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Der Künstler, den dieses Werkbund-Buch vorstellt,  heißt nicht nur Meister – er ist auch ein Meister: ein Meister der „gesellschafts-politischen Kunst“. In der Malerei - mit mehreren Facetten.  Im Bereich der Plastik. Und in der Literatur. Und er ist, ebenso wie seine Frau, die Schauspielerin Almut Grytzmann,  Mitglied im Deutschen Werkbund NW.

Nimmt man den Kunst-Markt seit 50 Jahren zum Maßstab, dann scheint„Gesellschafts-politische Kunst“eine Ausnahme zu sein. Aber dieser Kunst-Markt ist ein abgeschotteter Bereich. Er hat sich eigene Gesetze und Verhaltensweisen gegeben hat, die sich auf Verkäuflichkeit und daher weithin nur mit den Schein des Unkonventionellen umgeben. Dabei grenzt er vor allem das Gesellschafts-Politische aus. 

„Ein politisch Lied ein garstig Lied“, sangen in Auerbachs Keller in Leipzig die spießigen Zecher – so beschrieb es Goethe ironisch im  „Faust“. Politik wird seit dem 19. Jahrhundert zu einem heftigen Konflikt-Feld, in dem es um tiefgreifende Veränderungen der Gesellschaft geht. Dies zieht sich die Feindschaft der Etablierten zu. Von deren Geld haben bis dahin weitgehend  die meisten Künstler gelebt.

Aber: tatsächlich ist gesellschafts-politische Kunst nicht neu, sondern Jahrtausende alt und weit verbreitet. 

Wenn wir also im Werk von Horst Meister gesellschafts-politischer Kunst begegnen, dann kristallisiert sich darin vieles an langen Erfahrungen.

Skizzieren wir einige Höhepunkte in der Geschichte der gesellschafts-politischen Kunst. 

Staatskunst war , was heute Touristen im alten Ägypten finden. Einen Staats-Gedanken stellt die Akropolis in Athen mit ihren Bauten und mit den Skulpturen des Phidias dar - mit Methoden der Künste. Touristen halten heute meist solche Bauten für unpolitisch. Aber gesellschafts-politisch sind die Tatsachen, unpolitisch ist die Ignoranz der weithin verabredeten  Interpretationen. 

Tatsächlich war  auch Jahrhunderte lang die Fülle der adligen Herrenhäuser, Burgen und Schlösser Herrschafts-Bau und daher gesellschafts-politisch – sowohl im Bereich des Nutzens wie als gesellschaftliche Repräsentation. Dies gilt für jede Art von Herrschern, für Landadlige, Grafen, Könige, Kaiser – also für alle Systeme. In der Architektur war  drei Jahrtausende lang nahezu alles gesellschafts-politisch. Auch sehr vieles,  was zur Architektur hinzu kam. Vor allem erhebliche Bereich der Bilder-Welt. Sie stellten Weltanschauungen dar. 

Die Motive, warum dies mit vieler und oft hoher Kunstfertigkeit produziert wurde,  zielten auf Selbst-Vergewisserung,  auf Ruhm, auf Eindrucksmacht  und auf die Herstellung von Loyalitäten nach unten, aber auch nach oben und unter seinesgleichen. 

Im Zeitalter  des Absolutismus sind nicht nur die Schlösser, sondern auch die ausgedehnten  Parks gesellschafts-politisch: Mit umfangreichen Vergnügungs-Programmen  locken sie den Adel, d. h. die staatstragende Schicht, an die Höfe. Das Ziel: Sie loyal zum dem Herrscher zu machen oder loyal zu halten. So ist zum Beispiel auch der Dresdener Zwinger gesellschafts-politische Kunst.

Selbst ein großer Teil der vielen überlieferten Portraits in Bauten und Museen ist gesellschafts-politisch: als Repräsentation politischer Personen, die mit dargestellter Eindrucksmacht  Menschen dazu bringen sollten, anhänglich zu sein und  Respekt zu haben.

