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wer bin ich? oder besser noch, wer bin ich geworden? derartige  

fragen dürften alexej von Jawlensky (1864–1941) durch den kopf 

gegangen sein, als er im Jahr 1912 sein letztes selbstbildnis vor dem 

ersten weltkrieg malt und damit bilanz zieht. 

streng wirkt er und sehr russisch – aber nicht nur. denn es scheint 

ihm im nächsten Moment auch noch der kragen zu platzen. fast 

fühlt man sich als betrachter von dem künstler gemaßregelt: die 

stirn in falten, blickt er scharf und streng aus dem bild, als ob er sich 

von uns gestört fühlte. aber macht man sich die situation bewusst, in 

der das gemälde entstanden ist, wird sogleich klar, dass der Maler 

sich gar nicht an uns wendet, sondern an sich selbst: er ist streng mit 

sich. er prüft vor der staffelei das bild, das vor seinen augen soeben 

Ich bekenne Ihnen Bewunderung  
für das Werk, das Sie in all den Jahren 
geschaffen haben, das mit den  
starken, blutvollen Farben beginnt  
und das Sie zu den stillen, vergeistig-
ten Bildern gebracht hat, die ich als  
wahrhaft moderne Heiligenbilder  
bezeichnen möchte. Es will mir  
scheinen, daß in diesen ein alter  
Ikonenmaler Ihres Volkes wieder  
lebendig geworden ist – so echt  
und gläubig und versunken, wie es 
nirgends heute etwas Ähnliches gibt. 
                                                       Karl Schmidt-Rottluff an Alexej von Jawlensky, 1934

selbstbildnis, 
1912, Öl auf 

karton,  
48,5 × 43,5 cm

Wer bin ich?



zwEi ,lEbEnsmEnschEn‘ tauchEn auf

sehr bald macht Jawlensky über repin eine bekanntschaft, die die 
nächsten gut 25 Jahre bis kurz nach dem ersten weltkrieg für sein 
leben bedeutsam sein soll: es handelt sich um die vier Jahre ältere 
Malerin Marianne von werefkin (1860–1938). sie lernen sich bei einem 
gemeinsamen besuch von repin und Jawlensky auf der Peter- und 
Pauls-festung in sankt Petersburg kennen, wo sie bei ihrem Vater 
wladmir von werefkin, dem vermögenden kommandanten der mili-
tärischen anlage, lebt. Zu diesem Zeitpunkt ist die Malerin bereits als 
„russischer rembrandt“ im land bekannt. ihren erfolg in russland 
verdankt sie vor allem der kunst repins, mit dem sie schon seit den 
1880er-Jahren bekannt ist. 
wie vertraut das Verhältnis 
der drei Maler bald darauf ist, 
wird darin deutlich, dass re-
pin während einer längeren 
auslandsreise Jawlensky und 
werefkin sogar sein eigenes 
atelier für mehrere Monate 
zur Verfügung stellt.
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v
   PErEdwischniki  Die Vereinigung der Peredwischniki (russ. „Wan-

derer“) war eine der bedeutendsten russischen Künstlerbewegungen 

des 19. Jahrhunderts. 1870 in Sankt Petersburg gegründet, war ihr 

Name Programm: Die Maler schickten ihre aufklärerischen Werke in 

zahllosen Wanderausstellungen bis in die entlegensten Winkel des 

Reichs. In ihren Bildern schilderten sie realistisch-ungeschönt, immer 

aber mitfühlend die Armut der Landbevölkerung oder die Problematik 

der Arbeitersklaven. Ilja Repin (1844–1930), der spätere Lehrer Jaw-

lenskys, gilt als einer ihrer bedeutendsten Vertreter.

selbst berichtet, sein fachprofessor für Ästhetik: „einmal sprach ich 
mit Professor sacchetti über kunst und auch über mich, und er gab 
mir den rat, zu rjepin zu gehen, und gab mir ein empfehlungsbrief 
an unseren großen russischen Maler ilja rjepin mit. […] rjepin emp-
ing mich sehr liebenswürdig und sah mit interesse meine arbeiten, 
lobte sie, und ich erzählte ihm über meine Unzufriedenheit mit der 
art, wie an der akademie gelehrt wurde. […] ich sah in seinem atelier 
viele seiner arbeiten und war ganz begeistert.“

daraufhin darf er sogar an dessen stets mittwochs stattindenden 
künstlertreffen teilnehmen, wo er mit ivan schischkin, konstantin 
korowin, archip kuindschi, wassili surikow und walentin serow die 
Crème de la Crème der russischen Maler des ausgehenden 19. Jahr-
hunderts zusammentrifft. bereits in diesem kreis soll der französi-
sche impressionismus (entwickelt um 1874 in Paris) um Édouard 
Manet, Claude Monet oder alfred sisley ein nicht unumstrittenes 
thema gewesen sein, ohne dass man freilich originale werke der 
künstler hätte besprechen können. 

