Impressionismus und
Fotografie — zwel Wege 1in die
Moderne

geschrieben von Bernd Berke | 4. Oktober 2022
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Fotografie im Geiste des Impressionismus — Peter Henry
Emerson: ,Seerosenpflicken”, 1886 (Platindruck, 19,5 x
29 cm). Staatsgalerie Stuttgart, Graphische Sammlung,
erworben 1989, Sammlung Rolf Mayer. (© Foto: bpk /
Staatsgalerie Stuttgart / Peter Henry Emerson)

Es gab nicht viele deutsche Museen, die impressionistische
Kunst lange vor dem Ersten Weltkrieg gesammelt haben, als sie
noch nicht kanonisiert war. In Berlin, Hamburg, Miinchen und
Bremen waren sie immerhin friihzeitig dabei - und wohlgemerkt
in Wuppertal, wo das ortliche Kunsthaus vor 120 Jahren (genau:
am 25. Oktober 1902) biirgerschaftlich gegriindet wurde.

Mit dem Pfund der frihen Ankaufe (u. a. Werke von Sisley,
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Signac, Cézanne, Monet) lasst sich noch heute wuchern, und so
bestreitet man jetzt abermals uberwiegend aus Eigenbesitz eine
Ausstellung zum Themenkreis. Es geht um Beziehungen zwischen
impressionistischer Malerei und der seinerzeit noch jungen,
anno 1839 erfundenen Fotografie, die sich erst nach und nach
als neue Kunstform etablierte. Auch der Impressionismus wurde
noch langst nicht allseits goutiert, bedeutete er doch damals
ebenfalls eine grundlegende Erneuerung der bildenden Kunst.

Es waren zwei Wege in die Moderne: Die Fotografie war auf
mehrfache Weise mit der Malerei verwoben. Sie fungierte als
Anregung und belebender Einfluss, erwies sich zudem als
taugliches Hilfsmittel zur Erfassung der Realitat, doch auch
als konkurrierendes Medium. Paul Cézanne postulierte gar, der
Maler solle sein wie eine fotografische Platte — getreulich
die Wirklichkeit wahrnehmend und wiedergebend. Andererseits
galt die Fotografie in ihren ersten Jahrzehnten als mindere
Kunst, die zunachst nicht gemeinsam mit Malerei ausgestellt
wurde. Erst 1861 drang sie in den Pariser Salon vor, freilich
noch mit separatem Eingang.

Die Wuppertaler Schau ,Eine neue Kunst. Fotografie und
Impressionismus® setzt mit vorimpressionistischen Bildern von
Camille Corot und Gustave Courbet (jeweils um 1870) ein, die
mit einer wuchtigen Original-Plattenkamera aus jener Zeit
konfrontiert werden. Es sollen also — auch im weiteren
Rundgang — moglichst direkte ,Dialoge” zwischen den Kunsten
gestiftet werden. Die Fotografie der Pionierzeit ist vor allem
mit herausragenden Beispielen aus dem Besitz des Munchner
Stadtmuseums vertreten. Ulrich Pohlmann, Leiter der dortigen
fotografischen Sammlung, steht als Gastkurator der Wuppertaler
Kuratorin Anna Baumberger zur Seite. Weiterer
Kooperationspartner ist das Museum Barberini in Potsdam.

Bemerkenswerter Befund: Anfangs waren die Maler, zumal nach
Erfindung der Farbtube, mit bedeutend leichterem Gepack
unterwegs als die Fotografen, welche schwere Platten und gar
Zelte mit sich flhren mussten. Erst mit der Zeit gab sich das



und die Fotografie ging schneller und bequemer vonstatten.

Claude Monet: ,Blick auf das Meer”, 1888 (Leinwand, 65 Xx

82 cm). Von der Heydt-Museum, Wuppertal.

Die Wuppertaler Raumfolge greift verschiedene Aspekte zwischen
Malerei und Fotografie auf. Da geht es eingangs um den
Vergleich von Bildern ,majestatischer Weite® (Himmel und
Meer), wobei etwa Wellen-Darstellungen von Gustave Le Gray
(raffinierte Kombination mehrerer Negative) und Claude Monet
(,Blick auf das Meer”, 1888) aufeinander bezogen werden.
Wahrend die Fotografie fur damalige Begriffe ungemein
detailreich erscheint, tendiert der malerische Zugriff zur
Auflosung der Formen; ganz so, als wolle er sich von der
Fotografie nachdricklich distanzieren und eigene Starken
ausspielen.

Ein anderer Raum konzentriert sich auf Bilder der rasant
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gewachsenen Metropole Paris im Zeichen der Haussmannschen
Boulevards. Hier findet sich beispielsweise Paul Signacs
Ansicht von Notre-Dame (1885) in der Nachbarschaft einer um
1860 verfertigten Fotografie von Edouard Baldus, die
zahlreiche Passanten auf einer Seine-Brucke zeigt. Durch die
damals erforderliche lange Belichtung wirken die vielen
Menschen leicht verwischt, geradezu ein wenig geisterhaft.
Dies war eine haufige Erscheinung auf damaligen Fotografien.

Auch die andere grofe Erfindung jener Zeit wirkt hinein: Als
die Eisenbahn nach Fontainebleau fuhr, brachen Kinstler zuhauf
in die waldreiche Gegend auf. Der Sehnsuchtsort war endlich
ohne grofle Muhen erreichbar. Hochinteressant sind jene
Fotografien, die just Maler bei der Arbeit unter freiem Himmel
zeigen, so etwa Henry Peach Robinsons landliches Motiv ,Der
Maler” (um 1890 bis 1901, zusammengesetzt aus vier bis funf
Negativen), das neben Camille Pissarros Gemalde ,Bauerin mit
Kuh“ (1883) gesetzt, welches einer ganz ahnlichen Situation zu
entstammen scheint.

Es entwickelten sich folglich die Fruhformen der
Landschaftsfotografie. Diese wiederum tragt Spuren der
impressionistischen Bildauffassung, indem Spiegelungen und
Reflexionen am Wasser zum Bildthema werden — unter Verzicht
auf die technisch durchaus mogliche Bildscharfe.
Herausragendes Beispiel ist Peter Henry Emersons Fotografie
,Seerosenpflucken” (1886), die motivisch auf Monet zurickgeht.



Frihe Farbfotografie (,Autochrome”): Antonin Personnaz’
Bild ,,Armand Guillaumin beim Malen von ,Badende bei
Crozant'”, um 1907. Autochrome, Faksimile, 9 x 12 cm (©
Societé francaise de photographie, Paris)

Ein weiteres Kapitel ist der Bewegung des ,Piktorialismus”
gewidmet, dessen Vertreter eine eigene Asthetik der Fotografie
im Sinn hatten. Diese innovative Stromung war alsbald
international vernetzt und war auch auf lukrative Vermarktung
aus. Ein Merkmal war eben gezielt herbeigefuhrte, quasi-
impressionistische Unscharfe, mit der sich auch die Grenzen
zwischen den Kunstgattungen verwischten. Man vergleiche
Seurats Kreidezeichnung ,Waldrand”“ (um 1883) mit Heinrich
Kihns Fotografie ,Pappeln am Bach® (um 1900). Das Foto wirkt
wie eine Zeichnung und umgekehrt.

Nebenher werden auch technische Besonderheiten wie die Stereo-
Fotografie (Stereoskopien), die das dreidimensionale
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menschliche Sehen imitierte, oder auch Geheimkameras streift,
die sozusagen durchs Knopfloch blicken konnten. Auch das
Aufkommen des Rollfilms in den 1880er Jahren kommt — wie
andere Vereinfachungen und Beschleunigungen des Metiers — in
Betracht.

SchlielSlich geht es noch um die Anfange der Farbfotografie,
die eine nochmalige Annaherung an malerische Verfahren
bedeutete. Die vormalige ,mathematische” Genauigkeit der
Fotografie war vollends passé, gerade im Gefolge des
Impressionismus war die Auflosung fester Strukturen zu
beobachten. Staunenswert, wie die vermeintlich so
verschiedenen wund doch verwandten Kinste einander
voranbrachten.

»Eine neue Kunst. Fotografie und Impressionismus®. Bis 8.
Januar 2023. Di-So 11-18, Do 11-20 Uhr, Mo geschlossen. Von
der Heydt-Museum, Wuppertal, Turmhof 8. Eintritt: Erwachsene
12 Euro, ermaBigt 10 Euro. Katalog 34 Euro.

www.von-der-heydt-museum.de

Aufbruche aller Art: Spuren
der 60er und 70er Jahre 1in
der Wuppertaler Sammlung

geschrieben von Bernd Berke | 4. Oktober 2022
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Andy Warhol: ,Mao Tse Tung“, 1972. Zehnerserie, je 91,5
x 91,5 cm (Von der Heydt-Museum, Wuppertal © The Andy
Warhol Foundation for the Visual Arts, Inc.)

Wuppertals Von der Heydt-Museum kreist weiterhin produktiv um
sich selbst, genauer: um seine eigene Sammlung, deren Schatze
noch gar nicht komplett gehoben zu sein scheinen und noch
immer Aha-Erlebnisse mit sich bringen. So entstehen neue
Perspektiven aufs Vorhandene. Kostensparend sind derlei
Ausstellungen ohne Leihgaben obendrein.

Kirzlich begann die Reihe der ,Freundschaftsanfragen®” mit
kinstlerischen Stellungnahmen zu ausgewahlten Bestanden des
Hauses, die Premierenschau lauft noch bis zum 10. Juli. Und
schon gibt es eine weitere Ausstellung, die selten oder sogar
noch nie vorgezeigte Arbeiten aus den Depots holt. ,Fokus Von
der Heydt” lautet der Obertitel, ins Blickfeld rucken dabei
»ZERO, Pop und Minimal” sowie weitere Richtungen der ungemein
vitalen und vielfaltigen 1960er und 70er Jahre.
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Gerhard Richter: ,Scheich mit Frau”“, 1966, Leinwand,
140 x 135 cm (Von der Heydt-Museum, Wuppertal ©
Gerhard Richter)

Das Wuppertaler Museum, im Kern wesentlich mehr ,klassisch”
aufgestellt, war bislang nicht so bekannt flr nennenswerten
Eigenbesitz aus dem genannten Zeitraum. Seit eineinhalb Jahren
aber sind die Magazine grundlich durchgesehen worden — und es
kam manch Uberraschendes ans Tageslicht. Seinerzeit war
Wuppertal mit der legendaren Galerie Parnass (finale 24-
Stunden-Aktion mit Beuys, Vostell, Charlotte Moorman, Bazon
Brock und vielen anderen am 5. Juni 1965) ein Fixpunkt der
Avantgarde. Und siehe da: Damals wurde vom Museum zumindest
punktuell klug und vorausschauend angekauft — sozusagen ,am
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Puls der Zeit”, wie Von der Heydt-Direktor Roland Monig
findet. Doch seither sind viele Werke fur Jahrzehnte im
archivarischen Dunkel verschwunden. Bis jetzt.

Vieles musste erst einmal restauriert werden

Etliche Bilder, Objekte und Skulpturen mussten uUberhaupt erst
einmal wieder restauratorisch fur die Ausstellung aufbereitet
werden werden, wie die Kuratorinnen Beate Eickhoff und Anika
Bruns erlautern. Paradebeispiel ist eine veritable
Wiederentdeckung, jene filigrane Skulptur von Harry Kramer,
die von einem kleinen Motor uber Spulen in Bewegung versetzt
werden soll und nicht mehr funktioniert hat. Die Reparatur
lieB sich fachgerecht bewerkstelligen, weil man einen fruheren
Assistenten des 1997 verstorbenen Kinstlers aufgespurt hat und
furs Vorhaben gewinnen konnte.

Rune Mields:
,Komposition*,
1970. Leinwand, 150
x 100 cm (Von der
Heydt-Museum,
Wuppertal © VG
Bild-Kunst, Bonn
2022)
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Der Rundgang im 2. Obergeschoss hat keinen erschopfenden,
sondern eher kursorischen Charakter. Er umfasst 130 Arbeiten
von nicht weniger als 95 Kunstlerinnen und Kinstlern, darunter
viele bekannte, aber auch (aus welchen Grinden auch immer)
verblasste Namen. Trotz der relativen Fulle kann jede
Auspragung nur vage ,angetippt” werden, denn die Bandbreite
reicht von der Gruppe ZERO (Uecker, Mack und Piene) uber Op-
Art, kinetische Kunst, konkrete Kunst, Minimal Art und Fluxus
bis hin zur Land-Art (naturgemall nur in Relikten und auf
Fotografien vorhanden), neuen Realismen und Pop-Art. Doch
halt! Es wirde zu weit fuhren, hier alle Spielarten und
Protagonisten aufzuzahlen. Die Ausstellung ist als Langzeit-
Projekt bis (mindestens) zum Hochsommer 2023 angelegt,
zwischendurch sollen auch schon mal Exponate ausgewechselt
werden.

Die 60er und 70er waren jedenfalls eine Zeit, in der nach und
nach mit allem Denk- und Sichtbaren experimentiert wurde, mal
ernsthaft und beflissen, mal eher spielerisch oder auch frech.
Licht und Bewegung wurden zu neuen Grundelementen der Kunst,
die Gattungsgrenzen wurden allseits gesprengt, die Skulpturen
von den Sockeln geholt, Nachkriegs-Dogmen der abstrakten Kunst
uberwunden. Aktionen, Performance und Happenings kamen auf.
Nichts schien dauerhaft zu sein.
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Konrad Klapheck: ,Die
Sexbombe und ihr
Begleiter”“, 1963. 01
auf Leinwand, 89 x
69,5 cm (Von der
Heydt-Museum,
Wuppertal © VG Bild-
Kunst, Bonn 2022)

Einige der damaligen Kunst-Bewegungen drangten entschieden aus
den Museen heraus und in den Lebensalltag hinein. Insofern
haftet ihrer jetzigen Prasentation im musealen Zusammenhang
auch etwas Widerspruchliches an; ganz so, als wlurde da etwas
einstmals Lebendiges eingezaunt oder gezahmt. Doch wie soll’s
denn anders gehen?

Soll man einzelne Arbeiten hervorheben? Wozu? Allzu
verschieden sind die kunstlerischen Positionen, so dass sich
jede(r) die eigene Schneise des Beliebens schlagen sollte.
Zieht es einen zu Warhols Mao-Siebdrucken, zur Zeichnung von
Cy Twombly, zum Lichtrelief aus der ZERO-Gruppe, zu Wolf
Vostells furioser Ubermalung des Kennedy-Attentats, zu Horst
Antes’ ,KopffulBler“-Vorlaufer oder zu Dieter Kriegs
frappierend realistischer ,Malsch-Wanne“? Man sollte Parcours
nicht stur geradeaus geradeaus absolvieren, sondern sich
spontan treiben lassen. Gut moglich, dass einem dann noch
etwas mehr vom damaligen Zeitgeist einleuchtet.

»ZERO, Pop und Minimal - Die 1960er und 1970er Jahre* (,Fokus
Von der Heydt“). Von der Heydt-Museum, Wuppertal, Turmhof 8.
Seit 10. April 2022 bis 16. Juli 2023. Geoffnet Di-So 11-18,
Do 11-20 Uhr. Eintritt 12, ermaBigt 10 Euro. Katalog erst
gegen Ende des Jahres 2022.

Tel. 0202 / 563-6397

www.von-der-heydt-museum.de
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Beim Pressetermin erhob sich noch eine Quizfrage fur
Spezialisten: Was wurde anno 1902 friuher eroffnet — der
Vorlaufer des Wuppertaler Von der Heydt-Museums (damals noch
Stadtisches Museum Elberfeld) oder der Vorlaufer des Osthaus-
Museums, das damalige Folkwang-Museum 1in der benachbarten
Stadt Hagen?

Losung: Hagen am 9. Juli 1902, Wuppertal am 25. Oktober 1902.
Was aber weiter nichts besagen will, schon gar nicht
qualitativ.

nFreundschaftsanfrage”:
Kiinstlerische Stellungnahmen
zur Wuppertaler Sammlung

geschrieben von Bernd Berke | 4. Oktober 2022
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Die Spur der Sonne, erfasst mit exakter Zeit und
Koordinaten: Hans-Christian Schinks Fotografie
»2/20/2010, 6:53 am — 7:53 am, S 37°40,831 E 178°32.635"
— aus der Serie ,1h", 2003-2010. (© Hans-Christian
Schink)

Wuppertals Von der Heydt-Museum 1legt eine neue
Ausstellungsreihe auf. Als waren wir im sozialen Netzwerk,
heiBt die Serie ,Freundschaftsanfrage”. Der erste Kiinstler,
der sie angenommen hat, ist Hans-Christian Schink, er wurde
1961 in Erfurt geboren und betont - vor, neben und nach aller
Weltoffenheit — seine ostdeutsche Identitat.

Konzept der ,Freundschaftsanfrage”: Gegenwartskunstler (Frauen
inbegriffen) sollen auf Einladung gezielt Stellung zu
ausgewahlten Sticken der reichhaltigen Wuppertaler Sammlung
beziehen. Der Fotograf Schink reagiert auf gemalte
Landschaften, insbesondere aus dem 19. Jahrhundert. In der
Zeit, als er ,sehen gelernt” habe, so Schink, existierte noch
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die DDR. Also kannte er aus eigener Anschauung zunachst vor
allem das klassisch-romantische ,Erbe“ und nicht die
Auspragungen neuerer Westkunst. Obwohl er inzwischen weltweit
gereist ist, hat diese Vorgabe seine Auswahl in Wuppertal
gepragt. Die hiesigen Bestande kamen seiner Neigung entgegen.
Und die langwierige Suche fuhrte auch kreuz und quer durchs
Museumsdepot.

= - === e

Hans-Christian Schink: ,Buro“ (4), 1998 (© Hans-

Christian Schink)

Der Rundgang umfasst sieben Raume und beginnt mit
,BUrobildern”, bei denen die deutsch-deutsche ,Wende” Pate
gestanden hat. Schink erlautert den Hintergrund: Bedingt durch
Steuerabschreibungs-Modelle, wurden damals in der fruheren DDR
viele Uberflussige Blurobauten hochgezogen, die danach
leerstanden. Just solche Raumlichkeiten hat Schink auf nahezu
abstrakte Weise fotografiert. Derlei pure Flachigkeit wiederum
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finden wir, wenn wir sie nur langer wirken lassen, z. B. auf
Gemalden wie Ferdinand Hodlers ,Thuner See mit Stockhornkette”
oder Edvard Munchs ,Schneeschmelze bei Elgersburg (Tauwetter)“
wieder. Auch da kommt es weit weniger auf die unmittelbar
sichtbare Realitat an, sondern auf Eigenwerte von Flache,
Farbe und Struktur. Nicht die Motive sind zentral, sondern die
durch sie erzeugte Atmosphare.

Ferdinand Hodler: ,Thuner
See mit Stockhornkette“,
1910/11, Ol auf Leinwand,
65,5x88cm (Von der Heydt
Museum, Wuppertal)

Raum zwei fuhrt zu italienischen Landschaften, die im 19.
Jahrhundert Scharen von Kunstlern angelockt haben. Hans-
Christian Schink nutzte anno 2014 ein Stipendium in der
romischen Villa Massimo, um in seiner Serie , Aqua Claudia“
Wechselwirkungen zwischen moderner Urbanitat und einem antiken
Aquadukt nachzusplren. Das Spannungs- und Ndherungs-Verhaltnis
zwischen Altertum wund Jetztzeit ergibt einen ganz
eigentumlichen Kommentar zu romantischen Gemalden wie etwa
Heinrich Burkels ,Italienische Landschaft“ von 1830/32.

Nun geht es nach Japan. Dort hat Schink 2009 ein dreiwOchiges
Projekt absolviert, in dessen Rahmen alljahrlich europaische
Kinstler Blicke auf das fernostliche Land werfen. Unversehens
hat ihn in der Fremde eine Gegend fasziniert, die ihn an
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Tharingen erinnerte. Die verschneite Hugellandschaft, die er
dort entdeckte, begegnet hier Alfred Sisleys
SWinterlandschaft” oder auch einer Zeichnung von Paul Cézanne.
Der wiederum habe, so die Kuratorin Beate Eickhoff, die
Malerei — im Gefolge der damals noch jungen Fotografie — mit
der Belichtung einer empfindlichen Platte verglichen.

Im nachsten Raum empfangen uns Werke von John Constable, aus
der ,Schule von Barbizon“ und des Realisten Gustave Courbet -
im Kontrast und Zusammenklang mit Schinks Serie ,Hinterland“
(2012-2019) : Zunachst von Berlin aus und dann selbst auf dem
Lande wohnend, hat sich Schink in Mecklenburg-Vorpommern und
Brandenburg umgetan, wo er vollkommen 1leere Landschaften
vorgefunden hat. Nach etlichen Fernreisen war es eine
Wiederentdeckung heimatlicher Gefilde. Was eine
Wasserspiegelung in Mecklenburg mit einem Wasserbild Claude
Monets zu tun haben koénnte, ist nicht zuletzt eine Frage des
Verweilens und Entdeckens.

Folgt das sogenannte ,Einstunden-Projekt“. Schink hat keinen
Auwand gescheut und nach zweijahriger Vorbereitung versucht,
weltweit Eindrucke von Zeit wund Licht fotografisch
einzufangen. Vor-Bilder waren Uberbelichtungen von Analog-
Fotografien, nach denen die Sonne schwarz erschien. Diesen
chemisch-physikalischen Umkehreffekt hat Schink ganz bewusst
eingesetzt und den jeweils einstundigen Sonnenlauf per
Langzeitbelichtung festgehalten. Dies ergibt schwarze Spuren
am Himmel, und zwar in wechselnden Formen: anders in Algerien,
anders in der Mojave-Wuste, wieder anders in Neuseeland und so
weiter — an 15 Stationen rund um den Erdball. Aus der Sammlung
steht dem in erhabener Vereinzelung Edvard Munchs grandioses
Bild ,Sternennacht” gegenuber.



Hans-Christian Schink: ,Unter Wasser (17)“, 2020 (©
Hans-Christian Schink)

Eine neue Unterwasser-Serie hat Schink jungst bei Boots-
Streifziugen auf der mecklenburgischen Seenplatte aufgenommen.
Nicht tauchend, sondern auf einem Board liegend, die
Unterwasser-Kamera auf Armlange benutzend und die (diesmal
digitalen) Zufallsbilder spater mit Tintenstrahldruck
aufbereitend. Eine ungeahnte, ganz andere Welt tut sich da
auf, die doch schon so dicht unter der Oberflache beginnt. Ein
zur Abstraktion drangendes Meeresbild von Claude Monet
vergegenwartigt demgegenuber einen ganz anderen Wasserzustand.
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Claude Monet: ,Blick auf das
Meer“ (1888), Leinwand,
65x82 cm (Von der Heydt
Museum, Wuppertal)

Markante Schlussakzente setzen Baumbilder aus dem
vietnamesischen Nationalpark Bach Ma, wiederum mit (dem
heimlichen Wegweiser) Edvard Munch und mit Otto Modersohns
»Mondaufgang, im Moor" in Beziehung gebracht.

Mit anderer Auswahl und anderer Hangung konnte man zahllose
Varianten einer solchen Ausstellung bestreiten, es gibt
naturlich nicht die ,einzige wahre” Version. Erklartes Ziel
von Kinstler und Kuratorin war es, sozusagen eine stromende
Ruhe herzustellen, in die man sich versenken kann. Ob dies
gelungen ist, lasst sich wohl nur bei einem langeren
Aufenthalt feststellen. In diesem Sinne ware beinahe zu
hoffen, dass der Besucherandrang sich in Grenzen halten moge.

Museumsdirektor Roland Monig sieht 1in der neuen
Ausstellungsreihe einen ,Augenoffner”, der (Neu)-Bewertungen
der Sammlung einleiten konne. Fir die jeweiligen Kunstler
durfte es eine Standortbestimmung sein, inwiefern sie an
Traditionen anknupfen — oder auch nicht. Es waren ja auch
Formen der entschiedenen Abwehr denkbar. Auf weitere
,Positionen” (etwa eine pro Jahr) darf man gespannt sein.
Jedenfalls soll es nicht bei bloBen ,Freundschaftsanfragen”
bleiben, es durfen laut Monig auch gern ,feste Beziehungen”
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daraus entstehen, sprich: Ankaufe sind durchaus moglich.

Hans-Christian Schink - und die Landschaftsmalerei des 19.
Jahrhunderts (,Freundschaftsanfrage No. 1”). 27. Februar bis
10. Juli 2022. Von der Heydt-Museum, Wuppertal, Turmhof 8.
Geoffnet Di-Fr, Sa und So 11-18 Uhr, Do 11-20 Uhr, Mo
geschlossen. Eintritt 12 €, ermafigt 10 €, Kinder bis 17 Jahre
2 €.

www.von-der-heydt-museum.de

Wasseriger Humor-Transfer:
Gilbert & Sullivans ,Piraten
von Penzance” als biederer
Operetten-Jux

geschrieben von Werner Haullner | 4. Oktober 2022
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Joslyn Rechter als Queen Elizabeth in der Wuppertaler
Inszenierung von Gilbert & Sullivans ,The Pirates of
Penzance”. (Foto: Jens GroBmann)

In der englischen Architektur gibt es seit dem 18. Jahrhundert
die sogenannten follies, exzentrische, aber nutzlose Bauwerke.
Sie ziehen den Blick auf sich und werfen Fragen auf, die sie
nie beantworten.

Als eine solche ,folly” in musikalischer Form lieBe sich auch
William Schwenck Gilberts ,, The Pirates of Penzance” begreifen:
Literarisch perfekt gezirkelter Nonsens, kongenial in Musik
gefasst von Arthur Sullivan. Eine der schimmernden Perlen des
musikalischen Unterhaltungstheaters, deren Glanz auch nach 140
Jahren noch nicht ermattet ist.

Wer Gilbert & Sullivans ,Piraten” mit gesundem
Menschenverstand oder gar MaBstaben dramatischer Logik
auslotet, wird sich unausweichlich vermessen. So etwas gibt es
im imaginaren Penzance von 1879 nicht. Das Stadtchen 1in
Cornwall, damals schon direkt von London Paddington aus mit
dem Zug erreichbar und entsprechend touristisch geflutet,



verdankt nicht zuletzt dem ziselierten Unsinn der Operette
seinen Ruf.

Was also anfangen mit einem 21jahrigen Jungpiraten, der wegen
seines schwerhorigen Kinderfrauleins statt zum ,pilot“ (Lotse)
zum ,pirate” ausgebildet wird und diesen Irrtum als ,Sklave
der Pflicht” geduldig durchzieht? Was will uns ein ,modellhaft
moderner” Generalmajor sagen, der sich auf nachtlichem
Friedhof wegen einer Sinde gegen seine mit einem neuen
Landsitz zusammen eingekauften Ahnen gramt? Und was sollen
Piraten, die das hehre Prinzip pflegen, jedes Waisenkind von
ihrem blutridnstigen Geschaft zu verschonen, daher beim
Stichwort ,orphan“ in friedliche Starre verfallen und folglich
erfolglos bleiben?

Nur das Gelachter lost alle Fragen

GroBes Pech, mit Pflichtgeflihl getragen: Frederic
(Sangmin Jeon) wird durch einen Horfehler seines
Kindermadchens Ruth (Joslyn Rechter) statt ein
ehrenwerter Lotse (,pilot“) ein anruchiger Pirat. In der
deutschen Version kommt er statt auf eine ,Privat”-



Schule in die Lehre als ,Pirat”. (Foto: Jens Grofmann)

Die LOosung konnte dem Vorbild der ,folly“ in der Architektur
entsprechen: Man nehme das Bauwerk ernst und stelle es in die
Landschaft, ,als ob“ es serios gemeint sei. Nur so bietet es
dem Fragenden Grund zum Anstol8 und erlost die Ratlosigkeit
durch Gelachter. Bei der Wuppertaler Premiere der ,Piraten von
Penzance” 1ist das nicht gelungen — und das liegt nicht am
spezifischen englischen Humor; sondern daran, dass Regisseur
Cusch Jung aus dem Material von Gilbert & Sullivan einen
biederen Klamauk formt, der — wie in seinen Arbeiten an der
Musikalischen Komddie Leipzig zu besichtigen — mit der
deutsch-o0sterreichischen Operette vielleicht gerade noch
funktioniert, mit dem grotesk aufgezaumten Blodsinn der Briten
aber ebenso wenig fertig wird wie mit der Ironie Jacques
Offenbachs.

Dabei haben die Piraten auf der duster-dunstigen Buhne von
Beate Zoff in ihren an die ,Pirates of the Caribbean”
erinnernden Kostlmen zunachst einen fulminanten Auftritt. Aber
schon die dauerkreischende Tochterschar des Generalmajors
gleitet ab in die Niederungen der Konfektionskomik, die sich
dann — begleitet von stummen Nichtreaktionen der Zuschauer —
auch in der Charakterzeichnung der Figuren durchsetzt. Ob der
von seinem unbedingten Pflichtgefiuhl gebeutelte
Piratenlehrling Frederic, der allzu trottelige Generalmajor,
die kaum mehr als weinerliche Gouvernante Ruth oder der
reaktionsarme Polizeisergeant mit seiner in hubschen weiRen
Gamaschen tanzenden Bobby-Truppe: Sie alle uUberwinden die
komisch intendierte, aber nur harmlose Vordergrundigkeit
nicht.

Die Queen als rosa Ubermutter der Nation

Es ist hoch anzuerkennen, wenn ein Regisseur Operette erzahlen
mochte, ohne sie mit gezwungener Konzept-Gewalt zu verbiegen.
Aber gerade bei satirischen, mit zeitgendssischen Anspielungen
operierenden Werken bedarf es einer Ubersetzung. Die 1879



gesellschaftlich selbstverstandlichen Voraussetzungen waren,
soll der Humor gerettet werden, in treffenden aktuellen
Analogien neu zu lesen. Cusch Jung ist das nur am Ende
gegluckt: Gilbert & Sullivan huldigen im Finale mit einer
absurden Wendung der damaligen Ubermutter der Nation, Queen
Victoria. Sie zitieren damit den langst uUberholten Operntrick
vom ,deus ex machina“ und nehmen schlitzohrig aufs Korn, wie
die Monarchie ideologisch zur Uberbriickung kaum vereinbarer
Gegensatze eingesetzt wurde. Die quietschrosa Elizabeth II.,
die Jung auftreten lasst, setzt diese Aspekte gegenwartig und
sorgt Uberdies mit putzigen Anspielungen fur die 1langst
falligen Lacher. Dass die Piraten einem Einfall gelangweilter,
blaubliutiger Oberhaus-Mitglieder entstammen, geht allerdings
im Geflote der Buhnen-Queen (Joslyn Rechter) beinahe unter.
Ein ,hochst kurioses Paradox“.

So viele hubsche Madchen auf einmal! Da werden auch
hartgesottene Seerauber schwach (Opernchor der Buhnen
Wuppertal). (Foto: Jens GroBmann)

Musikalisch hat der ehrgeizige Arthur Sullivan, der eigentlich



lieber ein seriodser Opernkomponist geworden ware (und auch
solche Versuche hinterlassen hat), melodischen Esprit und
solides Handwerk zu bieten. Er operiert vergnuglich mit
rhythmischem Elan @ la Auber und Offenbach, lasst die kurzen
Noten mit den Silben der Worter stolpern, was eine adaquate
deutsche Ubersetzung des englischen Textes ziemlich unméglich
macht, treibt das ,very model of a modern major-general” mit
seinen rhythmisch ratternden Worthackschnitzeln nach der Art
italienischer Plapperarien in ein aberwitziges Tempo. Bei den
lyrischen Szenen mit ihrer geschmeidig-schmeichelnden Melodik
denkt man an die leuchtende Transparenz eines Adolphe Adam,
aber auch an Mendelssohn und an den leider vergessenen Erfolg
»,The Bohemian Girl” des Iren Michael William Balfe.

Herzerweichender Belcanto und trocken gestricheltes Staccato

Johannes Witt und das Sinfonieorchester Wuppertal setzen das
alles ansprechend und adrett um, finden den Ton der
herzerweichenden Pseudo-Dramatik aus der Belcanto-Oper ebenso
wie trocken hingestrichelte Staccato-Passagen. Warum aber
ausgerechnet die Ouvertire ein Kurzungsopfer werden musste —
der schrage Piraten-Marsch wird so zur musikalischen Fullnote —
und wozu man eine Bearbeitung (von William Shaw) spielt,
erschliefft sich nicht.

Die Solisten tun sich manchmal schwer, denn auch in der neuen
deutschen Ubersetzung von Inge Greiffenhagen und Bettina von
Leoprechting sind die Wortsalven nicht einfacher abzufeuern
als im englischen Original. Uberraschend gut macht das Sangmin
Jeon, der als Frederic sein naives Pflichtbewusstsein auch mit
einem klaren und prasenten Tenor unterstreichen kann. Simon
Stricker hat als Generalmajor eine komische Paraderolle, die
er aber als bommelmitziger Trottel eher nach bieder deutscher
als nach hintergrindig englischer Art ausgestalten muss.

Ralitsa Ralinova ist als Mabel die stimmlich am prominentesten
ausgestattete unter den Tochtern des hohen Offiziers: Wahrend
die Damen des Chores allerliebst Ubers Wetter schnattern, darf



sie ihrem auserwahlten Frederic amourose Avancen in leuchtend
lyrischen Kantilenen entgegenbringen. Sebastian Campione 1ist
ein mit Bart wie Stimme eindrucksvoll ausgestatteter
Piratenkonig, der mit Yisae Choi als Polizeisergeant keinen
ernsthaften Gegenspieler hat. Oleh Lebedyev (Samuel) und
Joslyn Rechter als altersdiskriminierte Ruth mit vergeblichen
erotischen Erwartungen an ihren Schutzling Frederic hatten in
der entsprechenden Regie sicher noch einiges an Potential
zuzulegen. Am Ende uberwog der Eindruck, dass der Transfer von
Humor aus der Musikalischen Komodie Leipzig, wo die Produktion
2016 Premiere hatte, ins Tal der Wupper so recht nicht
geklappt hat. An Gilbert & Sullivans ,folly“, das sei
versichert, liegt s nicht!

Weitere Vorstellungen: 6. Februar, 19. Marz, 29. April, 14.
Mai, 12. und 25. Juni 2022. Info:
https://www.oper-wuppertal.de/oper/programm/detailansicht-auff
uehrung/auffuehrung/14-05-2022-die-piraten/

,Die Briucke” und , Der Blaue
Reiter” - ein opulenter
Vergleich 1in Wuppertal

geschrieben von Bernd Berke | 4. Oktober 2022
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Alexej von Jawlensky: ,Madchen mit
Pfingstrosen” (1909), 0Ol auf Pappe auf
Sperrholz, 101 x 75 cm (Von der Heydt-
Museum, Wuppertal)

Von den Kiinstlergruppen ,Briicke” und ,Blauer Reiter” glaubt
man schon so manches gesehen zu haben. Wie aber, wenn nun
Kernbestande dreier bedeutender Sammlungen eine neue,
teilweise ungewohnte Sicht auf die vermeintlich altbekannten
Werke erlauben wiirden? So wie jetzt in Wuppertal, wo das Von
der Heydt-Museum seinen einschlagigen Eigenbesitz mit etlichen
Leihgaben der Kunstsammlungen Chemnitz und des Buchheim
Museums in Bernried anreichert.

Insgesamt 160 Werke, 90 Gemalde und 70 Arbeiten auf Papier,
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kann Wuppertals Museumschef Roland Monig als Kurator der
Ausstellung ,Bricke und Blauer Reiter” zeigen. Etwaige Lucken
der drei genannten Sammlungen werden durch erganzende
Einzelstucke aus anderen Museen sinnvoll geschlossen.

Erich Heckel: ,Der
schlafende
Pechstein” (1910),
Ol auf Leinwand,
110 X 74 cm
(Buchheim Museum
der Phantasie,
Bernried am
Starnberger See)

Die Schau ist in eine Raumfolge mit neun Kapiteln gegliedert.
Sie soll Gemeinsamkeiten, aber auch Unterschiede beider
Gruppierungen erschlieBen. Solche Unterschiede markiert gleich
der Auftakt im ersten Raum. Auf Erich Heckels Gemalde ,Der
schlafende Pechstein” (1910) sieht man den Freund und
Kinstlerkollegen ganz ungebrochen in praller Farbigkeit und
Sinnlichkeit, vollkommen entspannt in erfillter Gegenwart.
Demgegenuber wirkt Gabriele Munters Bild ,Kandinsky am Tisch“
(1911) distanziert, es 1ist ersichtlich die reflektierte
Darstellung eines Intellektuellen. Heckel zahlt zur ,Brucke”,
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Munter zum ,Blauen Reiter”.

Auch weitere Gegenuberstellungen lassen die These plausibel
erscheinen, die den ,Brucke“-Kunstlern eine spurbar starkere
Unmittelbarkeit zuschreibt. So etwa der erotisch knisternde
,Madchenakt im Atelier” (1909) von Ernst Ludwig Kirchner
(,Brucke”) und als Vergleichsstuck Franz Marcs , Akt mit Katze“
(1910), der eine Vereinigung mit der Natur beschwort, dabei
jedoch ungleich durchgeistigter und weniger direkt, weniger
physisch-korperhaft wirkt.

Freilich kénnen langst nicht alle Bilder sauberlich in dieses
Schema einsortiert werden, gar manche weisen als autonome
Kunstwerke dariber hinaus. ,Brucke“ sinnlich, ,Blauer Reiter”
geistig — eine derart simple Gleichung geht selbstverstandlich
nicht restlos auf. Doch es gibt eben gewisse Tendenzen, die in
diese Richtung weisen.

Dresden, Berlin und der Norden vs. Miinchen mit Alpenvorland

Allerdings existieren auch rein auBBerliche
Unterscheidungsmerkmale. Vom ,Blauen Reiter” gibt es weitaus
mehr theoretische AuBerungen, wahrend die ,Bricke“-Mitglieder
uber all die Jahre ziemlich ,mundfaul” geblieben sind, wie
Ausstellungsmacher Roland Monig sagt. Zur ,Brucke” scheint
sich die kunstgeschichtliche Etikettierung ,Expressionismus”
im landlaufigen Sinne eher zu flugen als zum divergierenden
,Blauen Reiter”.



Ernst Ludwig

Kirchner: ,Frauen
auf der Strafe” (um
1914), 01 auf

Leinwand, 126 x 90
cm (Von der Heydt-
Museum, Wuppertal)

Mehr noch: Die ,Brucke”-Gruppe erwies sich fur einige Zeit als
recht fester Zusammenhalt und kann - grob gesagt — dem
deutschen Norden und Berlin zugeordnet werden. Speziell die
fur damalige Verhaltnisse sehr freizugigen Bilder badender
Menschen (z. B. Ernst Ludwig Kirchner ,Vier Badende”, 1909/10)
ahneln einander doch sehr, zuweilen bis zum Verwechseln.

Die wesentlichen Gruppenphasen in Dresden (1905 bis 1911) und
Berlin (1911 bis 1914) werden in getrennten Raumen behandelt.
In Berlin treten urbane Motive (Kirchners ,Frauen auf der
StraBe”, um 1914) neben weiterhin Ubliche Naturdarstellungen
(Erich Heckel ,Szene am Meer”, 1912). Wie Kurt Tucholsky Jahre
spater (1927) einmal in ganz anderem Zusammenhang schrieb:
,wvorn die Ostsee, hinten die Friedrichstrafle..” Man halt halt
so seine Assoziationen.
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Marianne von Werefkin: ,Artisten” (1909), Gouache auf
Papier, 19,5 x 24,6 cm (Museum Wiesbaden, Dauerleihgabe
aus Privatbesitz)

Wahrend also die ,Brucke” eine zeitweise ziemlich
eingeschworene und gemeinschaftlich wvital bekraftigte
Vereinigung war, formierte sich der ,Blaue Reiter” allenfalls
lose und kristallisierte sich eher temporar um Minchen und das
Alpenvorland herum. Kulminationspunkt war der 1legendare
sommerliche Aufenthalt von Gabriele Minter und Marianne von
Werefkin mit ihren Gefahrten Wassily Kandinsky und Alexej von
Jawlensky im bayerischen Ortchen Murnau, anno 1908. Auch aus
diesem gruppendynamischen Kontext kann Wuppertal einige
prachtvolle Bilder Aufbieten, darunter Jawlenskys ,Madchen mit
Pfingstrosen” (1909), Werefkins ,Abend in Murnau® oder
Kandinskys ,Riegsee — Dorfkirche“.

s,Vorbilder und Wahlverwandte”

Und die Gemeinsamkeiten? Nun, die Kunstlerinnen und Kunstler
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lebten und malten nun einmal im selben Zeitfluidum und nahmen
dhnliche Einflisse auf, die in Wuppertal unter der Uberschrift
yVorbilder und Wahlverwandte” beleuchtet werden. Zuvodrderst
orientierte man sich an Frankreich, zumal an den seinerzeit
neuartigen Malweisen eines Henri Matisse, Paul Cézanne und
Paul Gauguin. Hinzu kamen Anregungen aus Kubismus und
Futurismus (z. B. erkennbar bei Franz Marcs Bild ,, Im Regen“,
1912).

Und so kann man - jenseits aller Differenzen wund
Differenzierungen — den gesamten Rundgang vielleicht wie ein
orchestrales Zusammenstimmen verschiedener Instrumente und
Temperamente erleben, besser noch: geniellen. Hierzu gesellen
sich auch die besonderen ,Stimmen” von Paul Klee und Alfred
Kubin, die in einem eigenen Graphik-Kabinett prasentiert
werden, oder vom etwas alteren Emil Nolde, der von den
,Brucke”-Kinstlern heftig als Galionsfigur umworben wurde.

Wassily Kandinsky: ,Improvisation Sintflut“ (1913), 01
auf Leinwand, 95,8 x 150,3 cm (Stadtische Galerie im
Lenbachhaus und Kunstbau, Munchen)
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Die damalige Entwicklung legt es nahe, auch dem Weg in die
Abstraktion ein eigenes Kapitel zu widmen. Zwischen
Gegenstandlichkeit und Gegenstandsferne suchten alle ihre je
eigene Position. Wassily Kandinsky ging dabei entschieden am
weitesten, seine furiose, vollends chaotisch (und damit
themengerecht) anmutende ,Improvisation Sintflut® (1913) ist
geradezu eine Ikone der fruhen Abstraktion. Zuvor hatte er mit
seiner theoretischen Schrift ,Uber das Geistige in der Kunst*“
(1911) den Weg skizziert. Spurbar verhaltener und vorsichtiger
naherte sich beispielsweise der gleichfalls dem ,Blauen
Reiter” zugerechnete August Macke dem Grenzbereich. Seine
Bilder wie ,Fingerhut im Garten” (1912) oder ,Madchen mit
Fischglas” (1914) wirken vergleichsweise klar konstruiert,
beherrscht und geordnet. Nicht nur aus unserem zeitlichem
Abstand wird klar, dass natlurlich beide Herangehensweisen ihre
Berechtigung, ihre Vorzuge und Risiken haben. Viele Wege
fuhren zur Kunst.

August Macke: ,Madchen mit
Fischglas“ (1914), 01 auf
Leinwand, 81 x 100,5 cm (Von
der Heydt-Museum, Wuppertal)

Eigentlich muBig festzustellen: Die Ausstellung endet
folgerichtig mit dem Jahr 1914. Der Beginn des Ersten
Weltkriegs war ein solch tiefgreifender Epochenbruch, dass
sich fortan auch alle Kunst ganz neu ausrichten musste.
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Interessant Ubrigens, was der Ko-Kurator und Direktor der
Kunstsammlungen Chemnitz, Frédéric BuBmann, uber deutsch-
deutsche Unterschiede in der Rezeption beider Kunstlergruppen
sagt. