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Überblick zum Werk des Malers
Lovis Corinth in Wuppertal
geschrieben von Bernd Berke | 31. Juli 1999
Von Bernd Berke

Wuppertal. Durch eine grüne Tür stürzt „Der geblendete Simson“
auf  den  Betrachter  zu.  Seine  Hände  liegen  verkrampft  in
eisernen Ketten, bis auf einen Schurz ist er elend nackt. Um
die Augenpartie klebt ein verschmierter Verband, aus dem Blut
rinnt. Eine geschundene Gestalt, die uns die ganze Wucht ihres
Schmerzes entgegenschleudert.

Da behaupte noch ein Kunstlexikon, Lovis Corinth (1858-1925)
sei  Impressionist  gewesen;  nur  deshalb,  weil  er  häufig
flirrendes Licht in seinen Bildern flackern ließ oder weil er
manchmal  unter  freiem  Himmel  gemalt  hat.  Nein,  dieser
ausdrucksmächtige  Berserker  ist,  wenn  denn  schon  Stil-
Schubladen  geöffnet  werden  müssen,  mindestens  ebenso  sehr
Expressionist  gewesen.  Das  belegen  die  61  Gemälde  und  70
Papier-Arbeiten,  die  jetzt  in  Wuppertal  zum  Werküberblick
vereint sind.

Blühende Gärten als Feier des Lebens

Der auch körperlich imposante Kraftkerl war allerdings ein
hochsensibler  Mensch.  Immer  wieder  hat  Corinth  seine
seelischen Zustände in Selbstporträts fixiert. Anhand dieser
gemalten Zwischenbilanzen kann man ihm einige Höhen und Tiefen
nachfühlen. Auf dem letzten Selbstbildnis aus dem Todesjahr
1925 ist das Antlitz des Künstlers fast durchsichtig schmal
geworden, sein Blick ist gebrochen und nach innen gerichtet.
Selbst die Farben (verwaschenes Grau, bleiches Rot) haben alle
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Kraft eingebüßt.

Völlig anders die Bilder vom Beginn des Jahrhunderts, als der
im  ostpreußischen  Tapiau  geborene  Corinth  nicht  nur
künstlerisch im Saft stand! 1902 malte er sich selbst mit
einer halbnackten, noch etwas scheu dreinschauenden Schönen.
Es  war  Charlotte  Berend,  erste  Elevin  in  Corinths  1901
gegründeter Berliner Malschule für Damen. Bald darauf wurde
sie seine Ehefrau. Als sie, wie man damals wohl sagte, in
„gesegnete  Umstände“  kam,  malte  Corinth  zur  Lebensfeier
blühende Gärten und später eine vollkommen zufrieden in sich
selbst ruhende „Donna Gravida“, was just „schwangere Frau“
bedeutet.

Vorbilder Frans Hals, Manet und Cezanne

Üppig schwellende „Rubens-Leiber“ hat Corinth mit spürbarer
Lust verewigt. Die ungeheure Fleischlichkeit der vierköpfigen
„Frauengruppe (Freundinnen)“ von 1904 kündet von Sinnenfreude,
die  „Salome“  (1900)  freilich  von  gefährlichen  Begierden.
Höchst delikat in der Farbbehandlung zeigt Corinth die „Dame
mit Weinglas“ (1908), eines jener Bilder, die an sein großes
Vorbild Frans Hals heranreichen, den er neben Cezanne und
Manet am meisten verehrte, während er Monet für „schwächlich“
hielt.

Corinth befand, man dürfe die französischen Impressionisten
nicht nachäffen, sondern müsse eine entschieden deutsche Kunst
schaffen.  Was  immer  dies  sei,  hier  klingt  Corinths
Zungenschlag  für  heutige  Ohren  ein  wenig  befremdlich.

Manchmal nah an der Karikatur

Ob  nun  deutsch  oder  nicht,  seine  Bilder  überzeugen,  ja
überwältigen  oft  –  nicht  zuletzt  durch  eine  zupackende
Charakterisierungs-Kunst,  die  gelegentlich  das  Karikierende
streift.  Angesichts  der  „Logenbrüder“  (1898/99),  dieser
trinkfreudigen  Versammlung  von  Freimaurern,  wird  man
schmunzeln – etwa über jenen Versicherungsmakler mit Hang zum



Höheren,  der  verklärt  gen  Himmel  blickt.  Auch  wirkt  auf
Corinths Porträt der damals tonangebende Kunstkritiker Julius
Meier-Graefe, der dem Künstler anfangs nicht so gewogen war,
ziemlich  diabolisch.  Und  das  Bildnis  der  betagten  „Mutter
Rosenhagen“ zeigt überdeutlich die Spuren des Alters. Nicht
sehr galant. Wer’s idyllisch mag, wird gleichfalls fündig:
Corinths  Walchensee-Landschaften  verströmen  ein  Behagen  vor
der Natur, das auch den Betrachter mit Ruhe erfüllt.