alexej von Jawlensky und Marianne von werefkin, um 1893

Die Bekanntschaft sollte  

mein Leben ändern. Ich  

wurde der Freund von  

ihr, von dieser klugen,  

genial begabten Frau.
Alexej von Jawlensky über Marianne von Werefkin 

in seinen Lebenserinnerungen, 1937
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das, was das gemälde Helene im spanischen Kostüm nun so delikat 

erscheinen lässt, ist weder, dass beide ein Verhältnis miteinander  

haben, noch, dass helene darauf möglicherweise bereits schwanger 

ist. Pikant ist der Umstand, dass Jawlensky nicht die bedienstete 

werefkins, sondern ‚seine‘ helene auf dem gemälde lebensgroß malt 

und damit seiner lebensgefährtin werefkin, die als künstlerin um 

die besonderheit des aussagekräftigen bildformats weiß, unmissver-

auch der südtirolische künstler leo Putz (1869–1940), der Jawlensky 

malerisch und motivisch in seinen frauenbildern nahesteht, kommt 

aus Paris von der berühmten académie Julian nur ein Jahr nach Jaw-

lensky nach München. er bringt im gepäck den französischen im-

pressionismus mit hierher. es bleibt also an dieser stelle festzuhalten, 

dass Jawlensky bereits um 1900 indirekt auf diverse tendenzen fran-

zösischer Malerei und deren immense bedeutung für die Moderne 

aufmerksam wird. deshalb verwundert es auch nicht, dass er, derart 

vorbereitet, zu den ersten künstlern gehört, die die tragweite von 

Claude Monet, Paul signac oder Vincent van gogh erkennen, als diese 

bald darauf tatsächlich mit ihren werken bei Privatsammlern, in den 

fortschrittlichen galerien Münchens oder in den Museen deutsch-

lands auftauchen.

,sEinE‘ hElEnE im sPanischEn kostüm

das in vielerlei hinsicht außergewöhnliche, gleichermaßen große wie 

großartige gemälde Helene im spanischen Kostüm ist das wichtigste 

frühwerk des Malers. einerseits legt es die künstlerischen spuren  

offen, welche Jawlensky um 1901/02 verfolgt – die überraschender-

weise zunächst von München nach berlin statt nach Paris führen. an-

dererseits lässt es tiefe einblicke in seine biograie zu. kurzum: bei 

dem bild, das das größte ist, das Jawlensky je gemalt hat, handelt  

es sich um ein klassisches schlüsselwerk eines künstlers, in dem  

vieles kulminiert: das leben, das werk und alles, was sich gewöhn- 

lich zwischen diesen beiden spannungsreichen Polen abspielt und 

verbirgt. 

doch wer ist die dargestellte? welche bedeutung hat sie für den  

Maler? helene nesnakomoff ist, wie bereits erwähnt, schon im herbst 

1896 aus russland mit nach München gekommen, wo sie in der  

weitläuigen schwabinger altbauwohnung für den haushalt ver- 

antwortlich ist. Um 1900 kommt es offenbar zur annäherung zwi-

schen helene und Jawlensky. Zumindest verrät dies ihr anspruchsvol-

les Porträt.

Ich hatte gerade  
eine lebensgroße  
Figur von Helene  
fertig gemalt,  
stehend, in grüner 
Taille und dunkel- 
rotem Rock. Jemand 
schellte. […] Ich  
öffnete die Türe,  
und herein kam ein 
großer Mann in einem 
alten Paletot, der  
mit starker Stimme 
sagte: „Mein Name  
ist Lovis Corinth.“

Alexej von Jawlensky in seinen 

Lebenserinnerungen, 1937

helene im spanischen kostüm, um 1901/02,  
Öl auf leinwand, 190,5 × 96,5 cm
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gewandt, gescheit und kritisch 

beredt. Um ihren teetisch sam-

melte sich täglich das grüpp-

lein der getreuen, zumeist rus-

sische künstler, auch der tänzer 

sacharoff, und ihre Münchner 

freunde, eine ziemlich bunte 

gesellschaft, in der sich die 

baye rische aristokratie mit dem 

fahrenden Volk der internatio-

nalen bohème be geg nete. […] 

