im Würfelspiel oder auf dem Pferd, neben dem Kreuz, oder
unter dem Kreuz. Der Himmel ist wie ein unendlicher gähnender Abgrund, dunkelste Nacht.
Nur das strahlend weiß leuchtende Pferd mit der herrlichen Mähne blickt mit fast menschli-
chen Augen heraus aus dem Bild, den Betrachter direkt fokussierend oder konfrontierend mit
dem Entsetzlichen, was da gerade passiert. Alles sonst ist in schwere erdige Farben getaucht
und zu äußerster Expressivität gebracht durch das ganze Gebärdenrepertoire menschlicher
Hände und die Sprache der Körper. 

Ebenso in der Anbetung der Könige. Das sind keine schönen, eleganten „nordisch-gotischen“
Hände. Das sind eher Ausstülpungen, Fortsätze, wurst-artig, oder fleischig, plump, oder dünn
und fragil und zerbrechlich und durchscheinend, aber es sind Hände, zum Anfassen und
Hände, die sprechen. Und man meint beinahe die Haut der Hand des Babys zu riechen, wie
der alte König im gelben Hermelinmantel. 

Und in der Predigt des Petrus. Wie die Frau im Vordergrund mit ihrem Kind auf dem Boden
sitzt und mit ihrer weichen, fleischigen, zart rosa Hand ihr weiches zart rosa Gesicht aufstützt
und mit der anderen Hand die Füßchen des Kindes weich und liebevoll umfasst. Und ihre
großen Beine und Füße, schwer am Boden liegend, aus dem Bild heraus zu wachsen scheinen.
Alles strahlt Ruhe aus, genau unterhalb von Petrus, dessen muskulöse Beine und Füße kraft-
voll auftreten. Hier bin ich! Sein rechter Arm, ausgestreckt, und mit erhobenem Zeigefinger,
wächst die Hand aus dem blauen Ärmel heraus wie ein Ast aus einem Baumstamm. Genau
darunter betende Hände, hell und weiß, das sind Hände, die noch nie etwas angefasst haben.
Links davon die dunkle, schwarze Hand des Mohren in Grün. Und die kräftigen braun
gebrannten Arme und Hände des Mannes aus der asiatischen Steppenlandschaft links vorne
im Bild. Und im Hintergrund silhouettenhafte Gestalten mit erhobenen Händen. Überall
Hände. Und Köpfe. Und dann vor allem im Triptychon der Himmelfahrt. Konzentriert man
sich in der Betrachtung des unglaublichen Geschehens, wie Christus hier statisch und schwe-
relos entschwebt – der Vorhang über ihm ist geöffnet – einmal ganz auf die Arme und Hände,
ist plötzlich alles in großer Unruhe und Bewegung. Die ganze Aufregung der im Bild Anwe-
senden zeigt sich darin. Ein grandioses Theatrum Sacrum ! Die Welt ist Bühne, ganz im Sinne
der Gegenreformation. Mit allen Sinnen und man meint, die Musik zu hören. 

Maulbertsch geht in seiner Konzeption der rundum ausgemalten Kirche ganz zurück zu
den Anfängen des christlichen Abendlandes. Adam und Eva stehen am Anfang. Und jeder, der
diesen Raum betritt, geht wieder diesen Weg – die Frage nach der Schuld. Ein roter schöner
Apfel, das erste Menschenpaar. Nackt. Und das verlorene Paradies. Am Ende steht aber nicht
der Tod, sondern, in hellstem Licht, die Himmelfahrt. Die Auflösung des Materiellen und
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6. Hermann Weber, Hommage à Franz Anton Maulbertsch V, 1989



