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Abstract

Der Text befasst sich mit einem postmodernen Phidnomen bzw. mit dem Phidnomen des Re-
Idealismus. Die Schonheit erlebt gerade ihre zweite Renaissance und das Streben nach
Schonheitsidealen tritt extremer auf. Nach wie vor wird Schonheit und daher der Anreiz, der vom
Menschen ausgeht sowie das Pathetische zur ideologischen Verschleierung instrumentalisiert. Heute
lassen sich solche idealistischen bzw. antirealistischen Merkmale, die vom Digitalismus und
Dataismus eingesetzt, und flieBen sogar in den Korper jedes Subjekts ein. Anhand von beriihmten
Portrits der Kunstgeschichte und eines meiner Experimente wird in diesem Aufsatz die Relevanz
heutiger kiinstlerischen Haltungen fiir die Bildung des Subjekts diskutiert und untersucht. Dadurch
kénnte auf das Gute, das in einer Kultur der Oberflichliche und der iiberstrapazierten Asthetik
verblendet worden ist, fokussiert werden. Ferner wird in diesem Aufsatz die Natur bzw. das
Naturschone als Vorbild des Kunstschonen, das von der heutigen kapitalistischen Ideologie

angegriffen, angezweifelt und entfremdet wird, gezeigt und vorgestellt.



Einleitung

Portrat ist eine Gattung, die in der Kunst eine lange Vorgeschichte hat. Oftmals entstanden Portraits
aus mythologischen bzw. religidsen, politischen und sozialen Hintergriinden. In der griechischen
Kunst der klassischen Antike sind beispielsweise Feldherren, Philosophen und Politiker durch
idealisierte und individualisierte Portrits gezeigt worden. Solche griechischen Portréitdarstellungen
sind viel spéter in der Renaissance wieder aufgegriffen worden (Dorothee, 2005, vgl. Dresden, S.:
1967, S. 48 ff). In diesem Zeitpunkt stehen aber keine Halbgdtter und idealisierten vergéttlichten
unbesiegten Helden, Feldherren und Politiker im Mittelpunkt, sondern Menschendarstellungen, in
denen die Menschen im Fokus bzw. mit selbstbestimmten Haltungen und rétselhaften Blicken
erscheinen. Das heift, dass durch solche Bildnisse die humanistischen und anthropologischen Werte
der Renaissance ausgedriickt werden sollten (e¢bd., S. 225 [f; vgl. Dorothee, 2005). Danach und vor
allem in der klassizistischen Zeit konnten die portritierten Personlichkeiten weitere Botschaften wie
Reichtum, Pracht, majestitische Ubermenschen bzw. ideologische Inhalte prisentieren. Die Kamera
hat spdter solche Funktionen iibernommen und die Kunst sehr stark beeinflusst. Seit dem
Impressionismus und Expressionismus zeigt sich das Innere an den Portrits, beispielsweise den
Selbstportrits von Van Gogh, Kirchner und Beckmann. Parallel dazu konnte auf die Macht der Kunst
der alten Tradition nicht verzichtet werden, da die Ideologien des 20. Jahrhunderts die Ideale der
Kunst und ihre Aura immer wieder instrumentalisierten, z. B. die rassistische Kunst des Dritten
Reiches, kommunistische und sozialistische Skulpturen und Denkméler (ebd.). Anders gesagt: Es gibt
Beispiele von Portrits in der Kunstgeschichte, die bestimmte Rassen bevorzugten und kritischen
Ideen dienten. In der heutigen Ara wird anhand von digital behandelten Foto-Portrits weiterhin nach
einer idealisierten Erscheinung gestrebt. Auf dieses Phdnomen trifft Aby Warburgs These zu, dass die
Ausdrucksformen der Antike immer noch weiterleben (Wedepohl, 2018, S. 9 ff). Meinungsmacher
wie Stars und Schauspieler, Politiker, Businessmen, Asthetiker und Fashionistas wollen mithilfe der
Technologie an den idealistischen Charme herankommen. Dies wird ohne die kiinstlerischen Mittel
real und virtuell-digital tendiert. Das heifit, die Auswirkungen der Wirklichkeit werden unmittelbar
technologisch und medizinisch beseitigt oder es wird mithilfe von Photoshop und anderen Apps im
Augenblick eine gefilterte, geschonte Probe gefertigt, die einen gewissen Perfektionismus der Person
bzw. ihr ideales und iibermenschliches traumhaftes Erscheinungsbild zeigt. Das eigentliche Ziel, das
solche postmodernen ,,Ubermenschen* durch einen idealen Perfektionismus suchen, ist meines

Achtens Macht.

Dieser Aufsatz beschiftigt sich mit dem Thema Portrit als einem Prozess, der eine neue Relation

zwischen dem Kiinstler-Subjekt und dem Portrédt als Objekt in dem heutigen digitalen Zeitalter



anbieten kann. Heute werden iiberbetonte Reinheiten und Vollendungen anvisiert. Anhand solcher in
den sozialen Netzwerken veroffentlichten idealisierten Portréits konnen postmoderne Phinomene und
Krisen abgelesen und diagnostiziert werden. Das heif3t, dass ein Idealismus bzw. Schonheitsideale der
Antike wieder gebraucht und angewendet werden. In der Tat 1ésst sich dies nicht nur virtuell, sondern
auch real finden, indem die Asthetiker der Gegenwart durch die Schonheitschirurgie solche Ideale
erreichen und dadurch ihr Altersaussehen oder die Farbe iiberwinden wollen. Dieses Ziel verfolgt
auch die Prdimplantationsdiagnostik trotz ihrer ethischen Kontroverse (siese:. Precht, 2007, S. 250
ff). Der Preis ist hoch, indem Menschen &uBerliche kiinstliche Erscheinungen favorisieren, die von
neuen Idealen der Marktindustrie und Neoideologien' bestimmt, delegiert und instrumentalisiert
werden. ,,Es geht um die Realisierung des Virtuellen und nicht um Virtualisierung der Realitit: real
virtuality und nicht virtual reality®, sagt Bazon Brock (Brock, 2021, S. §6). Ein Selbstportrit wird in
der spiteren Phase der industriellen Revolution in die Realitit umgesetzt. Das heif3t, dass das Subjekt
danach strebt, sein ideales Selbstportrdt an seinem eigenen Korper zu verwirklichen und zu
maximieren. Ohne Zweifel unterscheiden sich beispielsweise die nahdstlichen von den westlichen
Kulturen darin, wie sie auf die neue Welt der Technologie reagiert haben. Fredric Jameson hat bereits
zu der westlichen postmodernen Kultur betont: ,,Eine neue Oberflachlichkeit (nach dem Verlust der
Tiefendimension), die sich sowohl auf die zeitgendssische Theorie als auch auf die gesamte neue
Kultur des Bildes oder des Simulakrums erstreckt [...].“ (Jameson, - 1986, S. 50) Heute wird sogar
der Korper durch die Bestimmungen des kapitalistischen Marktes als Objekt angesehen und
behandelt. Eine Transformation des Selbst wird nicht innerlich, sondern duBlerlich umgesetzt, wo
Menschen sich von der Reinheit, Asthetisierungen der Technologie, ihren Virtualisierungen und
deren Phantasmen verbliiffen und transformieren lassen. Dieses Phidnomen betrifft auch den Osten,
indem der Osten von den westlichen Idealen so beeinflusst und dominiert wird, dass die Ideale von
Hollywood und Barby an dem Aussehen von Menschen und ihren kiinstlichen Erscheinungen erkannt
werden (vgl. Radi, 2007, eine Internetqu.; vgl. Heise, 2017, eine Internetqu.). Arabische Regisseure
bedauern, dass zahlreiche Schauspielerinnen ihre Individualitidten verloren haben, nachdem sie sich

durch Schonheits-OPs idealisieren bzw. verwandeln lassen.

