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Stillleben von Pavel Feinstein

Die Malerei von Pavel Feinstein wirkt auf den ersten Blick traditionell und wurde
haufig als altmeisterlich beschrieben — der Kiinstler sei der »neue Altmeister«, schrieb
der Kritiker Manfred Schwarz am 7. September 2010 in der Zeit. Feinstein bezeugt
in seiner Malerei, was er gesehen hat, sein zentrales Thema ist die Welt, wie er sie
gefiltert durch sein Temperament sieht. Er arbeitet in den traditionellen Genres von
Portrat, Landschaft, Allegorie / Historie und Stillleben.

In seinen Stillleben wird wohl am klarsten, was seine Malerei insgesamt auszeich-
net, denn hier ist das Thema so beildufig und anspruchslos, dass die Malerei als Malerei
zum Schwerpunkt der Aufmerksamkeit wird. 1916 stellte der Maler Max Liebermann
fest: »Der Satz, dass die gutgemalte Riibe besser sei als die schlechtgemalte Madonna,
gehort zum eisernen Bestand der modernen Asthetik. Aber der Satz ist falsch; er
miisste lauten: die gutgemalte Riibe ist ebenso gut wie die gutgemalte Madonna.«
Einige Zeilen spater zieht er das Fazit: »Der spezifisch malerische Gehalt eines Bildes
ist umso grofier, je geringer das Interesse an seinem Gegenstande selber ist; je rest-
loser der Inhalt eines Bildes in malerischer Form aufgegangen ist, desto grofier ist der
Maler.«* Gerade im Stillleben erweist sich die Wahrheit von Liebermanns Feststellung,
das zeigen schon die allerfriithesten Bilder dieser Gattung von Jacopo de’Barbari und
Michelangelo da Caravaggio. Das Stillleben etablierte sich als selbststiandige Gattung,
weil es den Malern am ehesten ermoglichte, Malerei als Malerei zu betreiben, ohne
auf die Thematik zu viel Riicksicht nehmen zu miissen.

Feinsteins motivisch so karge wie malerisch iiberschwingliche kleine Still-
leben gehoren in eine Reihe von Werken grofier Maler wie Sanchez Cotan, Chardin,

Cézanne, Van Gogh, Schuch, Morandi oder Hockney — oder auch den fotografischen



Pavel Feinstein’s Still Lifes

Pavel Feinstein’s way of painting appears at first glance to be traditional and has often
been described as old-masterly — the artist is the “new Old Master”, as critic Manfred
Schwarz wrote in “Die Zeit” on September 7th, 2010. Feinstein, in his painting, bears
witness to what he has seen; his main subject is the world, as he sees it, filtered through
his temperament. He works in the traditional genres of portrait, landscape, allegory /
history and still life.

What makes his painting special is best seen in his still lifes, as here the subject is
so parenthetical and unassuming that painting itself becomes the centre of attention. In
1916 the painter Max Liebermann said: “The phrase that the well-painted turnip is better
than the badly painted Madonna is at the core of modern aesthetics. But it is false; one
would have to say that the well-painted turnip is as good as the well-painted Madonna.”
A tew lines later he draws the conclusion: “The specifically painterly content of an image
is all the greater, the smaller the interest in its subject matter; the more completely the
subject matter of an image is merged with painterly form, the greater the painter.”* It is
especially in the still lifes that the truth of Liebermann’s statement is proven, and indeed
is already shown in the very earliest pictures of this genre by Jacopo de’ Barbari and
Michelangelo da Caravaggio. Still lifes became a genre of their own because they best
enabled painters to pursue painting as painting, without taking into account much of the
subject matter.