307

die Verwandlung des Körpers. Es gibt keinen anderen Weg. Vorbei an den Propheten des
Alten und Neuen Testamentes. Verkündigung und Geburt und Beschneidung und die heiligen
drei Könige. Die Kreuztragung und Tod und Auferstehung. Der Kirchenraum ist wie ein auf-
geschlagenes Bilderbuch in einer klaren Abfolge, ein durchdachtes Konzept und Programm.
Vorgegeben von Martin III. Biró von Págany. Aber die schon hunderttausend mal gemalten
Motive, die andere Künstler herunterleiern, schablonenartig auf die Wand malen und brav
wiederkäuen, sind hier in einer ganz eigenen und einzigartigen Intensität des Erlebens darge-
stellt – als ob man das alles wie zum ersten Mal sähe. Keine Spur von Konvention und Alther-
gebrachtem! Alles ist durchdrungen von einer tiefen Verinnerlichung der eigenen Gefühlswelten
und gesteigerter Expressivität und von extrem subjektiver Ausdruckskraft. 

Man sagt, dass kurz vor dem Tode noch ein Mal alle Bilder des Lebens vor dem geistigen
Auge eines Menschen vorüber ziehen. Vielleicht vergleichbar dem Ende einer Epoche der
Geschichte, einer Ära, kurz vor der Auflösung oder dem Auseinanderbrechen gesellschaftlicher
Strukturen. Alles verdichtet sich noch ein Mal zu äußerster Konzentration und wie am Ende
der Renaissance der Manierismus die schönsten Blüten treibt, sprießen die Blumen des
Rokoko aus dem in den letzten Atemzügen darnieder liegenden Kadaver des Barock. Tiere,
und vor allem Pferde spüren instinktiv schon früh ein kommendes Erdbeben. Das weiße Pferd
mit dem Schaum vor dem Maul in der Kreuzigung in Sümeg scheint mehr zu wissen über das
drohende Unheil und das, was sich über ihm zusammenbraut, als alle anderen. In dem archai-
schen Thema der Kreuzigung findet Maulbertsch nicht nur zu einer allgemein gültigen Metapher
von Vergänglichkeit und Tod, sondern vergegenwärtigt lebendig das Geschehen in die Aktua-
lität der Zeit.

Der Künstler als Seismograph der Gesellschaft, kein Hellseher, aber mit einem Gespür für
gesellschaftliche Veränderungen und Umbrüche ausgestattet. Es ist die Zeit des „Sturm und
Drang“ in der Literatur und ebenso in der Musik. Allen voran Joseph Haydn (1732–1839).
Das Vorwärtsdrängende, Pulsierende, das Unruhige, Hastende und Rastlose und das leuch-
tende Aufblitzen aus dunklem Moll in seinen Symphonien ist neu, in der Musik so noch nie
gewesen. Und die Innbrunst und tiefe Religiosität und gleichzeitig auch Freude und Heiterkeit
in seiner Kirchenmusik mit einer ganz eigenen Sprache und Ausdruck der Empfindung ist
ebenso ein Novum und wird auch entsprechend kritisiert. Ebenso bei Johann Baptist Vaňhal
(1739–1813), der erste freie Musiker und einer der vielen großen, fast vergessenen, tsche-
chischen Komponisten am Ende des 18. Jahrhunderts. 