An solchen Re-Idealisierungen konnen auch kritische kulturelle Inhalte, die den Begriff der Rasse
ersetzen wollen, verstanden werden. Auch wenn sie mit der Ideologie einer postmodernen
SpaBigesellschaft assoziiert werden, konnen diese dsthetischen Praktiken so betrachtet werden, dass
sie auf Effekte menschlicher Triebe und auf bestimmte Kausalititen gezielt sind, z. B. Mode,

Sexualitdt, Marketing, Rassismus oder Selbstverfremdung. Solche Willensregungen und

!'Solche Ideologien nehmen die heutigen Medien als ihre Biihne.



Bestrebungen verleihen Schopenhauers These Aktualitit, wenn er sagt, dass der Wille, rein an sich
betrachtet, erkenntnislos sei und dass er ein blinder, unaufhaltsamer Drang sei, wie er in der
anorganischen und vegetabilischen Natur und ihren Gesetzen wie auch im vegetativen Teil des
eigenen Lebens zu sehen sei (Vosskiihler, 2004, S. 110). Aufgrund dessen sagt Schopenhauer: ,,Der
Mensch kann zwar tun, was er will, aber er kann nicht wollen, was er will. (Garewicz, 2002, S. 19)
Schopenhauers These ist im Zeitalter der Technologie treffend, indem das Subjekt édsthetisch animiert
wird, es seinen Willen und seine Miindigkeit verlieren soll bzw. sein Selbst und sein Wollen instigiert
und ausgenutzt werden. Desgleichen konnen solche Idealisierungsstrategien der Moderne auch als
Versuch einer Uberwindung des Todes und seiner Sorge reflektiert werden. Bei anderen Fillen kann
dies beispielsweise als eine Uberwindung der eigenen Identitiit wahrgenommen werden. Als Beispiel

ist die Schonheitsoperation des amerikanischen Popstars Michael Jackson zu erwahnen.

Es geht aufgrund dessen um eine kiinstlerische Rezeption bzw. Transformation des Selbst, jedoch
nicht durch Téduschungen, Reinheit, &sthetische Uberdosierungen und Exzesse der Technologie,
sondern durch die Gestaltungs- und Wahrnehmungsprozesse der modernen Kunst. Welche Rolle kann
moderne Kunst bzw. konnen dreidimensionale Portrits fiir die geistigen Fahigkeiten des Subjekts und
seine moralische bzw. transkulturelle’ Bildung spielen? Kann moderne Kunst zu einer moralischen

Bildung beitragen?

Konirontierende Dimensionen

Bevor ich mit der Rolle der Kunst und mit den Potenzialen ihrer Beziehungen beginne, lohnt es sich,
kunsthistorische Beispiele miteinzubeziehen, die einen gewissen anti-idealistischen bzw.
dialektischen Charakter zeigen und daher eine andere Wahrnehmung sowie Lern- und
Bildungsprozesse anbieten. Der fremde Ausdruck solcher Portrits ist die wesentliche Frage dieser
Portrétbeispiele. Es ist noch nicht begriindet worden, ob dieser fremde Ausdruck beispielsweise von
Kiinstlern bewusst oder unbewusst gezeigt wurde. Die Rétselhaftigkeit erscheint als ihr gewordener
Inhalt, der sprachlich noch nicht vollkommen erklart worden ist. Des Weiteren ist nicht weniger
interessant herauszufinden, was die Portrits von ihrer Zeit behalten haben. ,,Mediensysteme sind

Speicherformen, mit denen bestimmte Formzusammenhidnge auf Dauer fixiert, aufbewahrt und

2 Transkulturalitit wurde zum ersten Mal 1940 von dem Kubaner Fernando Ortiz verwendet. Anfang der 1990er
Jahre hat Wolfgang Welsch den Begriff wieder aktualisiert. Er hat sich damit beschiftigt und hat ihn historisch
analysiert, politisch und kulturell auf seine Wurzeln zuriickgefiihrt und gesellschaftlich konzipiert. Welsch
erkennt eine transkulturelle Entwicklung durch kulturelle Verflechtungen und die Uberwindung von
nationalistischen Lebensformen. Welschs Uberlegungen basierten auf der Wahrnehmung kultureller Grenzen,
die sich durch drei Phdnomene der westlichen Moderne kennzeichnen lassen: ,,durch soziale Homogenisierung,
ethnische Fundierung und interkulturelle Abgrenzung®“ (Welsch, 1994). Verflechtung, Durchmischung,
Gemeinsamkeit, Austausch und Interaktion sind nach Welsch die sozialen Formen einer transkulturellen
Gesellschaft (ebd.).



weitergegeben werden kdnnen®, sagt Hans-Dieter Huber, der das Kunstwerk als ein Mediensystem
versteht und beschreibt (Huber, 2007, S. 41). Mnemosyne war die dritte Liebe von Zeus und gebar fiir
ihn die Gebirgsgottinnen (Thriae-Musen), die iiber die Kunst herrschen sollten (Davey, 2000, S. 40).
Mnemosyne heilit die griechische Muse des Gedéchtnisses, des Behaltens der geistigen Freiheit und
der erinnernden Aneignung (ebd., S. 42 f), die nach Gadamer am Kunstobjekt und mit seinem
dauerhaften empfanglichen &sthetischen Charakter zu verbinden ist (ebd., S. 43). Der Philosoph hat
sich mit der Erfahrung der Kunst, die ein gewisses Verstehen und daher ein hermeneutisches Denken
potenzialisieren kann, befasst. Bei einer &dsthetischen Wahrnehmung war fiir ihn das Fremde der
Verstehenshorizont, der das Kunstwerk veranlassen kann und wo das Erinnern eine wesentliche Rolle
spielt (ebd., S. 35 f). Diese befremdende Erfahrung stammt vom dsthetischen Gedéichtnis-Erinnern
und der neuen Sinngebung, die das Kunstwerk ermdglicht und noch etwas enthiillen bzw.
vorausahnen kann. Gadamers Asthetik betrifft die vergangenen Kiinste, die bis heute vom Gedichtnis
ihren Raum und ihre Zeit enthiillen konnen, sowie die aktuellen Kunstmethoden, die anhand des
Kunstobjekts die dsthetischen Erfahrungen, Erinnerungen und das Wissen objektivieren, verwandeln

und dadurch dem Kunstwerk einen vorausahnenden Charakter verleihen kénnen.

Beispiel: Themistokles

Abb. 1 & 2: Themistokles, 5. Jahrhundert v. Chr., Marmor, Héhe 0,5 m, Breite 0,295 m, Tiefe 0,27 m, Ostia.



Die Abbildungen (Abb. 1 & 2) zeigen die Seiten einer Kopie einer Bildnisherme des Feldherrn
Themistokles (525 v. Chr. — 459 v. Chr.). Sein Vater stammte aus Athen und seine Mutter als Metoke
aus Arkarnanien (Viamus II, o. J., eine Internetqu.). Sein Portrdt gilt als eines der umstrittensten
Portrits der griechischen Kunst. Seitdem es ausgegraben wurde, liel sich in dem archéologischen
stilistischen Diskurs von einer Individualitit des 5. Jahrhunderts v. Chr. Sprechen (Viamus I, o. J.,
eine Internetqu.). Die Meinungen haben sich voneinander gespalten, weil der Staatsmann und
Feldherr nicht durch eine Idealdarstellung gezeigt wurde. Es ging um die Frage, ob die stilistischen
Merkmale in der damaligen Zeit dem Portrait beispielsweise einen negativen oder positiven Ausdruck
verleihen sollten. Durch die Schlacht von Salamis, in der Themistokles 1200 persische Kriegsschiffe
zerstorte, ist Themistokles zum Feldherrn des griechischen Volkes ernannt worden (Funke, 2006, S.
145); Blosel, 2010, eine Internetqu.). In der Tat driickt sein Portrit die Eigenschaften eines starken,
heldenhaften und ehrgeizigen Kriegers aus. Durch seine Schlachten hatte Themistokles viele Feinde
und wurde vor allem von den Spartanern beneidet, was als ein Grund seines spéteren schlechten
Rufes gesehen werden kann. Zu den negativen Betrachtungen koénnen seine ungewdhnlichen
Gesichtsziige gezdhlt werden; zum einen sind die kugelférmigen Augen mit einem Léwenblick zu
vergleichen, zum anderen beschreiben die Stirnfalten und seine aufgespannte Haltung individuelle
Merkmale, die zu dieser Zeit nicht iiblich waren. In diesem Fall kdnnten solche Beziige als negativ
bezeichnet werden, da das menschlich-tierische Mischwesen in der griechischen Mythologie ofter als
bedrohlich und bosartig angesehen wurde oder zumindest den Gottern und Helden mit ihren reinen
idealisierten menschlichen Erscheinungen untergeordnet war (Friebe, o. J., eine Internetqu.). So
taucht Herakles als Held anhand der Lowenhaut auf. Das Lowenfell ist als Attribut des Sieges zu
verstehen. Das Tierische wurde daher von den dargestellten Figuren von Halbgottern und Helden
getrennt dargestellt. Das Themistokles-Portrit trigt jedoch Tiermerkmale und dadurch wirkt es, als ob
Themistokles mit Lowenmerkmalen gemischt wiirde. Dies konnte so begriindet werden, dass
Themistokles Halbathener war und das Fremde mit dem Barbarischen angeglichen wurde (¢bd.). Was
diese These unterstiitzt, ist, dass Themistokles durch ein Scherbengericht aus Athen verbannt wurde.
Angeblich hatte er ein Biindnis mit den Persern geschlossen und wurde daher als Verrdter Athens
angeklagt (Viamus I, o. J., eine Internetqu.). Somit konnte das Portrdt Themistokles aufgrund der
individuellen Charakteristika entweder als Helden oder Verriter darstellen. Wird das Portrit weit von
dem stilistisch-archéologischen Diskurs betrachtet und interpretiert, konnte die Ritselhaftigkeit in
dem Portréit eine Besonderheit und hohe Aufmerksamkeit des Feldherrn begriinden. Sie ist als ein
Anlass neuen Wissens und der Neugier zu sehen, wobei das Fremde in der Antike im Verdacht stand.
Themistokles wird individuell und eigenartig betrachtet, insofern sich sein Abbild von den Idealen

der griechischen Portriats des 5. Jahrhunderts v. Chr. unterscheidet. Ein ideales Aussehen bei



politischen Personlichkeiten und Philosophen war ebenso mit der Vernunft und der Bildung der
dargestellten Person verbunden. Bei Themistokles konnte es sich aufgrund der unausgeglichenen
Gesichtsproportionen (z. B. fleischiges Gesicht und Stiernacken) um ein nichtidealisiertes Bildnis
handeln. Die Frisur mit kurzen Haaren kann als eine Demokratenmode interpretiert werden (Viamus
11, 0. J., eine Internetqu.). Anders ausgedriickt: In dem Portrait von Themistokles wird eine politische
Personlichkeit dargestellt, in der sich die gesamte politische Unruhe und die geist- und
zeitgeschichtlichen Zusammenhénge damaliger Zeit widerspiegeln. Ob es sich um eine Nobilitierung
oder Herabwiirdigung handelt, bleibt aufgrund der an dem Portrdt versammelten widerspriichlichen

Merkmale und Erzéhlungen unklar.

Beispiel: Mona Lisa

Als ein vergleichbares Beispiel ist Leonardo da Vincis ,,Mona Lisa“ (Abb. 3) in Betracht zu ziechen,
die als das beriihmteste Werk der Kunstgeschichte gilt. In den Werken der Renaissance sind
Charakteristika und Thematisierungen zu sehen, die mit der Antike verglichen werden kénnen. Das
franzosische Wort Renaissance bedeutet ,,Wiedergeburt® und in der Kunstgeschichte die
Wiederbelebung der Antike, in der viele Werte der Antike gesucht wurden, z. B. Humanismus,
Selbstbestimmung, Individualitit usw. (Dresden, 1967, S. 48 f; S. 221 ff’). Eine in einem Stuhl auf
dem Balkon sitzende Frau, die die rechte Hand auf die linke lehnt, sie blickt den Betrachter an, deutet
ein ritselhaftes Léicheln an und ist ohne Augenbrauen dargestellt. Sie trigt einen transparenten
Schleier und ein faltenreiches Kleid, das teilweise auf die linke Schulter gelegt ist. Auf dem
Hintergrund ist eine wirklichkeitstreue Landschaftsdarstellung zu sehen. Nach der Zeit des
Mittelalters war eine solche Darstellung nicht ganz selbstverstindlich. Sie kann als eine
Wiederfindung der Natur und der humanistischen Werte, die durch die mittelalterliche Metaphysik
und die Werte des Mittelalters dominiert wurden, reflektiert werden (ebd.). Auf der anderen Seite ist
das Portrét der Mona Lisa nicht als eine mustergiiltige Auspragung der damaligen Zeit zu betrachten.
Mit anderen Worten: Einerseits offenbart die Mona Lisa Inhalte, die das Menschenbild in das
Zentrum der Welt hochstufen. Dies kann in der Renaissance als eine hochgeachtete Darstellungsweise
und als Riickkehr zu antiken Werten, in denen die Stellung und Selbstbestimmung des Menschen
durch seine individuelle und idealisierte Attitiide in Erscheinung treten, angesehen werden (ehd., S.
63 ff). Solche aufkldrerischen Werte waren fiir die griechischen Philosophen der Antike bekannt

(ebd.). Andererseits wird das Bild der Mona Lisa trotz seiner Bekanntheit immer noch mit der Frage



Abb. 3: Leonardo da Vinci ,,Mona Lisa“, Ol auf Holz, 77 x 53 cm, 1503-1506, Musée du Louvre, Paris. Foto
(C) RMN-Grand Palais (musée du Louvre) / Michel Urtado.



https://de.wikipedia.org/wiki/Louvre

konfrontiert, ob es ein Portrét ist, da die Abbildung weiterhin Rétselhaftes enthélt. Es gibt zahlreiche
Theorien, die sich mit der Identitit des Portrits und mit seiner Asthetik beschiftigen. Z. B. ist die
Klérung der Frage, ob es sich um die Florentinerin Lisa del Giocondo handelt, trotz der hohen
Wabhrscheinlichkeit noch unsicher. So existieren auch Thesen, die fiir die Meinung stehen, dass die
Mona Lisa Da Vincis Mutter sein solle (Sidorova, 2017, eine Internetqu.). Eine weitere These stammt
von Roberto Zapperi, dass es sich um Pacifica Brandani aus Urbino handle. Giuliano de Medici war
in sie verliebt, sie sei von ihm mit einem unehelichen Sohn schwanger gewesen und bei seiner Geburt
gestorben (AP: 2009, eine Internetqu.). Fiir den geborenen Sohn, der seine Mutter nie gesehen hat,

sei Da Vinci mit einem idealisierten Portrdt einer Mutter beauftragt worden (ebd.). Die Aura der

Mona Lisa ist trotz verdnderter Schonheitsideale im Laufe der Zeit nie degeneriert worden. Das Bild

bewahrt seine Besonderheit und Rétselhaftigkeit immer noch (vgl. Clark, 1969, S. 109 ff).

Abb. 4: Die Mona Lisa (ein Ausschnitt).