Die Kunst im Gebrauch des Bürgertums in den Städten, vor allem in den Niederlanden, hat weite Bereiche, die gesellschaftliche Einrichtungen und Zustände dargestellt (Genre-Bilder) – mit einem gesellschaftlichen Stolz auf die eigenen Entwicklungen.  Zum Beispiel, daß die niederländischen Städte eine eigene Struktur mit vielen bürgerlichen Werten für ihre Bewohner haben.

Früh gibt es aber auch Opposition, die sich auf dem Weg über die Kunst ausdrücken. In vielfältiger Weise verstehen Künstler, die weithin verbreitete  Zensur zu umgehen. 

Ein erster Höhepunkt ist die Zeit, in der sich die Reformation vorbereitete und die Zeit der ihr folgenden Auseinandersetzungen. Den Potentaten wird mit dem Motiv der „Totentänze“ vor Augen gehalten, daß im Tod alle Menschen gleich sind, also auch sie nichts mehr als der „gemeine Mann“, und daß kein Mächtiger und kein Reicher von dem, was er auf der Erde in irgendeiner Weise zusammen geraubt hat, im Tod mitnehmen kann. Nach 1945 greift HAP Grieshaber, der Lehrer von Horst Meister, dieses Thema wieder auf. 

Früh hat  auch ein System wie die Demokratie in Städten, so relativ Stadt-Demokratie sein mochte,  Gedanken, die sie künstlerisch ausdrückt.

1501 erhält Michelangelo den wichtigsten Auftrag der Republik Florenz: eine Freiheits-Statue zu schaffen. David besiegt den großen Goliath. David ist eine Darstellung der Fähigkeiten des Demokraten: seiner Wachheit, Zielgerichtetheit, Energie. Damit besiegt eine Zeit lang die demokratische Republik die gigantische Macht der Medici, welche mit Hilfe von Kaiser und Papst die Republik stürzen und die Diktatur einrichten wollen. Der David wird auf dem wichtig​sten Platz der  Demokratie und vor ihrem Rathaus aufgestellt. Er ist eine Warnung der Demokratie an die verfassungs​feindlichen Tyrannen. 

Savonarola hatte 1498 im Dom besonders intensiv  über David gepredigt: er sei "schön von Aus​sehen" und „stark von Hand“, bezeichne den vollkomme​nen Menschen, der „kühn handle“ und „andere verteidige“. 

Daß dies ein gesellschafts-politisches Ziel ist, zeigt auch die Reaktion: Politische Gegner schleudern beim Transport der Skulptur Steine gegen sie. Die Aufstellung wird vom politischen Volk als Ereignis gefeiert.

Michelangelo malt im Zentrum des Macht-Katholizismus, in der Sixtinischen Kapelle im Vatikan,  das „Weltgericht“ (1532). Es ist geradezu ein „Kommunistisches Manifest.“ Denn: Alle Personen sind nackt – aber nicht, weil es lustvoll ist, Nacktheit zu erleben, sondern weil hier alle vor Gott als Menschen stehen - ohne Standeszeichen und ohne Ausweis von Reichtümern – es geht um andere Werte.

Zu den Künstlern, die einen Auftrag subversiv umzudrehen vermochten,  gehörten neben Michelangelo auch Raffael und Tizian – sie schufen entlarvende  Portraits von Päpsten. Ähnliches Gestaltungen finden wir  später bei Goya, Menzel und vielen weiteren Künstlern.

Martin Luther und die Reformation nutzen die Kunst in einem bis dahin von Oppositionen nie dagewesenem Maße. Lukas Cranach d. Ä., sein Sohn und ihre umfangreiche Werkstatt in Wittenberg entwerfen  dafür umfangreich Bild-Gestalten. Umgekehrt polemisiert die Gegenseite mit künstlerischen Mitteln gegen Luther und die Reform-Bewegungen.  

Viele Künstler engagieren sich im Bauern-Krieg (1525). Tilman Riemenschneider wird im Gefängnis gefoltert. 

Hieronymus Bosch schafft im Widerstand gegen die spanische Herrschaft verklausulierte Bilder. 