Einige Jahre später fahre ich nach Seelau/Želiv, um die beiden großen Ölbilder von Maulbertsch
dort zu sehen. Dort begegne ich Johann Santini-Aichl, dem Baumeister der „Barock-Gotik“ zum
ersten Mal, ungewollt und überraschend. Geschult an Fischer von Erlach und Borromini in
Rom, findet er zu einer Synthese der feingliedrigen Gotik des Nordens und des überquellen-
den und opulenten und gleichzeitig tief im Mystischen verankerten Barock aus dem Süden.
Auch er einer der ganz großen und außergewöhnlichen Persönlichkeiten dieser Zeit und heute,
ähnlich wie Maulbertsch, beinahe vergessen. Als ich einmal einer Kollegin von der Fakultät Archi-
tektur von Santini-Aichl erzähle, hört sie von mir den Namen zum ersten Mal. Im Studium war
der Barock kein großes Thema und der Grund war nicht nur der eiserne Vorhang. Loránd Hégyi,
der für mich eine Ausstellung in Budapest organisierte und später Leiter des Museums moderner
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tisch“ empfindenden Menschen ein „Gräuel“ und an der Grenze des Erträglichen! Ja, geradezu
geschmacklos, wie hier der selige Hermann Joseph, mein Namenspatron, hingebungsvoll die
linke Hand an das Herz hält und die rechte Hand der Heiligen Frau in rotem Kleid und blauem
Mantel verzückt hinstreckt. Lasziv, die weißliche langgliedrige Hand des in vornehmsten Grisaille-
Farben gekleideten Ordensmannes. Sein Gelübde der Keuschheit dringt bis in die Finger-
spitzen. Nur ein leichtes Rot auf den Wangen und das schon fast verblühende Rot der Lippen,
ähnlich dem Rot der Rosen neben ihm, zeigen seine Hingabe, sein Gerade-noch-Mensch-sein.
Und wie Maria seine Hand hält, um ihm als Zeichen der mystischen Verlobung den Ring über
zu streifen, ist von einer außergewöhnlichen Schönheit und von knisternder Erotik – im Zen-
trum des Bildes in den sich kreuzenden Diagonalen! Und weil das Maulbertsch nicht genügt,
legt der heilige Joseph, der anvertraute Begleiter der Himmelsdame, seine große schwere
braungebrannte Pranke, die ein Leben lang hart gearbeitet hat, auf den Rücken des geistlichen
Herren. Sozusagen une ménage à trois. Doch die liliengleichen Himmelsboten sind anwesend
und alles hat seine Ordnung in dieser barocken Kulisse zwischen Traum und Wirklichkeit. Es
ist die blaue Stunde. Der Engel im linken oberen Bildrand gehört für mich zu einem der
schönsten der vielen geflügelten Himmelsgestalten des großen Malers. Sehr körperlich jüng-
lingshaft und von hoher Eleganz mit seinen großen Flügeln. Und das Fleisch, das der selige
Mann ein Leben lang durch Kasteiung und Buß’ und Reu’ gegeißelt und in Schranken gehalten
hat, das haben die nackigen prallen Putten umso mehr. Der Himmel auf Erden! Maulbertsch
hat einen feinen und hintergründigen Humor und saftige Ironie. Er weiß dass das Menschliche,
allzu Menschliche sehr oft und gerade im Heiligen nistet. Er hat keine Scheu, das Allerheiligste
neben das Profane, das Zarte gegen das Gewaltige und Gewalttätige und das Weiche gegen
das Harte und Kantige zu stellen. Im Gegenteil. Höchsten Ausdruck – und das macht ihn zu
einer der herausragendsten Gestalten in der zweiten Hälfte des 18. Jahrhunderts – erreicht er
gerade dadurch, dass er die Gegensätze ins schier Unerträgliche steigert und bis ins Letzte
auslotet. In der Verklärung eines Bischofs in der Österreichischen Galerie Belvedere hat er das
zu höchster Meisterschaft getrieben. Wie ein Vulkan Asche und Lava hervorschleudert, so
taucht hier aus einer rotbraunen graugrünlichen Wolke irrlichternd und in ein prächtiges
Gewand gehüllt der Heilige auf. Getragen von einem Vogelmensch-ähnlichen Wesen, aus dessen
muskulösem Rücken die zartesten Daunenfedern und die langen Flügel wachsen, die die saf-
tigen Pfirsich-Po-Backen gerade noch züchtig verdecken. Im Gegensatz zu der warmen Haut
das tief lapislazuli-blaue Tuch, von dessen Farbe man die kalte Herkunft spürt: den Stein,
gewachsen in der Ewigkeit von Jahrtausenden. Und im Kontrast dazu das changierende Weiß
des Gewandes des Heiligen aus schimmerndem Perlmutt, aus dem ein roter Samtschuh her-
vorragt, ähnlich wie der von Benedikt XVI., der aber von Prada ist. Daneben das untere Ende
des Bischofstabes, der so leicht auf der Wolke aufliegt wie eine Schneeflocke auf der Haut landet.
Parallel das blanke Schwert, von dem rotes Blut tropft, das gleiche Rot wie das der silhouetten-
haft am Boden liegenden Mitra, in den bloßen Händen eines nackten Kindes. Wie Maulbertsch
hier die Gegensätze gegeneinander stellt und die Farben zum Glühen bringt ... Mehr geht
nicht! Und wie die glühende Lava erkaltet und zu Stein wird, grau, kalt, steingrau, und sich
verfestigt und erstarrt, so stehen am Ende des künstlerischen Lebens von Maulbertsch Vác,
Steinamanger/Szombathely, Erlau/Eger und Strahov (Prag).
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Kunst im Palais Liechtenstein in Wien war, hatte vor vielen Jahren und damals noch an der
Kunsthalle in Budapest als Kurator tätig, die Idee, dort eine Ausstellung zeitgenössischer Kunst
zu machen. Und zwar von Künstlern, die heute innerhalb der ehemaligen Grenzen der Donau-
Monarchie leben. 