Lovis  Corinth.  Von  der  Heydt-Museum,  Wuppertal  (Elberfeld,
Turmhof 8). 1. August bis 19. September. Di-So 11-18, Do 11-20
Uhr. Katalog 35 DM.

Kunst  aus  dem  Geiste  der
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geschrieben von Bernd Berke | 31. Juli 1999
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Bochum. Häuser und Straßen zerfließen, vom Himmel regnen Bäume
herab.  Natur  und  Zivilisation  werden  in  einen  Strudel
hineingerissen. 1919 malte Chaim Soutine diese in völliger
Auflösung begriffene „Landschaft bei Gagnes“. Das Bild ist wie
ein erster Grundakkord zur Ausstellung in der renommierten
Bochumer „Galerie m“: „Gefährdetes Gleichgewicht“.

Galerist  Alexander  von  Berswordt-Wallrabe  (54)  spürt  in
hochkarätigen  Werken  aus  eigenen  Beständen  und  einigen
Leihgaben  einem  allgemeinen  Muster  in  der  Kunst  dieses
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Jahrhunderts  nach:  Der  Ausstellungstitel  meint  verlorene
Balance und Verunsicherung auf allen Ebenen, in vielfältigen
Formen und vor allem: Verformungen.

Erlesen schon der Auftakt: Chaim Soutine und Lovis Corinth
leiten gegenständlich zum Thema hin. Auch Edvard Munch („Zwei
Menschen“) gehört noch in diese Abteilung. Er malte eine Szene
abgrundtiefer  Fremdheit  zwischen  Mann  und  Frau,  und  der
Franzose Auguste Chabaud zeigt in depressivem Rostrot einen
gähnend leeren Hotelflur, auf dessen Treppe man gerade noch
einen  menschlichen  Fuß  verschwinden  sieht.  Im  Wortsinne
bestürzende  Einsamkeit.  Offenbar  bleibt  nur  die  hastige
Flucht. Aber wohin?

Als werde es nie wieder Gewißheit geben

Ist man derart eingestimmt und auf unsicheres Gelände geführt
worden, fällt auch das Verständnis der abstrakten Arbeiten
leichter. Den Übergang markiert die „Große Meditation“ (1936)
von Alexej Jawlensky, eine düstere Struktur, erst bei näherem
Hinsehen  als  Ur-Form  eines  leidenden  Gesichts  erkennbar.
Sodann Josef Albers: Er läßt 1940 mehrfach den Buchstaben „X“
übers Bildgeviert paradieren („Marching X“); ganz behutsam,
aber dann doch nachhaltig verstörend ist hier jedwede Linie
aus dem Lot gerückt. Gefährdetes Gleichgewicht eben.

In seiner „Struttura pulsante“ (pulsierende Struktur) variiert
Gianni Colombo das Thema anno 1960 mit maschineller Hilfe: Ein
Motor treibt Dutzende von Styropor-Quadern an, die sich durch
eine Art Zufallsgenerator verschieben und knarzend aneinander
reiben. Bevor das Kunstwerk erstmals in Betrieb gesetzt wurde,
herrschte Gleichmaß. Seitdem aber bringt die Arbeit aus sich
selbst  immer  neue  Chaos-Varianten  hervor  –  sozusagen  eine
fortwährende Geburt der „Unordnung“. Und nun ist es, als könne
nie wieder Ruhe einkehren, als werde es nie wieder Gewißheit
geben.

Auch die Zahlen halten keinen Trost bereit



Das  irritierende  Flimmern  von  Op-art-Kompositionen  (Victor
Vasarely,  Bridget  Riley)  spielt  die  Grundidee  brüchig
gewordener Sicherheiten ebenso durch wie François Morellets
witziges Schieflage-Experiment mit Rahmen und Hängung eines
Bildes oder eine arithmetisch ausgeklügelte Bodenplastik von
David Rabinovitch, die ihre Bedrohlichkeit aus dem Fundus der
Mathematik  erzeugt.  Auch  die  scheinbar  objektiven  Zahlen
bergen mithin keinen sicheren Trost mehr. Im Gegenteil.

