

[image: Coverabbildung des Buches Stillleben - Stille Leben]






Für Siegfried und meine Familie









„die Stille, die um die Dinge ist …


Der Raum, die große Beruhigung


der zu nichts gedrängten Dinge“










STILLLEBEN – STILLE LEBEN


VON DINGEN UND MENSCHEN


STILLLEBEN





Gefäße wie Menschen
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Francisco de Zurbarán (1598-1664)


Francisco de Zurbarán war ein spanischer Maler aus einer wohlhabenden Familie der Extremadura. Er wird später über Sevilla nach Madrid kommen. Er lebte im Goldenen Zeitalter Spaniens, in dem auch die Kunst auf einen Höhepunkt zustrebte. Man denke nur an einen Velázquez. Zurbarán malte vor allem Andachtsbilder und Heiligenviten und stand mit seiner asketischen Strenge ganz auf der Linie seiner meist kirchlichen Auftraggeber. Mönche lebten zölibatär, allein in einer umfriedeten Behausung, dem Kloster, der Kartause. In Gemälden stehen sie oft aufrecht nebeneinander, vergleichbar den Gefäßen auf seinen Stillleben.
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In einem Stillleben stellt er vier sehr unterschiedliche Gefäße nebeneinander, unterschiedlich in Bezug auf Form, Farbe und Material. Von links fällt begrenzt Licht auf einen Teil der Gefäße. Sie lassen an Mönche bei einer nächtlichen Andacht denken. Sie werden von Kerzenschein rudimentär beleuchtet, und so nimmt der Betrachter ihre Einzigartigkeit und scheu getragene Schönheit wahr. Es ist als trete das Innere dieser Menschen im Äußeren zu Tage.


Auf dem Bild auf Seite 5 malt Zurbarán einen Becher in einer Zinnschale, schlicht, aber edel, ohne Schnörkel, so dass das Arrangement der klassischen Schönheit eines Mönchsgewands nahekommt. Henkel werden so zu betenden Händen. Der Teller ist selbstgewählte Einsamkeit, doch ist da die aufgeblühte Rose, die Schönheit, in der sich der Glaube reflektiert.


Der Hintergrund und die Tischplatte, auf der dieses Stillleben ruht, sind fast schwarz. Diese Nichtfarbe erhöht noch die Wirkung des Dargestellten. Finsternis scheint allerdings auch irgendwie zum Lebensgefühl der Spanier zu gehören.
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Zurbaráns „Heiliger Franziskus von Assisi“ (1635) zeigt ganz reduziert einen Mönch in grauer Kutte, die sich durch großflächige Falten auszeichnet und das Gesicht im Dunkel belässt. Der Blick ist auf die Hände gerichtet, die einen Totenschädel halten, der zum Zentrum des Bildes wird. Der linke Fuß schaut unter dem Gewand hervor und macht den Heiligen zum Schreitenden, zu einem, der den menschlichen Weg bewusst auf seine Bestimmung hin beschreitet. 1
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Figuren in Mönchskutten spiegeln einen Kosmos ohne physische Dimensionen, ohne Perspektive, ohne Tiefe, ohne Horizont. Sie gleichen den Gefäßen auf seinen Stillleben, sind ohne Wertung, sie sind einfach da. Ihre Gewänder artikulieren den Körper als feste Form, allein Kopf und Hände erlauben ein wenig Individualität. Doch Licht und Schatten heben die Schönheit der Figuration hervor, feiern das Individuum.


Zurbarán spitzt die Kontraste zwischen Licht und Schatten zu, überhöht sie. Das schroffe Hell-Dunkel, in dem alles Körperliche haptische Qualitäten bekommt, lädt sich bei ihm mit Kräften auf, die aus der Realität herausführen. Der Raum wird zum Ort des Sakralen. Man hat den Maler auch den stillen spanischen Mystiker genannt. Die Figuren treten effektvoll nach vorn in den Lichtschein, vor nachtschwarzem Hintergrund unter überscharfem, plastisch modellierendem Licht.


Im Stillleben auf S.5 bekommen die dünnwandige weiße Keramiktasse und die Rosenblüte auf dem Silbertablett in ihrer radikalen Reduktion in der Tat eine lyrische Qualität.