Die beiden Portrits stammen einerseits aus verschiedenen Zeitrdumen, politischen und sozialen
Hintergriinden. Andererseits konnen an den beiden Portrits Gemeinsamkeiten gefunden werden. Die
Korrespondenzen zwischen der Individualitit der Portratierten und der Subjektivitit der Kiinstler sind
zu betrachten, die die Diskussion iiber die beiden Werke bereichert haben. Sowohl bei Themistokles
als auch bei Mona Lisa gilt es als unsicher, ob diese Personen abgebildet worden sind oder nicht. Vor
allem zeigt sich bei der Mona Lisa eine &hnliche Physiognomie, die auch in anderen
Figurendarstellungen Da Vincis, z. B. Engel, Heilige und weitere, gefunden werden kann. Das heif3t,
Da Vinci hebt eine bestimmte Mimik, Gesichtsziige und Schonheitsideale hervor, die auf zahlreichen
mannlichen und weiblichen dargestellten Personen wiederzuerkennen sind. Andererseits konnten
Ziige auf dem Gesicht der Mona Lisa auf mogliche Krankheiten verweisen, z. B. die beiden Flecken

vor dem linken Auge auf eine diagnostizierte Hyperlipidemie (Abb. 4). Diese konnen wiederum als
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individuell betrachtet werden, so wie es sich bei dem Portrait von Themistokles um Ziige handelt, die
im Vergleich zu dem idealisierten Portrit des Staatsmannes Perikles, Themistokles Zeitgenossen, als
fraglich wahrzunehmen sind. Bei den Schonheitsidealen, den individuellen Ziigen und
Physiognomien der beiden Portrits ergibt sich ein rétselhafter Ausdruck. Forscher, Kritiker und
Historiker sind noch immer beschéftigt, weitere Ideen, Inhalte, Wissen sowie psychologische und
subjektive Interpretationen herauszufinden (vgl. Zollner, 2003, S. 245). Ob Themistokles als Held
oder Verréter dargestellt ist, die Mona Lisa als eine echte Person oder eine Vorstellung Da Vincis, die
froh oder traurig ist, bleibt als korrespondierender Ausdruck, durch den die Fantasie des Betrachters
angeregt werden kann. Beide Portrits haben Inhalte aus der Natur aufgenommen, dadurch erscheinen
die Portraitierten nicht als Ubermenschen. Sie vermitteln auf diese Weise keine bestimmten
mythologischen oder religidsen Aussagen und grenzen sich damit vom alten problematischen Begriff
der Rasse bei den alten Griechen ab. Mit anderen Worten: Es handelt sich um zwei Welten, die sich
auf einen kontinuierlichen Streit beziehen, der nie durch eine vollkommene Synthese beendet werden

konnte.

Experiment: Portrits

Von der Rétselhaftigkeit solcher Portrits kann bis heute kiinstlerisch gelernt werden. Dabei geht es
nicht um eine Nachahmung solcher rdtselhaften Portrdts und daher eine geplante Rétselhaftigkeit,
sondern vielmehr um eine Ratselhaftigkeit, die sich mithilfe einer kiinstlerischen Methodik mittelbar
ergeben kann. Denn bei dem Riétselhaften der beiden oben beschriebenen Portréts (Abb. 1 - 4) kdnnte

der Zufall eine Rolle gespielt haben.

In der heutigen Zeit kénnen postmoderne Schonheitsideale, die sich unter dem Begriff Kulturalismus
einstufen lassen und mit dem Begriff Rasse verglichen werden konnen, gefunden werden. Solche
angestrebten Ideale werden anhand von experimentellen Portrdts kritisch behandelt. In dem
Gestaltungsprozess und der kiinstlerischen Verhaltensweise kann ein solches Identitdtsstreben
spatkapitalistischer SpaBigesellschaften untersucht, befragt und iiberwunden werden. In diesem
Zusammenhang werde ich mich auf ein eigenes kiinstlerisches Projekt (vgl. Al-Azzam, 2021, S. 43)
beziehen, das im Kunstunterricht konzipiert werden kann. In diesem Projekt geht es nicht nur um
Handwerk und Technik, sondern um eine Chance, {iber heutige Identitdten und Werte nachzudenken,
sich mit bestimmten Problemen wie Reinheit, Rassismus und Kulturidealen auseinanderzusetzen und
eine andere Denkweise wihrend des kiinstlerischen Schaffensprozesses und der Betrachtung zu

verwenden bzw. weiterzuentwickeln, die an eine transkulturelle Bildung appellieren kann.
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Entstanden sind Portrédts (Abb. 7 - 9), die nicht nach bestimmten Personen modelliert und gemalt
wurden, das heif3t ,,Portrdts ohne Modelle®. Anhand dieses Themas widme ich mich der folgenden
Frage: Kann die transkulturelle Kunst ein Beispiel bzw. eine Ubung fiir transkulturelle bzw.

moralische und antirassistische Bildung sein?

Meine interkulturelle Erfahrung steht im Vordergrund meiner Skulpturen, indem meine
unterschiedlichen Erfahrungen zwischen Ost und West eine Chance fiir eine reiche Konstruktion sein
konnen. Das Gesehene, Gelernte und Erfahrene in den verschiedenen Kulturen kann Teil einer
kiinstlerischen Erzdhlung werden. Traditionelle Kleidung, Schmuck, Naturbeobachtungen,
Wissenserwerb, Symbole, Werbung, Logos usw. kénnen an der Konstruktion teilnehmen und von
dem Kunstobjekt gebraucht werden. Ich kam nach Deutschland mit groBen Wiinschen und Trdumen
und meine Erfahrung ist von Enttduschungen gepridgt worden. Europa, das ich als das Paradies und
den platonischen Staat betrachtete, ldsst sich mit meiner Traumvorstellung nicht vergleichen. In
Deutschland ebenso wie in Jordanien herrscht noch das Extreme und lassen sich Ideologien und
Denkfehler finden, z. B. Rassismus, Fundamentalismus, Dogmatismus etc. Obwohl beide Kulturen
sich in der Postmoderne finden und die arabische von der westlichen Kultur dominiert ist, gibt es
Unterschiede, Widerspriichlichkeiten bzw. Doppelmoral und stehen beide Kulturen fiir
unterschiedliche Geistigkeiten. Die Ostliche Kultur sehnt sich nach Religiositét und Spiritualitidt und
die westliche nach Wissenschaftlichkeit und Rationalitdt, wobei in den beiden Kulturen viele
Phianomene auftauchen, die widerspriichlich sind, z. B. Re-Orientalismus in dem islamischen
Kulturraum und Fundamentalismus in der westlichen Kultur. Solche Ideologien werden mittelbar und
unmittelbar durch Bilderwerbungen des Tourismus und der Politik verwendet und abgelesen.
Idealisierte Menschenbilder sollen bestimmte verlorene kulturelle Werte vermitteln. ,,Orientalische*
Frauen mit fantasiechaften Kostiimen sollen westliche Touristen anlocken und politische

Personlichkeiten zeigen sich durch alte griechische Ideale, die meistens rechte Parteien vertreten.

Ich habe aufgrund dessen angefangen, Materialien und Ideen fiir meine Skulpturen zu sammeln.
Wiéhrend der Recherche bin ich auf die Idee gekommen, Schaufensterpuppen umzugestalten, da ich
mich sehr intensiv mit dem Begriff ,,Spétkapitalismus im digitalen Zeitalter* beschiftigt habe und der
Frage nachging, wie dieser die Schonheitsideale und den Antagonismus Ostlicher und westlicher

Kulturen durch die Digitalisierung, trotz ihrer grolen Vorteile, beeinflusst.
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Abb. 5 & 6: Schaufensterpuppe vor und wéhrend des Arbeitsprozesses.