nie wieder habe ich eine gesell-

schaft kennengelernt, die mit 

solchen spannungen geladen 

war. das Zentrum, gewisserma-

ßen die sendestelle der fast 

physisch spürbaren kräftewel-

len, war die baronin. die zier-

lich gebaute frau mit den großen dunklen augen, den vollen roten 

lippen und der infolge eines Jagdunfalls verkrüppelten linken hand, 

beherrschte nicht nur die Unterhaltung, sondern ihre ganze Um- 

gebung.“ 

das einfühlsame bildnis, das Jawlensky von werefkin just in dem 

Moment malt, in dem sie nach einer zehnjährigen Pause wieder  

bildnis des tänzers  

alexander sacharoff, 1909,  
Öl auf karton, 69,5 × 66,5 cm

Der Tänzer Alexander Sacharoff (1886–1963) wechselt 1905 von 

Paris, wo er Jura und Kunst studiert hat, nach München an die 

Kunstakademie. Sehr schnell lernt der gebürtige Russe in Schwabing 

Jawlensky und Werefkin kennen und wird festes Mitglied deren 

Künstlerkreises. Der schillernde Tänzer steht ihm häufiger Modell – 

hier zeigt der Maler den androgyn wirkenden Sacharoff so verführe-

risch lächelnd, dass dieser Frauen wie Männer gleichermaßen zu 

betören vermag.

alexej von Jawlensky, Clotilde von derp, Marianne von 
werefkin und alexander sacharoff, München 1914

Wir waren mehrere  
Jahre immer zusammen 
und er fast täglich bei  
uns. [...] Ich habe immer 
gesehen, wie er tanzte.

Alexej von Jawlensky über Sacharoff 

in seinen Lebenserinnerungen, 1937





des körpers meinen, während nach oben hin die stirn, die aufgrund 

einer derartig stabilen basis alles geistige wie ein gefäß mit leichtig-

keit aufzunehmen vermag, zumeist offen gegeben ist. Um im bild zu 

bleiben: die wertvolle frucht der seele hat damit die harte schale des 

körpers erhalten. 

abstrakter kopf – licht und finsternis, 1925, Öl auf karton, 42,5 × 32,5 cm
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dass in seinen bildern vom menschlichen antlitz leib und seele  

erfasst und auf allgemeingültige art und weise als untrennbare ein-

heit sichtbar gemacht werden. wenn man nun der Verbindung von 

körper und geist in den diversen serien nachspürt, scheint man die 

diskussion, die der künstler diesbezüglich mit sich in seinen bildern 

führt, direkt zu verspüren. den ephemeren Heilandsgesichten fehlt 

noch die konstruktion oder, wie man auch sagen könnte, jegliches 

körperliche rüstzeug. sie wirken deshalb mitunter wie nicht recht 

fassbare, allerdings sehr hoffnungsfrohe schemen – einem ungefes-

tigten, vagen aufbruch hin zum geistigen gleichkommend. in den 

Abstrakten Köpfen hingegen indet Jawlensky zur idealen daseins-

form: die völlige ausgewogenheit von körper und geist. der untere 

teil des gesichtes wird nun gebildet durch eine feste U-form, hinzu 

kommen klare Quadrate, kreissegmente sowie schlichte gerade oder 

senkrecht gezogene linien, die eine gesunde ‚skelett‘-konstruktion 

alexej von Jawlensky in ascona mit einem seiner Mystischen Köpfe um 1919
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emil nolde und ab 1921 eben auch alexej von Jawlensky. Zunächst 

wohnt der Maler im Zentrum der stadt in der nikolasstraße 3, bald 

aber wird er in der beethovenstraße 9 ein direkter nachbar kirch-

hoffs. 1922 übersiedelt auch seine familie aus der schweiz nach 

wiesbaden: Zu ihr gehört natürlich helene, die er hier – fern von 

werefkin – endlich heiraten kann, und sein sohn andreas, der nun 

seinen namen trägt. die große wertschätzung aber, die er in wies- 

baden von beginn an erfährt, ist auch an der tatsache abzulesen, dass 

ihm der nassauische kunstverein sogleich eine druckgraische Mappe 

mit sechs lithograien in hoher aulage produziert und verlegt. die 

Mappe trägt den titel Köpfe und scheint damit das Motto der wies- 

badener Jahre vorzugeben, denn außer wenigen stillleben ist es vor 

allem weiterhin das gesicht des Menschen, das ihn in deutschland 

hauptsächlich beschäftigt – das gesicht als spiegel der ganzen gött-

lichkeit, das er in seinen bildern zu fassen versucht.

sie der nassauische kunstverein und die wiesbadener gesellschaft 

für bildende kunst im neuen Museum (heute: Museum wiesbaden. 