Giorgio Morandi (1890-1964)
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Er malt Gefäße. Er malt Krüge, Vasen, Flaschen.


Er stellt sie auf eine Fläche. Er stellt sie in einen Raum.


Er stellt sie frei in den Raum, mit Abstand zueinander.


Er stellt sie voreinander, hintereinander, nebeneinander, zueinander, einander abgewandt ... Er füllt den Raum, so als stießen sie aneinander, so als rieben sie sich, und er lässt bewusst Freiräume zwischen den Gefäßen, den Krügen, den Vasen, den Flaschen. Freiräume erlauben Leerformen, die ihrerseits zu Figurationen werden, imaginären Formen. Freiräume schaffen ihrerseits den Zwischenraum, der in gleichem Maße zum bedeutenden Raum wird, der das Zwischenfigurative darstellt, um nicht schon hier vom Zwischenmenschlichen zu sprechen, von der Konfliktzone, der Knautschzone, dem Kommunikationsraum zwischen lebendigen Wesen. - Nun, der Maler schafft eine Welt aus Formen, eine Welt aus Gefäßen, die in Abstraktion auf halbem Wege die menschliche Figur spiegeln, die Charaktere vermitteln, darstellen, zum Ausdruck bringen und sie wiederum verhüllen, ihr Innerstes, ihr Geheimnis bewahren, die in ihrer Kopf- und Gesichtslosigkeit Allgemeines zum Ausdruck bringen, durchaus Grundbedürfnisse und mögliche Verstrickungen andeuten in einer geradezu archaischmythischen Form. Diese Figurationen, die scheinbar lebenden Formen, die sich ihrerseits voneinander abgrenzen und in ihrer scheinbaren Gleichförmigkeit den Menschen spiegeln, so wie die Personen des Mythos zugleich als einzelne und als Vertreter ihrer Gattung erscheinen. Dieses Allgemeine drückt sich aus in der Gesichtslosigkeit, die den Figurationen das Zufällige nimmt und eindringt in tiefere allgemein gültige Schichten, und so das Wesen hinter der bloßen Oberfläche hervortreten lässt. Diese Gefäße benötigen keine Inhalte, keine Blumen, keine Früchte, keine Flüssigkeiten, keine Körpersäfte. Sie sind ganz sie selber in ihrer spröden klaren Form. Wenn sie leuchten, so leuchten sie aus sich heraus, aus ihrer reinen Existenz. Auch ihre dunklen Stellen sind voller Glut, ihre Silhouetten, ihre Schatten spiegeln lebende Wesen.


Giorgio Morandi hat Bologna, abgesehen von den Sommermonaten, kaum verlassen, auch bewohnte er ein Leben lang dieselben kargen Räume zusammen mit seinen Schwestern. Sein Wohnzimmer war auch sein Atelier. Es war angefüllt mit einfachen Dingen, Gefäßen, Flaschen und Schalen, aus denen er seine Bildfigurationen baute. Eine klare tektonische Ordnung, die die Dinge weitgehend einer Reduktion unterwirft, wird durch eine sanfte Farbigkeit gemildert.


Nehmen wir zum Beispiel Morandis „Stillleben mit Flaschen“, Flaschen, die in ihrer Eigenart, ihrem Zusammenstehen einander gleichen. Dennoch handelt es sich um unterschiedliche Charaktere, was sich in einem unterschiedlichen Bei-, Neben- und Miteinander äußert. Kein Vanitas-Motiv, sondern Sozialisation.
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Giorgio Morandi versichert, dass es ihm nicht missfalle, wenn ein Kritiker in seinem Werk, „einen menschlichen Beweggrund zu erkennen“ glaube. Doch sei dies nicht seine Absicht. „Das einzige Interesse, das die sichtbare Welt in mir erregt, betrifft den Raum, das Licht, die Farbe und die Formen“ schreibt Morandi 1957 an einen Kritiker. Andererseits enthalten Licht und Farbe im Zusammenhang mit den Figurationen der Dinge im Raum schon einen Bezug zum Menschen, zu seinen sozialen und emotionalen Befindlichkeiten. 2


