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Franz von Stuck erkundete die turbulenten Abgriinde des Inneren und
schirfte aus ihren gegensatzlichen Kraften ein Abbild der mensch-
lichen Psyche. Wahrend andere sich der klassischen Antike zuwandten,
um ihr wehmiitig Idealbilder abzugewinnen, drang von Stuck tiefer

in das Wesen und die dunkelsten Begierden der Menschheit vor — und
lieB dabei ein immerwahrendes Mythologisches ans Licht treten, das
die Moderne nur hauchdiinn zu verschleiern vermochte. Die Freud’'schen
Triebe des Lebens und des Todes — das Erotische und Spirituelle,
Humor und Verzweiflung, Eros und Thanatos — kollidieren in einer sich
wogenden Gemeinschaft von Sinnlichkeit und unguter Vorahnung.

In seinem Werk bilden Mythos und Allegorie weit mehr als eine Flucht
vor den Zwéangen einer bestimmten Epoche oder des Selbst; sie sind
vielmehr die Grundlagen des Geistes. In der von ihm geschaffenen Welt
sind die Grenzen zwischen Mythos und Leben, zwischen Leben und
Kunst unaufléslich miteinander verwoben.

Von Stuck entwarf ein Universum, das Uber die Ecken seiner Leinwande
hinauswuchs und in der Gestaltung seines Wohnsitzes, der Villa Stuck,
als Gesamtkunstwerk kulminierte. Selbst die Rahmen seiner Gemalde,
die gewohnlich die Grenze zwischen Kunstwerk und Umgebung
markieren, wurden fir jedes einzelne Werk sorgféltig gestaltet. Seine
Gemalde existieren in einer eigens fir sie geschaffenen Welt; mit-
unter heben sie sich von ihrem architektonischen Hintergrund ab, um
ihren Platz auf Staffeleien einzunehmen, deren schlichte Holzausfiih-
rung in markantem Gegensatz zu den vergoldeten Decken und dem
opulenten Dekor steht. Diese Staffeleien kommen nun symbolisch
zum Tragen: Sie veranschaulichen die Metamorphose, die einen Bogen
zwischen dem historischen und heutigen Jetzt spannt und verweisen
auf den Werdegang des Kunstwerkes, dessen Wesen selbst nach seiner
Vollendung stets im Wandel begriffen ist.

Jahrzehnte spéter und Uber die Grenzen seiner Bildflachen hinaus zeich-
nen sich Spuren seines Schaffens noch im Unterbewusstsein zeitge-
nossischer Kiinstler*innen ab. Fir die einen bieten seine Sujets und
Bildwelten eine stilistische Struktur, fiir die anderen einen emotiona-
len Bezugsrahmen: Ein Paar gliihender Augen sticht hervor, geister-
haft vom Individuum gel6st und von existenzieller Angst durchdrungen
— ein Starrblick aus den Pforten der Holle. Eine zutiefst menschliche
Pieta wird neu aufgegriffen, ein Zeugnis auf Augenhohe fiir Christi Leiden
und den Kummer seiner Mutter, wahrend Marias Korper abwesend
bleibt und der Kdrper Christi wiederholt wird — eine schwebende Him-
melfahrt, die sowohl einen gequélten psychologischen Zustand einféangt
als auch den Eindruck einer goéttlichen Auferstehung vermittelt.



In den Neudeutungen anderer Maler*innen entfaltet sich eine nahezu
spirituelle Verschmelzung des Archetypischen mit dem Persénlichen.
Das Gewohnliche wird auf eine hohere Ebene gehoben, wie es das
Besessensein vermag, das Profane zur Legende zu verklaren. Schlis-
selmomente eines sterblichen Lebens — Jugend, Streben, Mutter-
schaft, Alter, Trauer und Tod — erscheinen als hybride Kreaturen oder
mehrdeutige Silhouetten. Korper, die sich teils in kahle Wande zu-
riickziehen oder vom Grund abheben, scheinen zugleich unendlich tief
zu stiirzen. H6hen und Tiefen gelebter Erfahrung verquicken sich in
Pinselstrichen, die eine distere Stimmung anklingen lassen, den un-
erbittlichen Sog des bittersiiB Vergangenen.

Andere hingegen legen den verborgenen Humor offen, der in trostlosen
Seelenlandschaften und bei gelegentlichen Abstechern in die Welt
der Mythen und Marchen aufflackert: Ein bescheidener Frosch — ein
Urbild fir Fruchtbarkeit und Erneuerung, einst spielerisch als Prinz
bekront — taucht als Farbkleks auf, nachdem er den Wandel von der
Kaulguappe zur endgiiltigen Form durchlaufen hat; schemenhaft,
grell und grotesk.

Ein kiinstlerisches Ganzes verknipft die versammelten Ausdrucksfor-
men wie eine Leiter zwischen verschiedenen Ebenen, in denen das
Erhabene und seine Bildsprache kraftvoll und schén im Hier und Jetzt
zusammenflieBen und mit der Rétselhaftigkeit der menschlichen Exis-
tenz verschmelzen. Zudem ist es ein kiinstlerisches Ganzes, das mit
unverganglicher Vorahnung eine Welt jenseits der Zwange seiner eige-
nen Zeit erschafft.

Wie lebhaft dies in von Stucks Darstellung des Amor, dem romischen
Gott der Liebe, heraufbeschworen wird — schelmisch thront er auf dem
Riicken eines alternden Zentauren, die Ziigel in Form einer Blumen-
girlande haltend. Auf ergreifende und komische Weise bewegt sich das
Paar Uber ein erdiges Terrain, umgeben von unergrindlicher Tiefe
und losgelost von Zeit und Raum. In der Polaritat des Zentauren (hier
als ein alter Mann, der seinem Lebensabend entgegen schreitet),
angetrieben von der jugendlichen Kraft der Liebe (moglicherweise im
Tandem, moglicherweise unterwiirfig, den Launen Amors unterjocht),
spiegelt sich eine Zweischneidigkeit wider, die von Stucks Gemalden
stets innewohnt. Mensch und Pferd, ob als mythischer Kdrper vereint
oder als Gefdahrten dargestellt, symbolisieren sowohl das Streben nach
Jugend und Freiheit als auch die bestialischen Triebe des Menschen.
Ob diese unterbewussten Sehnsiichte den Menschen in Sicherheit
wiegen oder ihn ganzlich an seine sterbliche Existenz binden, bleibt
offen; es ist ein geliiftetes Geheimnis, das nichts als Fragen aufwirft.

Mythologien unterschiedlichster Kulturen drehen sich haufig um Trans-
formation — ein Motiv, das von Stuck aufgriff, um vorherrschende
Wahrheiten und Sehnsilichte zum Ausdruck zu bringen. Seine neu inter-
pretierte Vision Uberschreitet nun erneut ihren urspriinglichen Rahmen
und wird von einer neuen Generation von Kiinstler*innen getragen,
die ihre jeweils eigene Geschichte und Neuauslegung schmieden, eben-
so wahrhaftig wie zauberhaft. Denn der Akt des Malens ist selbst ein
Akt der Verklarung: ein Mittel, um die Vergangenheit materiell mit der
Gegenwart zu verbinden und das Ewige zu bewahren, das auf einer
Oberflache existiert, wo eigentlich gar nichts existiert.

Deutsche Ubersetzung von Lian Rangkuty
Englischer Originaltext von Sabrina Tamar