Schaufensterpuppen lassen sich im Zusammenhang mit den postmodernen westlichen
Schonheitsidealen von Topmodels und Stereotypen, mit gesundem Korper und sportlichem Aussehen
betrachten. Andererseits konnen sie mit dem Alltag spétkapitalistischer Kulturen und dem Prestige
asthetischer Typen westlicher Kultur in Verbindung gebracht werden. Sie dienen als Werbemittel z.
B. von Accessoires und Make-up-Marken (Abb. 5). Sie befinden sich im Schaufenster mit ihren
postmodernen idealisierten Ziigen und entsprechender Mimik, z. B. mit groBen farbigen Augen,
rundféormigem Mund und Schlankheit. Eine Schaufensterpuppe wird als positiv und gesund
angesehen. Diese Merkmale sind bereits bei den griechischen Goéttern zu erfahren, indem sie den
Ausdruck einer Unsterblichkeit {ibermitteln sollten. Auf der anderen Seite wiederholen sich in der
Alltagskultur die Schaufensterpuppen mit ihrer kiinstlichen inszenierten Erscheinung. In dieser
dsthetischen Wiederholbarkeit lisst sich der Verlust der Individualitit als ein Problem einer
Warenindustrie, die die Menschenerscheinung und ihre idealen Vorstellungen beeinflusst hat,
reflektieren, indem dadurch ein asthetischer Konsensus herrscht. Auch in den auBlerwestlichen
Kulturen zeigen sich die Puppen in den Vitrinen und parallel mit Hollywoods Asthetisierungen
konnen sie als ein Beispiel eines postkolonialen Phdnomens wahrgenommen werden, indem sie heute
in China produziert werden und mit ihren westlichen Schonheitsidealen als Vorbilder auB3erwestlicher
Kulturen funktionieren. Mit den Schaufensterpuppen kiinstlerisch umzugehen, heifit auch, eine
kritische und ethische Haltung gegeniiber  verschleierten Phénomenen eines

,,Uberwachungskapitalismus* weiterzuentwickeln.
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Abb. 7: Hashim Al-Azzam ,Rétselhafte Blicke [“. Plastik, (Schaufensterpuppe, Leder, Stoff, Miinzen,
Pappmaché, Ol/Acryl, Harzlack, Spachtelmasse), 2014. Foto: (C) Hashim Al-Azzam.

Das schrittweise Vorgehen dieses Experiments gestaltete sich anders als bei meinen anderen
Experimenten, da die Suche nach Materialien und weiteren Elementen in einer Relation zu den
Schaufensterpuppen, ihrer Asthetik und Funktion stattgefunden hat. Im Verlauf meiner Recherchen
kam ich auf die Idee, bestimmte Gegenstinde aus dem Alltagsleben meiner Tradition mit den
Schaufensterpuppen zusammenzusetzen und zu sehen, was dann passieren wiirde. Als eine
Konstruktion anderer Art kann diese Zusammensetzung der Materialien beschrieben werden. Ich habe
die Puppen mit weilem Spriihlack gefirbt und danach mit weiller fliissiger Spachtelmasse
feingestrichen, damit die Ol- und Acrylfarbe festgehalten werden konnten. Die Augen und die
anderen Gesichtsziige sind gemalt worden. Schmuck und Kleider bestehen auch aus unterschiedlichen
gespriithten und gespachtelten Materialien (z. B. Stoff, Leder, Kunststoff, Miinzen, Chips) (Abb. 6),
die verfremdet und farbig behandelt worden sind. Die Schichtungsweise der Materialien ist intuitiv-
konstruktiv weiterentwickelt worden. Das heifit, die Materialien sind nicht nach vorherigen Ideen
oder Vorstellungen verbunden worden. Dies geschah durch ein blindes und zugleich reflektiertes
Verhalten. Es lésst sich als ein rétselhaftes Handeln mit dem Kunstobjekt beschreiben, indem ich und
das Kunstwerk in eine wechselseitige bzw. gegenseitige Beziechung treten konnten. Ich habe ohne
Vorwissen getastet und bewusst beurteilt. Spéter habe ich das Gefiihl gehabt, dass das Kunstwerk mir
neue Wege, Moglichkeiten und Losungen zeigt. Anders gesagt, das Kunstwerk bietet Anfange von

Erzdhlungen an, denen ich folgen und die ich materiell sowie technisch objektivieren sollte. Diese
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Notwendigkeit des Kunstwerkes konnte ein benétigter Gegenstand oder Pinselstrich sein. Die
Herausforderung bestand auch, dass das Kunstobjekt handwerklich bedient werden konnte. Diese
Methodik ist nicht neu und wurde von Kiinstlern (Da Vinci, Kandinsky und Beuys) und Philosophen
(Adorno) rezipiert, um eine gewisse Naturnachahmung zu erreichen. Eine Verbindung zwischen
Portréitdarstellung und Naturnachahmung klingt ungewdhnlich, obwohl damit bereits von Da Vinci
experimentiert wurde. Leonardo da Vinci hat die Haare mancher Figuren nach den organischen
Kréften, Bewegungen, z. B. Wasserstrudel, und dem Wachstum von Naturlebewesen, z. B. Pflanzen

usw., entworfen und gemalt (Clark, 1969, S. 156 ff: Miintz, 2012, S. 105 f).?

Abb. 8 und 9: Hashim Al-Azzam ,,Rétselhafte Blicke II & III*. Plastik, (Schaufensterpuppe, Leder, Stoff, Miinzen,
Pappmaché, Ol/Acryl, Harzlack, Spachtelmasse), 2014. Foto: (C) Hashim Al-Azzam.

Eine solche Darstellung hat nicht mit einer Selbst-Portratierung oder Darstellungsidealen zu tun,
sondern mit einem Plastizieren des Inneren, wenngleich sie sich an einer Inszenierung und
Konstruktion aus eigener Biografie und eigenem Wissen orientiert. Ein Portraitieren des Selbst
geschieht durch eine Verschmelzung zwischen dem Kiinstler-Subjekt und dem Kunstobjekt. Dies
kann als kontinuierliche kritische und affirmative (bejahende) Relation zwischen Sender und
Empfanger bezeichnet werden, wo die Grenzen zwischen Sender und Empfanger verschwinden. Die
Skulpturen hegen den Anspruch, eine metakognitive Wahrnehmung anzubieten, indem ich iiber mein

Denken zu denken, meine Gefiihle zu fithlen und zu beurteilen angeregt wurde. Ferner konnen die

3 Hierzu auch Beispiele: Sintflut, 1517/18, Groteske Figur, 1500/06 und Kopf der Leda, 1505/06, (von Holst,
2019/20, eine Internetqu.).
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Skulpturen eine meditative Achtsamkeit anbieten, wo das Hier und das Jetzt gedanklich
wiedergefunden werden koénnen, indem Kiinstler und Betrachter von einem ,Mindwandering*
entzogen werden (vel. Scobel, 2020, Youtube ). Ostliche und westliche zeitgeschichtliche, geist- und
kunstgeschichtliche Zusammenhédnge lassen sich auch entziffern, sind aber mit der Empfindung
verschmolzen. Es kann beispielsweise von der Aufkliarung ein Bezug zur skulpturierten
Frauendarstellung und von der Meditation ein Bezug zu den Abstraktionen an den Plastiken, die eine
meditative Wahrnehmung veranlassen konnen, gefunden werden.* Mit anderen Worten: Die Plastiken
(Abb. 7 — 9) bieten ein gefiihltes Wissen und ein reflektiertes Gefiihl an, dadurch tritt die Kunst als
eine Bildungsquelle hervor. Von diesem permanenten Dialog hat bereits Joseph Beuys gesprochen
und diesen anhand des umgedrehten Stabes symbolisiert. Beuys bezeichnet diesen Prozess als eine
»Reflexion™ (vgl. Buschkiihle, 1997, S. 126 f). In diesem Experiment zeigt sich ein neuer
Sinnzusammenhang von differierenden Motiven, Gegenstinden und Farbauftriagen, die vom Geist des
Kunstwerkes und seiner Notwendigkeit bendtigt wurden. Das Resultat ldsst sich verstehen als

ratselhafte Portrits, die vom Betrachter ein ganzheitliches Denken anstrengen.