Natura morta – Stillleben, ein Bild der gemalten Stille. Einfache Gegenstände stehen dicht zusammengerückt auf einer Fläche in einer vom Maler geschaffenen Ordnung. Morandi hat solche Gegenstände gesammelt und in ein Regal gestellt. Kegel, Zylinder und Kugel sind die Grundformen dieser alltäglichen Dinge. Die Strenge der Anordnung, die jede Symmetrie vermeidet, bestimmt den Bildaufbau. Die Farbskala ist beschränkt, bewegt sich im hellen und mittleren Graubereich mit feinen Tonabstufungen. Das Licht spielt dabei eine besondere Rolle, da es die Gegenstände modelliert und ihnen eine stille kontemplative Atmosphäre verleiht.


Das Ding bei Morandi ist ein für den täglichen Gebrauch verfertigter Gegenstand. In seinen Proportionen spiegelt sich die menschliche Hand, die ihn hält und bewegt, die Aktivität bestimmt. Man hat auch vom „zwischenmenschlichen Bezug“ gesprochen. 3


Gegenständliches Abbild und abstraktes Konstrukt durchdringen sich. Seine Arbeiten sind bildnerische Antworten auf Gesehenes und wollen nichts bedeuten als sich selbst. Es bleibt dem Betrachter überlassen, ob er sich daran hält.


gefäße


gefäße


im raum


vexierspiel


von frontalem körper


und seiner profilierung


zwischenraum


konfliktzone


knautschzone -


diese gefäßkonstellationen


rühren an den mythos


ihre gesichtslosigkeit dringt


unter die oberfläche


ihre dunkelheiten gehen


unter die haut


Kommunikation verläuft erst seit etwa 300 000 Jahren über die Sprache, zuvor war Mitteilung ein Abbild des Äußeren. Es waren Abbilder aus Mimik, Gestik, es waren Äußerungen des Körperlichen. Das Abbildhafte, das Bild war vor der Sprache, die erst später zur Verfügung stand. Erst die Sprache vermag Sachverhalte, Gefühle, Bezüge, Beziehungen so zu formulieren, dass sie deutlich wahrnehmbar sind. Bilder lassen sich wie Gedanken verorten. Bilder können als Spiegel von Innen und Außen fungieren. In Bildern spiegeln sich durch Gegenstände und ihre Konstellationen Menschen, menschliche Bezüge. Es wird ein emotionales Gefüge wahrnehmbar. Stillleben werfen ein Objekt (lat. obicere), einen Gegenstand, auf einen Hintergrund, geben ihm einen Ort, einen „Stand“. Die Dinge stehen zunächst für sich. Doch vor allem zu Beginn dieser Tradition des Stilllebens schließen sie in der Regel eine dahinterliegende tiefere Bedeutung ein.
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Alberto Giacometti (1925-1966): Flaschen (1958) FOTO


Wie Morandi verfugt Giacometti in dieser Zeichnung vertikale Gefäße, Flaschen, zu einer Gruppe, die er in einen weiten Raum stellt. Ähnlich wie seine Porträts umkreist er die Gefäße zögerlich, zaudernd, sich dem Wesen des Objekts nähernd. Deutlich auf einem Tisch positioniert, könnte es sich um Papiere handeln, die den Rest des Tisches belegen. Aber der ganze Raum ist lichtdurchflutet und notwendig, so dass er ähnlich wie in anderen Kompositionen, wo er in Bäume figuriert, den Menschen vor seinem inneren Auge hat.





1 SZ 12.03.2014: „Das Heilige ist mit uns. Bei Francisco de Zurbarán wird Malerei zum lyrischen Bekenntnis.“ / Gottfried Knapp


2 Lorenz Dittmann (1993)


3 Vitale Bloch, 1954









Stillleben


Stillleben sind nach europäischer Tradition Darstellungen unbelebter, bzw. regloser Gegenstände. Die Gruppierung richtet sich zunächst nach inhaltlichen Kriterien wie Blumen, Früchte, tote Tiere, Gläser, Musikinstrumente. Dazu kommt mehr oder weniger offen ein symbolischer Gehalt. In der Moderne nimmt der ästhetische Aspekt immer mehr Raum ein, dominiert mit seiner Betonung von Form und Farbe, dem Malerischen an sich.