Unübertreffliche  Formfindungen  jenseits  jeder  Beliebigkeit
sind  schließlich  jene  Skulpturen  des  Amerikaners  Richard
Serra, der in Deutschland just durch die „Galerie m“ bekannt
wurde. Das „Kartenhaus“ aus mehreren Bleiplatten, ganz fragil
ausbalanciert: Mahnmal einer gerade noch abgewendeten, aber
stets gegenwärtigen Gefährdung. Eine tonnenschwere Stahlplatte
im Innenhof, an einer Seite leicht abgesenkt, bekam den Titel
„Tod“. Aus dem mächtigen Quader quillt leise, aber unabweisbar
eine tiefe Trauer über Vergänglichkeit.

„Gefährdetes  Gleichgewicht“.  –  „Galerie  m“,  Bochum,
Nevelstraße (Haus Weitmar). Tel. 0234 / 4 39 97. Bis 10.
September Mi, Fr, Sa. 17-19 Uhr und nach Vereinbarung. Katalog
(Richter-Verlag, Düsseldorf) 28 DM.

Kraftvolle  Explosionen  auf
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Essen. Was hat man Lovis Corinth (1858-1925) nicht schon alles
nachgesagt:  Der  Berliner  Kunstwelt  seiner  Epoche  galt  er
zuvörderst als Impressionist, den NS-Kunstscharfrichtern als
„entartet“. Dann, in den 50er Jahren, fand man seine Bilder
„zu  gegenständlich“,  hernach  wurde  er  als  „Klassiker“  in
luftleere  Regionen  verbannt.  Jetzt  will,  mit  einer
Zusammenstellung von 85 Gemälden und 50 Graphiken aus allen
Schaffensperioden,  das  Essener  Folkwang-Museum  eine
Neubewertung  des  vor  60  Jahren  gestorbenen  Ostpreußen
einleiten.

Chance wie Gefahr, dieses Werk auch jetzt von der Dignität
gegenwärtiger Strömungen zeugen zu lassen, liegen nah. Unter
dem Blickwinkel der heftigen Figuration unserer Jahre ist man
in der Tat schnell geneigt, Corinth als „wildes Kraftgenie“
zum Bürgen und Vorläufer des Jetzt zu erklären.

Zweifellos hat Corinth stets kraftvoll, ja aggressiv wider
seine Zeit angemalt. Kampfbereit, sozusagen „auf dem Sprung“
wirkt er auch auf zahlreichen seiner Selbstbildnisse, so 1907
auf  dem  „Selbstporträt  mit  Glas“,  welch  letzteres  er  dem
Betrachter entgegenschleudern zu wollen scheint. Man ahnt: Das
ist  kein  bloßes  Gebaren,  keine  Attitüde,  es  ist  –
entschlossene  Pinselführung  unterstreicht  es  –  Ausdruck
wirklicher Seelenenergie.

Auch  die  Landschaften  tragen  bei  näherem  Hinsehen  diese
Handschrift;  sie  sind  explosive  Entäußerungen,  Projektionen
verschiedener Stimmungslagen – dem Expressionismus darin wohl
näher als dem Impressionismus; und sie tendieren („Walchensee.
Mondnacht“,  1920)  mitunter  auch  schon  zur  reinen
Farbkomposition.

Fern  jeder  Akademiehörigkeit  wagte  sich  Corinth  auch  an
verwegen  anmutende  Themen,  so  an  die  Darstellung  einer
„Königsberger Marzipantorte“ (1924) oder auch an blutrot-rohe
Szenen  wie  „Im  Schlachthaus“  (1883)  und  „Fleischerladen“
(1913).



Mythologische  Szenen  gar,  die  der  Akademietradition  heilig
waren, füllte Corinth mit berstendem Alltagsleben. So sind
etwa  die  „Heimkehrenden  Bacchantinnen“  (1898)  eine  derb-
komische Zecherschar, und die „Gefangennahme Simsons“ (1907)
gemahnt in ihrem unmittelbaren Blick, in ihrer Gewaltsamkeit
an Caravaggio.

Einige Spitzenwerke („Ecce Homo“, „Der rote Christus“) fehlen
aus  konservatorischen  oder  sonstigen  verleihpolitischen
Gründen. Man verschmerzt es leicht, sind doch – Museen aus
aller  Welt  zeigten  sich  großzügig  –  von  Zdenek  Felix  und
seinen Mitarbeitern viele, auch weniger bekannte Spitzenwerke
nach  Essen  geholt  worden  (Gesamtversicherungswert:  18  Mio.
DM).

Der Katalog ist ein Bonbon für sich: Sämtliche (!) Gemälde
sind  ganzseitig  in  Farbe  wiedergegeben,  vier  Aufsätze
entschlüsseln  Aspekte  des  Werks  –  und  das  alles  in  der
Ausstellung für 36 DM, im Buchhandel für 78 DM.

Die Ausstellung dauert bis zum 12. Januar ’86 und ist danach
nur noch in München (Hypo-Kunsthalle) zu sehen.