Der Subtext

,.Erkenne dich selbst ist das Zitat von Chilon von Sparta, das am Apollotempel von Delphi stand. Es
sollte heiBen: Vergiss nicht, dass du kein Gott bist! Der Mensch ist sterblich und kann den Tod und
seine Sorge nicht iiberwinden. Er ist fiir sein Leben und seine Bildung verantwortlich, wo er seine
Individualitit weiterentwickeln kann. Dazu gehoren sein Leiden und Trdume. Er kann sich von der
Wirklichkeit nicht trennen und ist mit der Natur verbunden, indem er den Tod nicht besiegen kann. Er
bleibt von den Naturgesetzen anhédngig, obwohl er sich danach sehnt, sie zu beherrschen. Diese
Aussage scheint mir mit Heideggers Sorge-Philosophie vergleichbar zu sein. Heidegger hat vom
existenziellen Streit zwischen Himmel und Erde, der in den existenziellen Dimensionen der Kunst
gefunden werden kann, gesprochen.” Obwohl die beiden Portriits von Themistokles und Mona Lisa

als Individuen und nicht als rein ideal wahrzunehmen sind, konnen dabei Beziige von idealisierten

4 ,,Orient” und ,,Okzident” sind die benachbarten Kulturen, die sich in einem permanenten Streit befinden und
sich gegenseitig als bedrohlich wahrnehmen, einander aber vielseitig beeinflusst haben.

5 Heidegger hat vom ,,Geviert, in dem eine Welt erzeugt wird, gesprochen. Die Rede sei, wo die Erde eines der
>>Vier<< der Vierung sei: Erde und Himmel, Sterbliche und Géttliche (vgl. Vattimo, 1985, S. 77). Alle Vier
sind voneinander abhéngig und zugleich streiten sie sich gegenseitig. Sie lassen sich als Himmel und Erde
sowie Vergangenheit und Zukunft interpretieren (vgl. Maas, 2015, S. 198). Heidegger schreibt: ,,Sich-Vorweg
im Schon-sein-in als Sein-bei (zit. n. Buschkiihle, 2017, S. 160). Diesen auBlergewohnlichen Satz hat Heidegger
in Bezug auf seine philosophische These geschrieben, dass der Mensch durch seine Sorge, durch seine Angst
vor dem Tod, vor seiner Sterblichkeit, seine Zukunft gestaltet und sich auf sie richtet. Das Leben ist seine Sorge
und wird dadurch verdndert. Alles, was um den Menschen herumsteht, wird von ithm und durch seine Sorge
handelnd bewaltigt (¢hd.). Dies kann ohne die Vergangenheit bzw. ohne geschichtliche Beziige und Traditionen
nicht geschehen, die Teil seines Lebens sind und auf ihn Einfluss nehmen. Handelnd kann das erreicht werden,
indem die anderen und die Dinge seinen Bezug gewinnen, bei denen er ist (ebd.).
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Zigen reflektiert werden. Wahrend Themistokles mit zerschlagenen Ohren eines Athleten und Mona
Lisas diagnostizierte Krankheit erscheinen, zeigen sie sich doch durch selbstbewusste Haltungen,
selbstbestimmte Darstellungen und Empathie, die von den griechischen Idealen beibehalten wurden.
Bei Themistokles Bildnis wurde etwas von den Idealen der Gotter bzw. Halbgotter hineingesetzt (z.
B. Stirke und heldenhafte Erscheinung) und die Mona Lisa lésst sich von den mittelalterlichen
Antiidealen befreien und auf die Schonheit der Antike zuriickfithren. An den beiden Portréts kdnnen
ideale® bzw. gottliche und zugleich individuelle Ziige, existenzielles Leiden und Sorgen interpretiert
werden. Anders ausgedriickt: Zwischen diesen widerspriichlichen Dimensionen ldsst sich eine
ritselhafte Dimension empfinden. Diese Rdétselhaftigkeit kann ein Grund fiir die umstrittenen

Meinungen sein.

Heute und in den heutigen Krisen wird die Renaissance bzw. die Aufkldrung immer noch als Ziel, das
nie erreicht worden ist, angesehen. Denn in dem heutigen digitalen Zeitalter geht die Balance
zwischen Verstand und Gefiihl verloren, die in der Kunst in eine wechselseitige Inspiration und
Ergdnzung gebracht werden kann. Kunst kann aufgrund dessen und in diesen Krisen als eine
Bildungsquelle, in der solche Balance experimentiert und geschult wird, intervenieren. Das hat bereits
Schiller durch seine beriihmte Aussage angekiindigt: ,,Der Mensch [...] ist da nur ganz Mensch, wo er
spielt®. (Schiller, 1795, 15er Brief). Das hei3t, der Mensch ist da nur ganz Mensch, wo er kiinstlerisch
gestaltet, indem in der Kunst Stoff- und Formtriebe gemischt werden. Mit der Schonheit kann der
Mensch spielen und dadurch seine Fahigkeiten weiterentwickeln. In Schillers Briefen wird die
asthetische Erziehung des Menschen thematisiert und wird das Spiel des freien Subjekts gefunden
und rezipiert. Darauf hat sich Adorno spiter bezogen, indem dieses Spiel in der Kunst zur
Naturnachahmung gefiihrt werden kann. Adorno hat von einem Wechselspiel zwischen Mimesis und
Konstruktion gesprochen, mit dessen Hilfe das Naturschone an sich nachgeahmt werden kann. Das ist
ein zwischen Intuition und Vernunft entwickelter kiinstlerischer Habitus. Zwischen Zufall und
kritischer Beurteilung kann sich das Kunstwerk weiterentwickeln und zu einem Naturcharakter
gelangen, der mit der Rétselhaftigkeit der Musik angeglichen werden kann. Das Resultat ist eine
Synthesis zwischen Form und Gefiihl, Material und Gedanke, die in einem permanenten Wechselspiel

und in einer dialektischen Bewegung bleibt.

¢ Idee stammt vom griechischen Wort ,,idein* und bedeutete Sehen, Erkennen, Ansehen und urspriinglich den
sinnlichen Anblick sowie den Anblick des inneren Wesens (vgl. Miiller, 1962, S. 68). Bei Platon sind Ideen als
vollkommene, unverdnderliche, {ibersinnliche Urbilder und als metaphysische Realitdt zu verstehen, wovon die
sinnlichen Erscheinungen nur Nachbilder sind (vgl. Miisse, o. J., eine Internetqu.). Die Idee des Schonen wird z.
B. als das Schone an sich verstanden (vgl. Stiller, 2013, S. 4). In dem Werk ,,Das Gastmahl“ beschreibt Diotima
das Wesen der Schonheit im Einklang mit Platons Lehre, dass es ewig Seiendes und Unverdnderliches sei, das
weder wachst noch hinscheidet™ (vgl. Eckstein, 1966, S. 100 ff; hierzu auch Benardete, 1993, S. 80 [f; vgl.
Bernert, 2013, eine Internetqu.).
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,~Formgefiihl ist zugleich blinde und verbindliche Reflexion der Sache in sich, auf welche sie
sich verlassen muf}; die sich selbst verschlossene Objektivitit, die dem subjektiven
mimetischen Vermogen zufdllt, das seinerseits an seinem Widerspiel, der rationalen
Konstruktion, sich kréftigt. Die Blindheit des Formgefiihls korrespondiert der Notwendigkeit
in der Sache®, sagt Adorno (zit. n. Buschkiihle, 2007, S. 129).
Einerseits gilt das Mimetische als ein unbewusstes, schnelles, emotionales, instinktives, blindes
Verhalten, andererseits wird fiir diesen Gedanken oder Geistesblitz ein rationaler Sinn gefunden, als
ob es sich um eine vorbereitete Entscheidung handeln wiirde. Diese Dialektik wurde bereits von
Kandinsky hervorgehoben und philosophiert. Kandinsky hat immer wieder von einer ,,inneren
Notwendigkeit* gesprochen, die das Objekt von dem Kiinstler-Subjekt verlangt, die eine Eigenschaft
des Kunstwerkes sein wird und seinen Inhalt bereichert (vgl. Kandinsky, 1970). Mit dieser
Verhaltensweise sind die Skulpturen konstruiert und transformiert worden. Daher fiihle ich mich von
Kandinsky und Adornos Philosophien angesprochen. Die Plastiken lassen sich als transkulturelle
Portrédts beschreiben, indem sie aus kulturellen Kontrasten und Gegnerschaften bestehen und
zwischen kulturellen Gegensitzlichkeiten entstanden sind. Beduinische Kleider, Schmuck und
Tattoos sind mit westlichen Ziigen und postmodernen Idealen zusammengesetzt worden. Die
Plastiken sind auch farbig behandelt worden (vgl. A/-Azzam, 2021, S. 114 f) Dies ist als Gegenentwurf
zur postmodernen Oberflachlichkeit der Spektakel und der ideologischen Verfithrung von
Fundamentalismus, Nationalismus usw. zu beschreiben. Dadurch erreicht das Kunstwerk seine
Individualitdt und Tiefe, im Gegensatz zu postmodernen oberflédchlichen, klischeehaften
Erscheinungen. Nietzsche, der sowohl die Kiinstler der Moderne als auch der Postmoderne
beeinflusst hat, hat vollkommen recht, wenn er deklariert: ,,Die Kunst und nichts als die Kunst! Sie ist
die grofe Ermdglicherin des Lebens, die grole Verfiihrerin zum Leben, das grofle Stimulans des