Anfang des 17. Jahrhunderts im Barock wurden Stillleben zu einer eigenen Gattung. Doch gab es Stillleben wohl schon immer und in allen Kulturen.


Aus der Antike wird eine Geschichte erzählt, die sich in einem Künstlerwettstreit zwischen den Malern Zeuxis und Parrhasios zugetragen haben soll. Dabei ging es um die Darstellung von Trauben, die so täuschend echt erschienen, dass Vögel daran zu picken versuchten. Darstellungen von Stillleben befanden sich zudem in römischer Zeit auch an Wänden und auf Fußböden. Auch der im Barock wieder häufig aufgegriffene Totenkopf, verbunden mit dem Vanitas-Gedanken, entspricht antiker Tradition.


Im Mittelalter verbinden sich Bücherstillleben mit Heiligenbildern. Mit der plastischen Modellierung von Bildgegenständen durch Schatten kommt es zu räumlich-perspektivischen Gestaltungen, die dem Ding, dem Objekt meist symbolische Bedeutung beimessen. Niederländer wie die Brüder van Eyck oder in Burgund Rogier van der Weyden arbeiten in realistisch dargestellte Landschaften und in Innenräume Gebrauchsgegenstände ein. Objekte wie Wasserbecken, Kannen, liturgisches Gerät, Bücher und Blumenvasen finden so Nischen in ihren Gemälden. Sie markieren den entsprechenden Heiligen. Marienbilder werden mit symbolischen Objekten, Pflanzen und Tieren ausgestattet, den marianischen Symbolen Lilie, Akelei und Iris. Man denke aber auch an die Vögel und Blumen in Stefan Lochners „Maria im Rosenhag“ (1514) (heute in der Dominikanerkirche in Colmar).


Im 15. und 16. Jahrhundert werden Naturstudien gemacht, die zu detailgenauen Darstellungen etwa bei Albrecht Dürer führten (Hase, Rasenstück). Dies wird vom Buchdruck befördert, der eine Vervielfältigung möglich macht. Kunst- und Wunderkammern des Adels tragen auch dazu bei, das herausragende Objekt in Gemälden hervorzuheben.


Religiöse, mythologische und historische Themen genießen lange Zeit höchstes Ansehen. In dem Maße, wie diese Themen in den Hintergrund treten, verselbständigen sich Themen mit Objekten aus der Natur und dem Alltag der Menschen. Das Stillleben im eigentlichen Sinne löst sich etwa gleichzeitig mit dem Landschaftsbild aus der genannten Einbindung. Eigene Gattungen entstehen Ende des 16. und Anfang des 17. Jahrhunderts. Es gibt Kunsthistoriker, die den Austausch der menschlichen Figur durch ein Objekt inhaltlich verknüpft sehen. In jedem Fall wird man in der zunehmenden Fähigkeit zur naturgetreuen Wiedergabe wie zu einer Hinwendung zum künstlerischen Aspekt Voraussetzungen für die zunehmende Popularität von Stillleben annehmen dürfen. Zu der unglaublichen Präzision der Darstellungen der Objekte mag auch geführt haben, dass Künstler zu der Zeit optische Hilfsmittel wiederentdeckt haben wie Spiegel, Prismen, Linsen und die Laterna magica, die eine solche Qualität der räumlichen Darstellung ermöglichten.


Der niederländische Begriff Stil leven für „stillstehende Sachen“ wurde 1675 von Joachim Sandrart geprägt. Auf Deutsch entstand entsprechend der Begriff Stillleben. In der Mitte des 18. Jahrhunderts, spätestens zu Beginn des 19. Jahrhunderts, hatte sich auf Deutsch der Begriff Stillleben etabliert, auf Englisch still life und auf Französisch nature morte. Meist wurden diese Bergriffe durch die Namen der wesentlichen Bildgegenstände ergänzt. Auch in der Moderne sind Stillleben immer wieder Teil anderer Bildgattungen wie der des Interieurs, zum Beispiel bei Henri Matisse und Pierre Bonnard.