In der Französischen Revolution und im 19. Jahrhundert gerät die Gesellschaft stark in Bewegung gerät. 

Im 16. Jahrhundert entsteht unter vielem  anderem  eine Haltung, die später „Autonomie der Kunst“ genannt wird. Zunächst ist sie nichts anderes als daß sich etliche Künstler vom direkten Eingriff des Auftraggebers emanzipieren wollen. 

Daraus entwickelt sich später im Bürgertum des 19. Jahrhunderts zunächst  eine Haltung, daß vielen Bürgern Herrschaft egal wird – sie stimmen weder zu noch sind sie dagegen. Es entwickelt sich eine Haltung des Politischen, die sich als unpolitisch ansieht.

Stets gab es einen gewissen Pluralismus in den Künsten, aber  vehement  kann er sich erst im Rahmen von Freiheitsbewegungen informeller und formeller Art im 19. Jahrhundert entfalten.

Darin entwickelt sich im Schoß der Bürgerlichkeit eine Emanzipation des Politischen: Sehr viele Menschen, die zuvor keine politischen Chancen hatten,  wollen sich ihre Gesellschaft anders herstellen – und können dies auch mit Maßen tun. Dieser Prozeß einer informellen und langsam auch formellen Demokratisierung ist seit jeher eine Politisierung.

Durch Industrialisierung und Finanzpolitik entsteht ein Großbürgertum, das sich erst kämpferisch durchzusetzen versucht  und nach seiner Niederlage von 1848 auf raffinierte Weise in vielen Feldern faktisch entwickelt. 

Diese Auseinandersetzungen spiegeln viele Künstler, in Frankreich vor allem Daumier und viele bissige Karikaturisten. Meist dient der „Spiegel der Kunst“ der Erkennbar keit von Tatsachen. Dies kann dann die Basis und Aufforderung für Veränderungs-Versuche sein.

Nur sehr langsam entsteht neben dieser vielfältigen politischen Kunst eine Schiene an privater Kunst. Im Mittelalter sind es vor allem Andachtsbilder. Erst im 20. Jahrhundert entsteht  eine ausgeprägte Ideologie des Privaten. Sie hat unterschiedliche Motive. Ohnmacht. Resignation. Rückzug in eine eigene selbstbestimmte Sphäre. Abwendung von der Gesellschaft. Abwehr hoheitlicher Zugriffe. In diesem Bürgertum entwickelt  sich mit Maßen ein Feld einer privaten Kunst, das  nichts Gesellschaftliches mehr darstellt: mit keinerlei Absicht auf Repräsentation , ohne Anspruch auf Macht, auf Ansehen, auf vereinnahmende  Identifikation.

Jetzt entsteht die Idee, daß Kunst eine eigene Welt sein kann. Diese Idee  äußert sich in vielerlei Facetten. Eine davon ist der Wunsch, diese eigene Welt ohne die Gegenstände zu haben, die die  herkömmliche Welt assoziieren. In vielerlei Weise versuchen Künstler sich etwas ganz Anderes herzustellen. Ein Extrem ist Kasimir Malewitchs „Schwarzes Quadrat.“ Die Idee einer anderen, eigenen Welt breitet ihr Feld vor allem in der „abstrakten Kunst“ aus.

Diese Idee schafft sich auch Restriktionen, etwa  in der Ablehnung des Mediums Text durch den Mißbrauch des Satzes: „Du Künstler bilde, rede nicht.“ 

In den 1920er Jahren gab es viel engagierte Kunst, die gesellschaftlich bissig war, u. a. Käthe Kollwitz, Otto Dix, George Grosz, Otto Nagel, Hans Baluschek, Heinrich Zille, Conrad  Felixmüller, Otto Pankok, Heinrich Vogeler. In den 1930er Jahren ist Picassos Bild „Guernica“ höchst politische Kunst. 