Lebens.” (Zit. n. Walter, 1985, S. 47)

Moralische Bildung und kunstpidagogische Aspekte

Anhand dieser Experimente vertrete ich eine kiinstlerische Haltung, die sich an einer ganzheitlichen
Denkweise orientiert. Diese bewegliche Denkweise wird wéhrend des Gestaltungsprozesses und bei
der transformierten Form hervorgerufen. Zwischen dem Wissen und Nichtwissen lassen sich Ideen
und Erzdhlungen wegen eines Sinnzusammenhangs des Kunstobjektes rational und intuitiv in
Beziehung setzen. Joseph Beuys hat von der plastischen Theorie ,,Chaos — Bewegung — Form* (vgl.
Stiller, 2013/2014, S. 3 [f) gesprochen, die heute viele Impulse hat. Aus dem Nichts eine Wirme
herausholen und sie schopferisch formen. Durch dieses Projekt habe ich mich beispielsweise fiir
bestimmte Fragen und Auseinandersetzungen interessiert, z. B. Identitdt, kulturelle Krisen,

postmoderne Ideale und Reinheit, Hochkulturen und Kulturen der sog. Dritten Welt, die mit dem
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Akademismus und seinen Einschrankungen nicht zusammenhéngen. Ich habe kein Foto oder Muster
nachgeahmt bzw. portritiert, sondern mich mit Portrits befasst, die ich nie gesehen habe und die
dadurch zugleich keine direkte Aussage zeigen. Sie zeigen zwar vieles von Wissenserwerb,
Erfahrungen und weitere Zusammenhénge, die aber mittelbar im Subtext einflieBen. Anders
ausgedriickt: Das Kunstobjekt iiberwacht die Krisen seiner Zeit, die Notwendigkeit seiner
Réumlichkeit bzw. seiner Umgebung und die Sorge des Schaffenden und empfangt dessen Wissen
mittelbar in sich. Es zieht von dem Kiinstler-Subjekt alles heran, was dieses will, insofern die
dominante Rationalitdt des Subjekts deaktiviert wird und der Kiinstler sich intuitiv auf das Kunstwerk
einldsst. Dies ist das Moment, in dem das Kiinstler-Subjekt dem Kunstobjekt und seinen ergebenen
erzdhlerischen Wegen folgt und darauf kiinstlerisch reagiert. Es kann als ein blindes Tasten
beschrieben werden, das wieder kritisch korrigiert wird. Durch dieses Wechselspiel zwischen
intuitivem Verhalten und rationaler kritischer Beurteilung kann eine naturdhnliche Darstellung
gelingen. Anders ausgedriickt: Die moderne Kunst hat neue Erzdhlungen, Verhaltensweisen und
Thematisierungen mitgebracht, die als friedlich bzw. antiideal und antiideologisch schlechthin
betrachtet werden kdnnen. Auf den Plastiken ist ebenso keine religiose Symbolik und kein Streben
nach Vollendung zu erkennen, sondern sind andere Erzdhlungen wahrzunehmen. In seinem Buch
,»Das postmoderne Wissen“ hat Lyotard zwischen den groBen und den kleinen Erzdhlungen
unterschieden und vom Ende der groBen Erzdhlungen gesprochen. Die groBen Erzéhlungen sind im
Sinne von Lyotard auf religiose, wissenschaftliche, philosophische, politische Inhalte hingesteuert,
die in der Moderne Wahrheitsanspriiche, Allgemeingiiltigkeiten und oberste Prinzipien vom Subjekt
verlangten und beispielsweise die Themen der Kunst waren sowie die kiinstlerische Erzdhlung
dominierten und instrumentalisierten (z. B. Gott, Vernunft, Systemtheorie, marxistische oder
sozialistische Gesellschaftstheorien etc.) (vgl. Lyotard, 1994). Dies kann spidter bei den
Impressionisten nachvollzogen werden, indem sie sich fiir die Kréifte der Natur interessierten und auf
die groBen Erzéhlungen verzichteten. Solche abstrakten Ausdrucksweisen zeigen sich an den Portréts
als Teil ihres Subtextes und zugleich als Farbpigmente und Pinselstriche, die an sich reflektiert
werden konnen. Kiinstlerische Erzdhlung befreit sich von den Grenzen der Disziplinen und schlief3t
Emotionen, personliche Erfahrungen, wissenschaftliche Erkenntnisse, technische und institutionelle
Kompetenzen und moralische Reflexionen mit ein (vg/. Buschkiihle, 2007, S. 51). Das heif}t, als eine
farbig-empfindsame, konkret-gedachte Wahrnehmung ergibt sich eine essenzielle Rétselhaftigkeit.
Sie gilt auch als eine Reaktion auf die groen Erzdhlungen der heutigen Ideologien, die durch die

digitalen Medien profitieren.

Von solchen portritihnlichen Plastiken, die einen Naturcharakter haben, hat sich das Ritselhafte

ergeben, das einen offenen dialektischen Charakter hat. Es verlangt ein bewegliches Denken, weil es
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einen konfrontierenden Charakter hat. Es ldsst sich auch sagen, ein friedliches, antirassistisches
Denken wird gebildet und geiibt. Das Problem der Rasse und der Hass des Fremden kehren zur
Antike zuriick. So beschrieb Heraklit die Seele der Barbaren, die durch die ,Wahrnehmung den
Verstand nicht geschult haben‘: ,,Schlimme Zeugen sind Augen und Ohren den Menschen, sofern sie
barbarische Seelen haben. (zit. n. Jiithner, 1923, S. §) Einem Barbaren fehle es, so Heraklit, an einer
geistigen Schulung. Sie seien ungebildet, roh, aberglédubisch, ungeschickt, unverstindig und dumm
(vgl., ebd.). Fiir dieses Problem hat der Sophist Antiphon die Natur als Nachweis hervorgehoben und
sie als Lehrquelle rezipiert, indem er im Gegensatz zu Heraklit betont: ,,Von Natur aus sind wir alle in
jeder Hinsicht gleichermaBlen geschaffen ebenso Barbaren wie Hellenen zu sein.* (zit. n. ebd., S. 17)
Die Sophisten schafften es zwar nicht, die Kluft zwischen Ost und West zu iiberbriicken, aber die
Idee von Freiheit und Gleichheit existierte dennoch (vel. ebd.). Wie oben erwéhnt, hat Da Vinci mit
einem naturdhnlichen Habitus angefangen, indem er die Haare seiner Figuren nicht nach Modellen
malte, sondern nach Naturgegenstdnden (wie Wasser und Blumen) (Miintz, 2012, S. 105 f). In diesem
Sinne hat sich Da Vinci nicht als Naturnachahmer verstanden, sondern vielmehr als Kiinstler, der eine
parallele Welt zur Natur schaffen und gestalten wollte. Kandinsky hat danach versucht, die Kunst mit
der Natur zu parallelisieren, aber mit anderen kiinstlerischen Mitteln. Dergestalt hat spiter auch
Beuys anhand seines erweiterten Kunstbegriffs weiterentwickelt. Die Frage ist, was diese Kiinstler
dadurch finden wollten. Alle drei Kiinstler haben von Verhaltensweisen und ihren pédagogischen
Dimensionen gesprochen und diese erahnt. Was kann in diesem kiinstlerischen Handeln gelernt

werden?