Feinstein’s still lifes, skimpy in motif but exuberantly painted, stand in line with a
number of works by great painters such as Sanchez Cotan, Chardin, Cézanne, van Gogh,
Schuch, Morandi or Hockney — or the photographic still lifes of an artist like Wols. The

objects in Feinstein’s paintings are presented in a neutral, mostly brown-grey space. They



Stillleben eines Wols. Feinsteins Bildgegenstiande werden in einem neutralen, meist
braungrauen Raum priasentiert. Dabei werden sie in einer Malweise dargestellt, die
vor Cézanne so nicht moglich gewesen wire — sie sind nicht kleinmeisterlich oder
fotorealistisch und zentralperspektivisch ausgefiihrt, sondern in einer souverdnen
Handschrift, die sich aus grofier Entfernung noch klar lesen lasst. (David Hockney hat
zu Recht erklirt, dass Cézanne der Erste war, der seine Bilder mit zwei gleichzeitig ge-
offneten Augen malte, die Zentralperspektive dadurch vermied und einen malerischen
Reichtum erschloss, von dem nach ihm zahllose Maler profitieren konnten. Feinstein
ist einer davon.) Bei extremer Nahsicht 16sen sich die Bildgegenstande in einer sinn-
lichen, gestischen, reinen Malerei auf. Feinstein stellt so eine enge Verbindung zwischen
Betrachter, Bild und Maler her, denn im Nachvollzug der malerischen Handschrift
kann der Betrachter immer wieder neu die Entstehung des Bildes mit den auf ihm
dargestellten Gegenstinden erleben. So ereignet sich der kiinstlerische Schopfungs-
akt jedesmal neu, und die Bilder bleiben zeitgenossisch frisch. Die Gegenstinde sind
nur selten historisch bestimmbar, denn es sind iiberwiegend nachwachsende Natur-
produkte oder im Falle der Porzellangefdfie und Glaser so allgemeine Formen, wie es
sie seit mindestens 100 Jahren gibt. Ganz selten finden sich Indizien fiir die jiingste
Vergangenheit — wir miissen bei figurativen Darstellungen immer von Vergangenheit
sprechen, denn der Maler bezeugt etwas, das er gesehen und geschildert hat. Die Male-
rei handelt davon, die Erinnerung an diesen Moment in die Gegenwart des Betrachters
zu versetzen, die Vergangenheit also zu aktualisieren. Ein Beispiel fiir einen naher
bestimmbaren historischen Moment liefert das Hiithnerei, auf dem der Produktions-
stempel zu erkennen ist, mit dem die Agrarbiirokratie der EU die Bauern erst seit
gut 15 Jahren drangsaliert. Morandi oder Cézanne hitten das so nicht sehen konnen.
Hockneys Evian-Flaschen auf seinen Stillleben von Mitte der 199cer Jahre sind ein

Parallelphédnomen zu Feinsteins Hiihnerei.



are presented in a pictorial manner impossible in the times before Cézanne; they are not
painted in the manner of the lesser masters or photo-realistically, but in a self-confident
hand, still readable from a great distance. (David Hockney was right when he declared
that Cézanne had been the first to paint his pictures with both eyes open simultaneously,
thus eschewing central perspective and opening up a painterly richness that countless
painters after him were able to profit from. Feinstein is one of them.) Seen from an
extremely short distance, the pictorial objects dissolve into a sensual and gestural, pure
way of painting. Thus Feinstein establishes a close relationship between the viewer, the
image and the painter, as in recreating the painterly hand the viewer can, every time,
experience again the origin of the image with its depicted objects. So the act of artistic
creation is repeated every time and the images remain contemporary and fresh. Seldom
are the objects historically describable, as we mostly deal with regrowing natural prod-
ucts or, in the case of the porcelain pots and glasses, forms so common that we have
known them for a century or more. Very rarely are there indications of the recent past;
we have to speak about the past when dealing with figuration as the painter testifies
something he has seen and portrayed. Painting is about putting the reminiscence of that
moment into the presence of the viewer, that is, bringing the past up to date. An example
for a definable historical moment is the hen’s egg on which you can discern the produc-
tion stamp with which the agricultural bureaucracy of the EU has been bullying farmers
only for the past 15 years. Morandi or Cézanne would not have been able to see that
this way. Hockney’s Evian bottles in still lifes from the middle of the 1990s are a parallel
phenomenon to Feinstein’s hen’s eggs.