Auch mit der Absicht, dem Gedanken, ob vielleicht noch etwas spürbar ist von der Vielfalt
und Üppigkeit der brodelnden und überschäumenden Energie des Vielvölkerstaates der Habs-
burger. Leider kam es nie zu dieser Ausstellung, aus finanziellen Gründen wahrscheinlich.
Ich war dazu eingeladen, war ich doch innerhalb dieser Grenzen geboren und aufgewachsen
im katholischen, barocken Oberschwaben. Die Grenze zu Württemberg war nicht weit und
für meine Mutter waren das, sind das nach wie vor „die Protestantischen“. Die Mauern, die
nicht aus Stein errichtet werden, leben länger. Der Todesstoß für den Barock kommt dann
auch aus den protestantischen Ländern, aber so weit sind wir noch nicht. 

Zurück nach Seelau also mit dem Umweg über Budapest und den oberschwäbischen „Glau-
bensgrenzen“. Sicher aber sind diese beiden großen Altarblätter der Seitenaltäre, von der
Sonne, dem Licht ausgebleicht und die Spuren der Zeit unübersehbar, für jeden „protestan-

308

8. Hermann Weber, Hommage
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eines langen Schaffens. Und es kommt nicht schwer und müde daher, sondern filigran und
leicht und hauchzart wie ein Frühlingsmorgen. Alles ist kostbar, sparsamer und die Farben
von tiefer Eindringlichkeit und Klarheit. 

Einige Jahre später, bei einer weiteren Reise, stehe ich in Pápa. Maulbertsch versucht den
Spagat, „aktuell“ zu sein und dem Geschmack der Zeit, dem Diktat zu folgen. Aber auch der
Klerus ist „aufgeklärt“ und den Neuerungen gegenüber offen und will die biblischen Bilder
und theologischen Weisheiten in der „Sprache der Zeit“. Denn es soll keinem Christenmen-
schen mehr Angst und Bange werden beim Betrachten der Apokalypse. Er „soll beyseite lassen,
waß das schräkende ist“. Maulbertsch muss sich als „unterthänigster Knecht“ den kleinlichen,
aus heutiger Sicht geradezu peinlichen und engstirnigen Vorgaben des Kirchenfürsten fügen
und unterordnen. Es ist fast schmerzhaft, zu sehen, wie sich der alternde Künstler bemüht, mit
den „Neuerungen der Zeit“ Schritt zu halten und sich anzupassen gezwungen ist. Er muss es
selbst gespürt haben, man sieht die Erschöpfung, das Ausbluten und die Erstarrung in den
leblosen Schemata des Klassizismus. Das sind nur noch Auftragsarbeiten nach Maßgaben. Es
gibt kein Entrinnen, Entkommen aus der Zeit. Vielleicht sind die vierundzwanzig Ältesten
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Ich werde nie den Schrecken vergessen, als ich am Ende meiner ersten Reise in der Kloster-
bibliothek von Strahov stand. Es ist alles da, das ganze Repertoire, Formen und Farben. Aber
die Figuren sind wie aus Pappe, Pappmaché, wie Abziehbilder. Leblos, als ob alles Blut aus ihnen
gewichen wäre. Und der Geist und die Seele gleich mit. Wie sie da alle sitzen auf künstlichen
Wolken, teilnahmslos, müde und ohne Bezug zueinander und isoliert. Die Farben leuchten,
aber glühen nicht mehr. Die Gesichter sind Masken. Alles ist körperlos und entseelt. Die Engel
und Putten fliegen nicht mehr und sind wie mit Reißnägeln an einen Himmel geheftet, der
auf eine Kalkwand gemalt ist. Und nicht mehr und nicht weniger ist. Theaterkulisse. Goethe und
Winckelmann haben ganze Arbeit geleistet! Alles ist von stiller Einfachheit und erhabener Größe. 