Das Pragmatische hat heutzutage den Vorrang und versucht, vieles zu dirigieren, sogar menschliche
Erscheinungen und Idealvorstellungen. Eine Beschrinkung auf das AuBere bzw. Kérperliche und das
Interesse an den duBlerlichen Idealen wird heutzutage digital iiberwacht, fiir das Subjekt bestimmt und
dadurch werden die geistigen Fahigkeiten degradiert (vel. Zuboff, 2020). Stattdessen sollten meines
Erachtens die geistigen Fahigkeiten und ein plastisches Denken gebildet bzw. geformt werden,
welches vom heutigen Bildungssystem ,,PISA* ausgeklammert wird. Die PISA-Studien steuern alles,
was die Kulturindustrie bendtigt, und versuchen, die Fantasie, die durch die Kunst
weiterzuentwickeln ist, schlummern zu lassen, als ob sie sagen wiirden, alles, was das Subjekt von
Fantasie und Wiinschen braucht, wird von der Technik erfiillt. Davor hat schon Adorno gewarnt,
indem er voraussah, dass es bei der Kulturindustrie und Massenkultur um eine ,,Pseudoindividualitét®
und nicht um Subjekte und deren individuelle geistige Féhigkeiten geht (vgl. Ritsert, 2014, S. 2). Im
Kunstgestaltungprozess geschieht hingegen eine Verschmelzung zwischen Kiinstler-Subjekt und
Objekt, wo die Grenzen zwischen Sender und Empfanger verschwinden kdnnen und dies zu einem

schopferischen Prozess wird. Mithilfe des Raétselhaften und Musik&hnlichen wird das Subjekt
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(Kiinstler und Betrachter) angestrengt, nachzudenken und zugleich zu empfinden sowie zu einer
Selbstreflexion und Selbstkritik zu gelangen. Denn das Rétselhafte wirkt provokant gegeniiber dem
Wissen des Subjekts und seinem sprachlichen Ausdruck. Vollkommen kann es nicht mit Worten
beschrieben werden. Grofle Zusammenhdnge werden ebenso hervorgerufen, die auf die menschliche
Existenz einen Einfluss ausiiben. Anders gesagt, eine Antidogmatik des Denkens ldsst den Kiinstler
zum Suchenden werden, der seine Biografie im Mittelpunkt betrachtet, aus der sich der Subtext seines

Kunstwerkes speist.

Philipp Hiibl sagt in Anschluss an Untersuchungen, dass die Moral den Kern der Identitét bilde und
daher Menschen fiir identitatsschiitzende Denkfehler anfillig seien (/7iib/, 2019, S. 17). Der Philosoph
stellt auch fest, dass die Menschen grundsitzlich autonom seien, indem sie ihre Moral und politische
Gesinnung iiberdenken konnten. Auf der anderen Seite machen sie von ihrer Selbstbestimmung zu
selten Gebrauch (ehd., S. 13). Hiibl hat herausgefunden, dass die Moral emotional, biologisch,
polarisiert und eine Entscheidung ist. Beispielsweise stammen Angst und Ekel (Abscheu) gegeniiber
dem Fremden aus Emotionen, die die Menschen schiitzen und zugleich tduschen kénnen. Sie haben
viele ihrer moralischen Entscheidungen und Werte im Laufe der Zeit verniinftig weiterentwickelt,
indem sie anders als ihre Vorfahren in der Steinzeit handeln kénnen. Trotzdem gibt es nach Hiibl
noch moralische Konflikte, die die Gesellschaften und Kulturen spalten (ebd., S. 12—19, 4049, 101

[11). Antirassismus und Transkulturalitidt lassen sich mit kreativer Ethik verbinden. Kreative Ethik
kann durch die permanenten Prozesse, Wechselspiele und Korrespondenzen der Kunst bzw. der
Plastik gebildet werden, indem das Denken und das Handeln bzw. Achtsamkeit und Empathie,
kritische Reflexion und Einfiithlung balanciert werden und sich wechselseitig korrigieren. Sowohl
wahrend des Arbeitsprozesses als auch wéhrend der Betrachtung sind solche geistigen Aktivititen
und Bildungsprozesse mdglich und fiir eine transkulturelle und moralische Bildung relevant. Dadurch
konnen meines Erachtens Denkfehler und kulturelle Starrheit iiberwunden werden. Mit anderen
Worten: Es handelt sich in solchen plastischen Gestaltungsprozessen um ein ganzheitliches
bewegliches plastisches Denken, das fiir eine existenzielle Kreativitit des Subjekts, seine

Lebensfiihrung, sein soziales Leben und seine ethischen Urteile wesentlich ist.
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Ostia: Portrits des 5. Jahrhunderts v. Chr. (0. J), in: Viamus, unter: http://viamus.uni-
goettingen.de/fr/e /uni/c/02/01/index_html (abgerufen am 08.07.2021).

(Abb. 2) Themistokles (Halbprofil), Portrits des 5. Jahrhunderts v. Chr. (0. J), in: Viamus, unter:
http://viamus.uni-goettingen.de/fr/e_/uni/c/02/01/index_html (abgerufen am 08.07.2021).

(Abb. 3) Leonardo da Vinci ,,Mona Lisa®, Ol auf Holz, 77 x 53 cm, 1503-1506, Paris. Foto: (C)
RMN-Grand Palais (musée du Louvre) / Michel Urtado.

(Abb. 4) Leonardo da Vinci ,,Mona Lisa“ (ein Ausschnitt). Foto: (C) RMN-Grand Palais (musée
du Louvre) / Michel Urtado.

(Abb. 5) Hashim AL-Azzam: Plastik als transkulturelle Erfahrung. Vom kiinstlerischen Handeln zu
transkulturellen Prozessen, Hamburg 2021, S. 47.

(Abb. 6) Hashim AL-Azzam: Plastik als transkulturelle Erfahrung. Vom kiinstlerischen Handeln zu
transkulturellen Prozessen, Hamburg 2021, S. 47.

(Abb. 7) Hashim AL-Azzam, Rétselhafte Blicke I: Plastik, (Schaufensterpuppe, Leder, Stoff,
Miinzen, Pappmaché, Ol/Acryl, Harzlack, Spachtelmasse). 40 x 35 cm, 2014. Foto: (C) Hashim Al-
Azzam.

(Abb. 8) Hashim AL-Azzam, Rétselhafte Blicke II: Plastik, (Schaufensterpuppe, Leder, Stoff,
Miinzen, Pappmaché, Ol/Acryl, Harzlack, Spachtelmasse). 40 x 35 cm, 2014. Foto: (C) Hashim. Al-
Azzam.

(Abb. 9) Hashim AL-Azzam, Rétselhafte Blicke I1I: Plastik, (Schaufensterpuppe, Leder, Stoff,
Miinzen, Pappmaché, Ol/Acryl, Harzlack, Spachtelmasse). 40 x 35 cm, 2014. Foto: (C) Hashim Al-
Azzam.
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