Pavel Feinstein paints fruits, cheese, eggs, fish and meat, presented on crockery and
complete with cutlery. Sometimes paint tubes give away the location of the origin of the
paintings — a painter’s studio. Feinstein’s arrangements make it clear that his paintings are

about colours and their at most inspiring effect. The pried-open pomegranates show, in



Pavel Feinstein malt Obst, Kise, Eier, Fisch und Fleisch, prasentiert auf Geschirr
und mit Besteck. Manchmal geben Farbtuben einen Hinweis auf den Entstehungs-
ort der Bilder — ein Maleratelier. Feinsteins Arrangements verdeutlichen, dass es in
seinen Bildern um Farben und ihre moglichst inspirierende Wirkung geht. Die aufge-
brochenen Granatépfel zeigen kontrastierend zur weifllichen Schalenhaut ein tief
leuchtendes Rot, die geschilten Orangen eben Orange, die Garnelen Lachsorange,
Blau holt sich der Maler vom chinesischen Porzellan usw. Eine Schale mit elf Datteln
demonstriert, was Kandinsky mit »Punkt und Linie zu Fliche« fiir ein flexibles
Kompositionsmodell entworfen hat. Diese kleinen Gemailde stehen autonom und sehr
lebendig jeweils fiir sich, als Gruppe gesehen ergeben sie dazu noch eine besonders
eindringliche Meta-Komposition. Die raffinierten Anschnitte seiner Bildgegenstinde
zwingen den Betrachter, iiber den Bildrand hinauszugehen und Verbindungen zu den
anderen Bildern herzustellen. Die Ausschnitte dynamisieren das Sehen, halten die
Augen des Betrachters in Bewegung. (Nur Tote bewegen sich nicht.) Pavel Feinsteins
Malerei feiert das Leben.

Welches Temperament liegt hinter diesen auflerordentlichen kleinen Bildern, was
macht sie unverwechselbar und zwingend notwendig? Feinsteins Bilder sind weder
so asketisch wie Morandi noch so sonnig wie Van Gogh, noch so knallbunt vergniigt
wie Hockney - sie sind sinnlich, auf einer melancholischen Grundlage. Der englische
Ausdruck »bittersweet« trifft es am genauesten. So lange es Maler wie Pavel Feinstein

gibt, konnen wir feiern, ohne zu vergessen, wie viel Angst und Leid es in der Welt gibt.

Kay Heymer, Essen, 27. Januar 2015

Anmerkung: * Max Liebermann: Die Phantasie in der Malerei.
Berlin: Cassirer, 1916, S. 24—26.
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contrast to the whitish membrane, a deep shining red; the peeled oranges are just orange,
the shrimps are salmon orange, and the blue the painter gets from Chinese porcelain, and
so on. A bowl of dates demonstrates the kind of flexible model of composition Kandinsky
outlined with “Punkt und Linie zu Fldache” (Point and Line to Plane). These small-sized
paintings stand autonomously for themselves in lively manner, so, as a group, they also
create a particularly impressive meta-composition. The ingenious sections of his pictorial
objects force the viewer to surpass the confines of the painting and establish connections
with the other images. The sections give a dynamic quality to seeing, keep the eyes of the
beholder in motion. (Only the dead are motionless). Pavel Feinstein’s painting celebrates
life.

What kind of temperament is behind these extraordinary small-sized paintings; what
makes them so distinctive and compelling? Feinstein’s paintings are neither as ascetic as
Morandi’s nor as sunny as van Gogh'’s, nor as gaudy as Hockney’s — they are sensual on a
melancholy basis. The English expression “bittersweet” is the closest match. As long as
there are painters like Pavel Feinstein, we can celebrate, without forgetting how much fear

and pain there is in the world.

Kay Heymer, Essen, January 27th, 2015

Note: * Max Liebermann: Die Phantasie in der Malerei.
Berlin: Cassirer, 1916, pp. 24—26.
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1846, Tempera auf Hartfaser / Tempera on hardboard, 24 x 30 c¢m, 2014
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1882, Tempera auf Hartfaser / Tempera on hardboard, 24 x 30 cm, 2014
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