Beide reisten nach Italien, in das „gelobte Land, wo die Zitronen blühn und die Goldorangen
glühn...“, die Geburtsstätte des Barock. Aber sie schauen nicht nach links und nicht nach rechts
und gehen mit Scheuklappen durch das Land. Kein Caravaggio und kein Tizian und kein Tiepolo
und auch nicht San Clemente oder Santo Stefano Rotondo. Sie sehen nur, was sie sehen wollen
in den Ruinen des Forum Romanum. Das Zeitalter der Aufklärung ist auf seinem Höhepunkt.
Vernunft und Einfachheit sollten den dominierenden Einfluss der Religion und den Formen-
reichtum des feudalen Barock in Schranken weisen und ablösen. In seinem Hauptwerk
Geschichte der Kunst des Altertums von 1764 schreibt Winckelmann: „Da nun die weiße Farbe
diejenige ist, welche die mehresten Lichtstrahlen zurückschicket so wird auch ein schöner Körper
desto schöner sein, je weißer er ist.“ Er ging davon aus, dass die Plastiken der Antike und auch
die Architektur, die er als Archäologe gesehen und studiert hatte, durchweg unbemalt waren.
Ein folgenschwerer Irrtum. Mengs, mit Winckelmann befreundet, malt in der Villa Albani in Rom
das Parnass-Bild an die Decke in der Art eines gerahmten Tafelbildes. Streng symmetrisch
angeordnet die Figuren. Statuarische Gestalten und der Verzicht auf Hell-Dunkel-Effekte. Vor
allem, kein Verschmelzen der Farben. Sein Buch Gedanken über die Schönheit und den Geschmack
von 1762 wurde in vielen Akademien als Lehrbuch verwendet. Die Idee vom „Einfachen und
Schönen“ wird zum Ideal erhoben und wird zur Diktatur des Geschmacks und der Ästhetik.
Zum Entweder – Oder. Und soll „ohne Verwirrung, ohne schreienden Kontrast“ sein und in keine
„wilde Kühnheit und Überladung ausarten.“ 2 Auch die Professoren der Wiener Akademie sind
literarisch „hoch“ gebildet, sozusagen auf dem neuesten Stand. Maulbertsch hat dort keine
wirkliche Chance und gilt schon 1768 in akademischen Kreisen als ein Außenseiter und als
veraltet, auch wenn sein Freund Schmutzer versucht, ihn „glatt zu bügeln und verständlich
zu machen“. Es ist ein Sieg der Literatur, des Wortes über die Bildende Kunst. Und es ist der
Beginn des Akademismus. 

In Gesprächen mit Klára Garas habe ich immer wieder über das „Einbrechen des Klassi-
zismus“ bei Maulbertsch diskutiert. Sie betrachtet den Beginn in der gerade neu renovierten
Kirche in Mühlfraun/Dyje, die sie aus diesem Grunde „ nicht so sehr mag “. Es gibt wenig Bei-
spiele in der Kunst für einen solch radikalen Stilwandel, einen Umbruch, den man immer im
Zusammenhang mit den gesamten kulturellen und gesellschaftlichen Umwälzungen sehen
muss. Maulbertsch bleibt der Künstler, der er immer war, das zeigen seine späten und letzten
Öl-Skizzen, wie die der Hl. Dreifaltigkeit in Budapest. Man spricht da gerne von „Altersmilde“.
Ich mag das Wort nicht, das riecht nach Chaiselonge und das sind diese Kleinode nun über-
haupt nicht. Es ist vielmehr ein persönliches Bekenntnis und die Sammlung und Verdichtung
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à Franz Anton Maulbertsch VIII,
1989



Perlmuttfarben schimmernde und changierende Schleppe der Königstochter ergießt. Zwei
unschuldige Engelskinder halten die Enden des wertvollen Stoffes, der innen blau ist und kalt
wie ein Wintermorgen. Der Liebesakt ist vollzogen, im Tode. 

Wer das einmal gesehen hat, wird das in seinem Leben nie mehr vergessen. Hingehauchte
Düsternis, in fahles Licht getaucht, der Kerker. Es bleibt wenig Platz für den Himmel und es
ist, bei längerem Betrachten, als ob man selbst in diesem Gefängnis säße und gezwungen ist,
Zeuge zu sein von dem entsetzlichen Geschehen und gar nicht anders kann, als hinschauen.
Erzählerisch, literarisch meisterhaft und trotzdem schönste und reinste Malerei, jeder Quadrat-
zentimeter! Jeder Millimeter. Maulbertsch bedient sich keiner der bekannten Chiffren der im
18. Jahrhundert beliebten Kerkerszenen. Es ist alles wie eine gelebte Schau, und wieder keine
bloße Historie; wie nie bei ihm. Es ist eine Vision nach außen gestülpt. Es ist ein inneres Bild
und es ist alles wie in einem Augenblick festgehalten und in die Zeit gebannt. Zweihundert
Jahre später, Maulbertsch wäre neben Hitchcock, Akira Kurosawa oder Kim Ki-Duk einer der
großen Regisseure geworden. Und lange vor Sigmund Freud hat er wie nur wenige in der
Kunst den Blick in die menschliche Seele gerichtet und davor die Augen nicht zugemacht. Er
zeigt uns schonungslos die Schönheit und die Abgründe menschlicher Gefühle: die Liebe und
die Freude, den Hass und die Gier, die Geilheit und die Lust, die Hingabe und das Begehren,
die Brutalität und die Macht, die Gewalt und den Schmerz und die Trauer und den Tod. Ein
tiefenpsychologisches Gutachten der menschlichen Natur in Nikolsburg. Der Himmel ist über
uns. Guantanamo ist überall.

1. Klára Garas, Franz Anton Maulbertsch 1724–1796, Budapest – Wien 1960.
2. Franz Martin Haberditzl, Franz Anton Maulbertsch, 1724–1796, Hg. Gerbert Frodl – Michael Krapf, Wien 2006.
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der Apokalypse in Pápa die Rache an der permanenten und sicher auch demütigenden Gän-
gelung. Ich kann mir das durchaus vorstellen. Maulbertsch ist kein freier Künstler wie wir
heute, aber seine Korrespondenz mit den Auftraggebern zeigt, dass er schlau ist. Er weiß, was
er kann. Und weiß, wer er ist. Und er ist gewitzt und hat Humor und Ironie. Und vielleicht
kommt jetzt im Alter ein leichter Sarkasmus hinzu. Die Apokalypse über der Orgel wird zu
einer Nachmittagsveranstaltung im Altersheim. Wie die alten Männer da ihre Kronen, die ihnen
zu schwer geworden sind, durch die Gegend schmeißen. Und wie die Engel ziemlich lustlos
in den himmlischen Gefilden fliegen. Sie scheinen wie aufgepumpt und fallen herunter, sobald
die „Luft raus“ ist. Und der „alte Mann“, der über allem thront, ist mit der ganzen Veranstaltung
nicht wirklich glücklich. Es muss alles nochmals geprobt werden! Und am Besten in Weiß,
vielleicht ein bisschen Grau dazu, auch wenn die Herren Goethe und Konsorten bei der Vorstel-
lung leider nicht anwesend sein können. Winckelmann hat Recht behalten. Das ist die Ironie
des Schicksals: „Die Geschichte der Heiligen. ... man hat sie auf tausenderlei Art gewandt und ausge-
künstelet, daß endlich Überdruß und Ekel den Weisen in der Kunst und den Kenner überfallen muß“.
Aber der Preis ist hoch! Und die Welt ärmer! Es gibt nach Maulbertsch keine Heiligen mehr
und Engel schon gar nicht mehr. Nur noch Rilke spricht im zwanzigsten Jahrhundert dann
wieder von ihnen und versucht sie zurückzuholen. Aber vergeblich. Die Schwalben kommen
nicht mehr und die Engel auch nicht. Und Gott ist tot. Winckelmann hat Recht. Gut. Gut. Aber
schon bald kommt ein Geist, dem das alles suspekt ist und er weiß auch warum. Er ist dio-
nysischer Natur und das Betrachten von dezentem, Ton in Ton gehaltenen, weißen Plastiken
und Gestalten interessiert ihn nicht im Geringsten. Er liebt das Bacchantische und ich kann ihn
mir sehr gut vorstellen als Neptun in der „Allegorie der Jahreszeiten“ im Schloss Kirchstetten.
Und jetzt hat er, Nietzsche, recht: „Winckelmanns und Goethes Griechen, v. Hugo’s Orientalen,
Wagners Edda – Personagen, Walter Scotts Engländer des 13. Jahrhunderts – irgendwann wird man
die ganze Komödie entdecken: es war alles über die Maßen historisch falsch, aber modern, wahr“.
Nur, wir können nicht zurück und nichts zurückdrehen. Fabriken kommen, die Schlösser
brennen oder stehen eine Zeit lang leer und werden dann, wieder renoviert, zu Museen. Die
Kirchen und die Klöster auch. 

Die Eisenbahn kommt und Flugzeuge und ich fahre dieses Jahr wieder mit dem Auto und
meinem Hund, der schon viel Maulbertsch im Original gesehen hat, nach Nikolsburg/Miku-
lov und setze mich dort an einem heißen Sommernachmittag in die Piaristenkirche und schaue
mir wieder die Fresken dort an. „Johannes vor Herodes“, zu dessen Hofstaat ein Mohr mit
einem weißen Pudel-Mischling gehört und wie er predigt, aber vorher noch geboren wird und
seinen Namen bekommt. Vor allem aber das bittere „Ende vom Lied“ und daran ist eine Frau
schuld: Salome. Da steht sie, ganz zart rosa ihre Haut und mit ihren roten Lippen und schaut
erhaben und zufrieden auf das, was sie wollte. In den Armen ihrer Mutter! Den Kopf, das abge-
schlagene Haupt des Täufers auf der goldenen Schüssel liegend. Leichenblass. Das träufelnde
Blut – die ausgestreckte Hand des Henkers, ein muskulöser Gigant, hält noch die langen Haare
einer Trophäe gleich in seiner linken, zur Faust geballten Hand – wird gleich im nächsten
Moment das herrlich weiße Hochzeitsgewand mit blauer Schärpe beschmutzen, beflecken
und tränken. Unterhalb von Salome der lebendige und noch zuckende Leichnam, aus dessen
Halsschlagadern das noch im Körper verbliebene Blut sich schwallartig auf die lange in allen
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