In den NS-Konzentrations-Lagern  arbeiteten engagierte Künstler, u. a. der dann ermordete Felix Nußbaum. Um nach 1946 deren gesellschaftliches Engagement  beim Wiederaufbau der Republik auszubremsen, entwickelte der deutsche Industriellenverband mit seinem Kunstkurator Gustav Stein eine Kunstförderung – mit viel Geld für Aufträge an Künstler. Er protegiert  Künstler, die ungegenständlich arbeiten – ihnen wird das vermeintlich  unverfänglich Unpolitische zudiktiert. Stein und seine Leuten wollen sich vom  gesellschafts-politischen Engagement  lossagen – und so fördern sie eine Kunst, die sich Gesellschafts-politisch neutral gibt und niemanden in Verlegenheit bringt. Ihnen gelingt der Coup, der vor allem den Kunstmarkt und die Museen beeinflußt: bis in die späten 1970er Jahre gibt es geradezu eine kulturpolitische Kunstdiktatur der Abstraktion. Dann erst setzt sich langsam der Gedanke durch, daß die Gesellschaft pluralistisch ist. 

Gustav Stein hat großen Einfluß auf den Kunstmarkt. Dieser entwickelt  sich in eine ähnliche Richtung. Vor allem Etablierte haben keine Lust, sich Aufrufe zur Veränderung der Gesellschaft mit bildlichen Provokationen in ihre eleganten Räume zu hängen. Heute herrscht  im Kunstmarkt weitgehend  das sogenannte Unpolitische. Kunsthändler behauptet, Gesellschaftspolitisches sei unverkäuflich. Wer im Kunstmarkt Erfolg haben will, muß sich fragen: Will ich Erkenntnis oder Verkäuflichkeit ?  Heute gibt es kaum mehr Verbote, aber einen weitreichende Konformismus in der Haltung. Auch Museen präsentieren nur selten gesellschafts-politische Kunst.

Uralt ist, daß oft das Werk weitgehend aus dem Kunst-Stück besteht, das der Künstler liefert. Es wird als Kunstfertigkeit bewundert,  auch weil sie selten ist. Im Gebrauch dieser Kunst-Stücke kann man es auch als Status-Darstellung des Erwerbers  lesen. 

Dies mündet auch in eine generelle Diskriminierung von Künstlern, die man in Staatsnähe sehen will. Ein blinder Antikommunismus im Westen traf im Osten die Künstler der DDR, die ein hohes Qualitäts-Niveau hatten (z. B. Werner Tübke). Ähnlich traf das Vorurteil die vielen engagierten Künstler der Linken mit ihren vielen Variationen..

Die Kunstvermittlung ist ritualisiert und domestiziert. Der Kunstmarkt ist nicht an gesellschaftlicher Erkennis interessiert, einzig an Verkaufbarkeit. 

Gesellschafts-politische Kunst spielt sich auch außerhalb einer weithin orthodox agierenden Kunstgeschichte ab. Zu den wenigen Ausnahmen zählt die Guernica-Gesellschaft. 

Kunst ist Jahrhunderte lang angewandte Kunst. In Zusammenhängen. Dazu gehört das Gesellschafts-Politische.

Alfred Hrdlicka schuf zu einem NS-Krieger-Denkmal in Hamburg ein Gegen-Denkmal. 

Gesellschafts-Politische Kunst provoziert zum gesellschaftlichen Überlegen, zum Lernen, zur Intensivierung der Reflexion. Zu den wichtigen Autoren in der Kunstgeschichte gehört Martin Warnke.

Lebenserfahrung führt zu gesellschaftlichem Denken und Handeln. Das Gesellschafts-Politische im Werk von Horst Meister stammt aus Lebens-Erfahrungen, die unsere Epoche bestimmen. Wie sieht diese Lebens-Erfahrung aus ?

Horst Meister gehört zu denen, die mehrere Zeiten-Wenden  erlebten. Er wurde 1937 geboren - als Sohn von sogenannten kleinen Leuten in Karlsruhe. Mit zunehmendem Bewußtsein nimmt er die Katastrophen wahr: die dumpfe Zeit scheinbarer Ruhe, in deren  Untergrund schon der große Krieg vorbereitet wird. Die Familie wohnt in der Vorstadt nahe der Grenze, die zur Trennung der Völker aufgerichtet wurde. Der Luftkrieg treibt die Menschen in den Untergrund: in die Keller. Zufall und Hoffnung läßt sie mühsam die Bomben-Teppiche überleben. Kinder werden evakuiert – denn Hitler braucht nachwachsende Soldaten. Dann bricht das Land voller Gewalt und Gegengewalt  zusammen.

Die nächste Variante der Katastrophe erscheint: In den Nachkriegs-Jahren kämpft die Familie um eine weitere Weise des Überlebens, in Rastatt und Kuppenheim bei Baden-Baden.  Der Hunger nagt. Das Betteln und Tauschen nennt man damals - von oben herab - „Hamstern“. Was vor dem Krieg mühsam erspart und erworben wurde,  Hausrat,  Aussteuer und Wäsche, muß für Lebensmittel  verscherbelt werden.  Die Familie ist reduziert: Mutter, Schwester und Sohn warten auf den Vater, der  dem Krieg noch Jahre danach ausgeliefert ist. 

Der Vater kommt aus der Gefangenschaft. Er hat nur ein kleines Gehalt. Der Sohn kann immerhin die mittlere  Reife machen,  gilt als begabt,  geht in die Lehre,  wird Gebrauchsgrafiker. Er legt zum Studieren Geld zurück, bewirbt sich an der Kunstakademie Karlsruhe, wird angenommen. Der Beginn: die Zeichen-Klasse. Dann wird er empfohlen - zu einem berühmten Meister des Holzschnitts und politischer Themen: HAP Grieshaber. Dies ist ein hoch engagierter Künstler. 

Sein Studium bestreitet Horst Meister mit „Jobben“: als Abendkassierer und als Kunstlehrer für amerikanische Kinder und Soldaten.

Im Streit mit der Kultusbürokratie von Baden-Württtemberg über die Freiheit der Kunst – es geht um Examens-Fragen - entsteht ein öffentlicher Eklat,  - und demonstrativ verläßt Grieshaber 1960 die Akademie.

Horst Meister fühlt sich gleichfalls angezogen von Literatur und Theater . Ein zweiter Lehrer und Förderer ist Hans-Herbert Michels. Der Kunststudent verbindet das Studium der Kunst mit dem Studium der Theater-Geschichte und der Bühnenmalerei. 

Hannes Tannert, Intendant des Theater Baden-Baden,  vermittelt einen Auftag für das Bühnenbild eines Ein-Personen-Stücks: Samuel Beckett „Akt ohne Worte“. Akteur ist der berühmte Schauspieler und Ausdruckstänzer Harald Kreuzberg. 

Dann macht  Horst Meister Bühnenbild-Assistenzen, Szenen-Bilder für Fernseh-Produktionen in München und Berlin, übernimmt in vielen Theatern  Aufträge als Bühnenbildner und Kostüm-Bildner - in Heidelberg, Kaiserslautern, Regensburg, Karlsruhe, Kiel. Für die Kammerspiele in Berlin entwirft  er die Ausstattung zur Uraufführung der „Unendlichen Geschichte“ von Michael Ende. 

1969 lernt er im Theater Karlsruhe die Schauspielerin und Sängerin Almut Grytzmann kennen. Ihr Vater und ihre Mutter sind Schauspieler. Die Tochter beginnt die Karriere als Tänzerin im Ensemble von John Cranco im Staatstheater Stuttgart.  Dann wechselt sie ins Schauspiel, arbeitet an mehreren Theatern und in Tournee-Theatern,  u. a. mit Hans Clarin und Walter Giller. 1984 entschließt sie sich,  ein eigenes Solo-Programm mit vielen kritischen Texten zu machen und damit auf Tourneen zu gehen. Horst Meister führt Regie und schreibt auch etliche Stücke, Szenen und Chansons. Dazu gehören die Ein-Personen-Stücke „Die Ungleichen Schwestern“ und „Der Alte im Rollstuhl“. 

Sechs Jahre lang lebt das Ehepaar  in Regensburg. Horst Meister erlebt hier eine besonders produktive Zeit  als politisch engagierter Künstler: „Zamperl-Marsch“ zum Rathaus, politische Kunst in der Kaserne, Grafik-Zyklus „Schwandorfer Totentanz“ – gegen die atomare Wiederaufbereitungs-Anlage. Er wird in üblicher Weise beschimpft. 

1981 zieht das Ehepaar an den linken Niederrhein, in die Nähe von Düsseldorf, nach Viersen. Hier gerät es in die Sphäre der grobianistischen Industrialisierung: Gifte in der Luft, Gifte im Wasser, Gifte in der Lebenswelt von Tieren und Pflanzen. Fokus-Orte sind Duisburg, Düsseldorf, Krefeld-Uerdingen, Stolberg. Daraus entstehen Themen seiner Arbeiten. 

Mit Amnesty startet  er politische Aktionen: 1984 den Schweige-Marsch der Abuelas de la Plaza de Mayo (Buenos Aires) – der Mütter, die das argentinische Militär anklagen für das spurlose Verschwinden der Väter und Söhne. Er ist Sprecher der Krefelder Gruppe „Künstler für den Frieden“ – gegen die atomare Aufrüstung der Bundesrepublik. In Veranstaltungen tritt Almut Grützmann mit dem Liedermacher Dieter Süverkrüpp und mit Erich Fried auf. Horst Meister engagiert sich ehrenamtlich in der Hilfe für Gefangene und Asylanten sowie in der Hilfe für Fürsorge-Empfänger. 

Im Naturschutz-Verband BUND ist er im Landesvorstand und Sprecher des von ihm initiierten Arbeitskreises „Wald, Stadt- und Straßenbäume“. Und im Beirat der Landesregierung für den Tierschutz. 

Zu diesen Themen  entwirft er Grafiken, Plakate und Ausstellungen, die er in die Szenen einbringt, in denen es heiß zugeht. 1985 wird  er vom Evangelischen Kirchentag eingeladen mit einer kritischen Einzelausstellung „Macht euch die Erde untertan“. Er arbeitet mit Erhard Eppler zusammen und holt Dietmar Schönherr mit der Nicaragua-Hilfe sowie Helmut Frenz, den Generalsekretär von Amnesty hinzu. Mit Robert Jungk macht Horst Meister mehrere „Zukunftswerkstätten“.

An ihrem Wohnort Viersen  mag das Kulturamt keine kritische Kunst: Es belegt das Ehepaar für städtische Einrichtungen mit „Auftritts-Verbot.

1997 wird  Horst Meister von einer Vereinigung eingeladen, die in Israel die Wiederbewaldung betreibt: Er stellt im Amindav-Wald  eine 3,5 m hohe Bronze-Skulptur auf - eine Ehrung für die Dichterin Else Lasker-Schüler, die 1945 in Jerusalem starb. Seit jeher  arbeitet er zum Thema  der SHOA, der Ausrottung der  Juden. Seine Bilder werden in vielen Kirchen und Synagogen gezeigt. 

Text auf dem Rücken-Titel

Der Künstler, den dieses Werkbund-Buch vorstellt,  heißt nicht nur Meister – er ist auch ein Meister - ein Meister der „gesellschafts-politischen Kunst“.

Nimmt man den Kunst-Markt seit 50 Jahren zum Maßstab, dann scheint„Politische Kunst“eine Ausnahme zu sein. Tatsächlich aber ist gesellschafts-politische Kunst Jahrtausende alt.

Seit dem 19. Jahrhundert wird sie zu einem heftigen Konflikt-Feld, in dem es um tiefgreifende Veränderungen der Gesellschaft geht. Dies zieht sich die Feindschaft der Etablierten zu. 

Gesellschafts-politische Kunst wird eine unblutige, aber tief gehende Waffe in vielen Auseinandersetzungen. 

Horst Meister nutzt dazu alle medialen Möglichkeiten. 