hessisches landesmuseum für kunst und natur) in den ersten Mona-

ten des Jahres 1921 präsentiert. scheyer jubelt in einem brief an den 

künstler vom 16. februar: „denn Jawlensky hat in wiesbaden einen 

fabelhaften erfolg! […] alle leute haben einen Jawlenskyimmel.“ 

dennoch wählt Jawlensky die kurstadt wiesbaden sicherlich nicht aus 

rein inanziellen gründen als zukünftigen lebensmittelpunkt aus – 

auch wenn er während seiner dortigen ausstellung sogleich 20 bilder 

verkauft –, sondern an wiesbaden beeindruckt ihn vieles mehr, etwa 

die großbürgerliche historistische architektur der vorgelagerten 

stadtvillen, ein stadtbild, das er schon an München-schwabing ge-

schätzt hat. dazu kommt, dass Jawlensky, als er im Juni 1921 erstmals 

nach wiesbaden reist, von allen seiten herzlich aufgenommen wird. 

so liegt es zum einen an der hier seit beginn des 19. Jahrhunderts 

ansässigen russisch-orthodoxen gemeinde, dass er sich in wiesbaden 

sogleich ‚heimisch‘ fühlt, zum anderen an dem damals durch und 

durch künstlerisch-progressiven klima der höchst mondän wirken-

den stadt. der aus essen stammende, seit 1909 in wiesbaden lebende 

industrielle heinrich kirchhoff etwa sammelt vornehmlich expressio-

nistische künstler wie Paul klee, oskar kokoschka, franz Marc oder 

Es wurde immer dunkler und ich beeilte  
mich, das Gebäude schnell zu erreichen.  
Einige Schritte vor mir hob sich vom Boden  
und flog mir gegenüber eine Galka [russisch  

für Dohle], setzte sich mir an die Brust ver- 
trauend sich an mich schmiegend, als ob sie  
da Wärme oder Freundschaft fühlte. Zärtlich 
drückte ich das Ding an meine Brust und  
eifrig eilte ich vorwärts […]

Alexej von Jawlensky beschreibt einen Traum in einem Brief an Emmy Scheyer,

in dem sie ihm als „Galka“ erschienen ist, Februar 1921

alexej von Jawlensky, helene nesnakomoff und sohn andreas in wiesbaden, um 1922



arbeite den ganzen tag und niemand versteht, was ich male. traurig, 

aber das ist mein leben.“ 

durch das kleine format der bilder zwingt uns der künstler, näher an 

diese als moderne ikonen des 20. Jahrhunderts bekannten arbeiten 

heranzutreten. die stets geschlossenen augen, denen wir uns dann 

vis-à-vis direkt gegenübersehen, der gleichmäßige takt des ruhig  

gezogenen Pinselstrichs, mit dem der künstler sein eigenes ein- und 

ausatmen sowie den rhythmus seines herzschlags in die bilder  

einbringt, und die dunkle, in uns sonor nachhallende farbigkeit  

lassen die grenze zwischen uns und diesen durch und durch medita-

tiven bildern verschwimmen. gänzlich verschwunden ist das stabile 

konstruktive gerüst, übrig geblieben ist allein die glühende farbe, die 

den geist – die seele des Menschen – aufnimmt. dass sich der Mensch 

am ende seines lebens aulöst und nach einem kurzen augenblick 

angestrahlt im hellen zurück in die dunkelheit des ewigen Urgrun-

des eintaucht, als ob man ausglüht, das deutet Jawlensky in einem 

seiner letzten briefe an seine freundin galka scheyer an. hier erklärt 

er diese im ersten Moment so unverständlich wirkenden späten  

werke: „ich arbeite sehr viel und so intensiv […]. ich habe aber keine 

erlebnisse und darum male ich nur das, was in meiner seele ist, was 

tief in mir liegt, wie eine Meditation, in sich konzentrierung. Und 

meine sprache ist farbe […]. die bilder sind meistens dunkel, aber das 

ist mir sehr lieb. die farben sind so geheimnisvoll, so tief; aber es gibt 

auch sehr farbig leuchtende, brennende, aber immer irgendwo aus 

anderer welt.“

in diesen stillen, sehr privat-religiösen arbeiten, in welchen der künst-

ler sein lebenswerk nicht nur konzentriert zusammenfasst, sondern 

auch bewusst abschließt, gelingt es dem geistig völlig gesunden Jaw-

lensky, seinen individuell wahrgenommenen körperlichen Verfall un-

pathetisch ins allgemeine zu transferieren. gleichzeitig vermittelt er 

uns, die wir uns noch längst nicht in dieser lebenssituation der auf-

lösung wähnen, eine erste beunruhigende ahnung davon. Jawlenskys 
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meditation – Erinnerung an meine kranken hände, 1934, Öl auf Malpapier, 20 × 16 cm