Die Blütezeit des Stilllebens fällt ins 17. Jahrhundert: Schönheit und Besonderheit eines Gegenstands treten nun ins Blickfeld, auch verbunden mit der Täuschung der Wahrnehmung, dem Trompe-l’oeil)4 , und mit einer verschlüsselten Botschaft. Die kann je nach der Bildung und der Religiosität des Künstlers oder des Rezipienten unterschiedlich sein. Auch ist sie abhängig von den dargestellten Objekten. Es kann sich um eine ernst gemeinte moralische Lehre wie um einen versteckten Hinweis handeln.


Sibylle Ebert-Schifferer sieht vor allem den Ersatz der menschlichen Figur durch ein Objekt als Träger einer inhaltlichen Botschaft als Voraussetzung des autonomen Stilllebens. Auf diese Weise kann eine geistige Haltung, ein philosophischer oder religiöser Gedanke mit einem Menschen verbunden werden. Dabei kann es ich um den Maler handeln, die Person, die den Auftrag erteilt, oder den Käufer des entsprechenden Stilllebens. Es kann sich auch durchaus um eine verschlüsselte Botschaft handeln. So ist es wohl auch nicht verwunderlich, dass zu Zeiten der Reformation bestimmte Inhalte neu und verstärkt in den Mittelpunkt rücken, das Stillleben als Genre die genannte Popularität gewinnt. Doch erfüllen Stillleben am Ende des 17. und am Anfang des 18. Jahrhunderts primär einen dekorativen und repräsentativen Selbstzweck.


STILLLEBEN – Vanitas 5


Die Blütezeit von Stillleben, insbesondere von denen, die die Vergänglichkeit des Lebens thematisieren, findet, wie gesagt, im 17. Jahrhundert in den Niederlanden statt. Verweise auf die Endlichkeit der irdischen Existenz und der weltlichen Güter klingen zu der Zeit fast immer mit. Besonders trifft das auf die erste Hälfte des 17. Jahrhunderts zu, der Zeit des Dreißigjährigen Kriegs. Aber die holländischen Provinzen hatten noch ganz spezielle Auseinandersetzungen zu bestehen. 1621 nahmen die protestantischen nördlichen Provinzen nach einem zwölf Jahre andauernden Waffenstillstand wieder den Kampf mit den katholischen Habsburgern auf. Hinzu kamen Pestepidemien in den Jahren 1624/25 und 1636. Die Häufung der Vanitas-Stillleben in diesem Zeitraum ist also nicht zufällig. Das zeigt auch die Tatsache, dass diese Art der Darstellung 1648 nach dem Westfälischen Frieden deutlich in den Hintergrund tritt gegenüber in erster Linie dekorativen Schilderungen des luxuriösen guten Lebens. Aber auch Luxusobjekte verweisen stets auch auf die Eitelkeit allen Lebens.


Der Begriff „Stillleben“ wird allerdings erst um die Mitte des Jahrhunderts populär. Zuvor bestimmen die gewählten Bildgegenstände die Bezeichnung des Gemäldes wie Blumen-, Früchte, Mahlzeit-Stillleben. Den Prunk darstellende Stillleben, wie sie vor allem in der zweiten Hälfte des 17. Jahrhunderts aufkommen, die den Wohlstand und damit dem Prestige einer Familie dienen, können eine Tendenz ins rein Dekorative einschließen. Das Vanitas-Stillleben dagegen verlangt vom Betrachter eine moralische Reflexion, wobei das „Memento mori“ einem „Carpe diem“ gegenübergestellt wird. Dies ist ein warnender Hinweis auf die Kürze des Lebens („vita brevis est“), eines Lebens, das der Mensch nutzen soll. Stillleben als Bilder sind stumm und leblos, doch beschäftigen sie sich mit den fünf Sinnen, um paradoxerweise vor der Sinnlichkeit zu warnen.


Auf Stillleben sind nun auch Objekte abgebildet, die zum kostbaren Besitz gehören wie Bücher, Musikinstrumente, Münzen, Schmuck, jedweder Luxus. Diese Objekte sind Teil des Alltags (vita activa), beziehen sich auf Kunst und Wissenschaft (vita contemplativa), sowie den Genuss (vita voluptaria). Dazu kommen deutliche Symbole der Vergänglichkeit wie der Totenschädel, Uhren, der Spiegel, die verlöschende Kerze, welkende Blumen, aufgebrochene Früchte und umgestürzte oder zerbrochene Gläser. Efeu, Ähren, Lorbeer, Pinienzapfen dagegen sind Symbole der Wiedergeburt und des ewigen Lebens, die gelegentlich Eingang finden.


Der Totenkopf geht, wie gesagt, auf die Antike zurück und findet sich schon in spätmittelalterlichen „Memento-mori“-Darstellungen. Das Buch als solches ist ein Instrument der Wissenschaft und noch immer sehr kostbar, kann aber auch nach Auffassung der Reformierten als Instrument der Überheblichkeit zu Hochmut führen. 6


Es ist daher nicht erstaunlich, dass Vanitas-Darstellungen in Holland im 17. Jahrhundert gerade in der Universitätsstadt Leiden entstanden sind. Die Stadt ist zu der Zeit Hochburg des kompromisslosen, strengen Calvinismus und unterhält die erste niederländisch-calvinistische Universität. Jedes Vergnügen wird als Ablenkung gedeutet, die den Menschen dazu verführt, seine ihm bemessene Zeit zu vergeuden. So hat Jan Davidsz. de Heem (1606-1684) gerade in seiner Zeit in Leiden (1625-29) typische, in Brauntönen gehaltene Bücherstillleben geschaffen. Die tonige Malweise Rembrandts, der bis zu seinem Umzug nach Amsterdam im Jahr 1631 ebenfalls sein Atelier in Leiden hat, wird von den Leidener Kollegen übernommen.


Jan Davidsz. de Heem (1606-1684):


Vanitas mit einem Schädel, Buch und Rosen (um 1630)


Im Mittelpunkt des Bildes befindet sich ein Totenschädel auf einer Tischplatte, etwas angeschnitten von einem leicht geöffneten dicken Buch. Der Schädel mit ausgebrochenen Zähnen liegt ebenfalls auf einem etwas gewellten weißen Blatt Papier, rechts daneben eine leicht gerötete weiße Rose. Sie ist voll aufgeblüht, nur die äußersten Blütenblätter sind schon im Prozess des Welkens begriffen. Etwas in den Hintergrund gerückt hat eine Blüte diesen Zustand schon erreicht.


Ein anderes Gemälde weitet den Vanitas-Aspekt noch aus, indem eine erloschene Kerze auf einem Stapel Bücher im Zentrum steht. Ein Totenschädel wird von dicken Wälzern gekippt. Auf der dunklen Wand im Hintergrund hängen zwei undeutlich dargestellte Gemälde. Im Zentrum des Bildes aber ist eine Sanduhr platziert.


Verweise auf die Vergänglichkeit irdischen Lebens sind auch in den Luxus-Darstellungen der Stillleben im 17. Jahrhundert nahezu immer vorhanden, wobei hier eine gewisse Ambivalenz greift. Luxus im Calvinismus ist auch ein äußeres Zeichen für Auserwähltsein. Der Reichtum des Frommen ist allerdings zugleich eine Verpflichtung zu vorbildlichem Lebenswandel. Das maßlose Streben nach Reichtum dagegen ist sündhaft. Mit Hilfe der Vanitas-Symbolik konnte Reichtum stolz vorgezeigt und zugleich als etwas Vergängliches und Nichtiges heruntergespielt werden. Deshalb enthalten gerade besonders teure Luxusartikel wie sie auf den Frühstücksstillleben der Zeit arrangiert werden, auch das „Memento mori“. Dazu gehören auch Literatur und Musik, Wissenschaft und Kunst, die man der vita contemplativa zuordnen möchte im Gegensatz zum reinen Genuss, der Wollust. Auch in den Sonderbarkeiten der Wunderkammer, wie man sie auch heute noch im Hause Rembrandts in Amsterdam bewundern kann, steckt die Vergeblichkeit der tickenden Uhr. Das Vanitas-Stillleben mag auch als eine Art Andachtsbild verstanden werden. Es kann die Funktion einer Gedächtnisstütze für die Meditation über den Tod und das ewige Leben haben. Es verlangt eine moralische Reflexion des Betrachters über das eigene Leben.
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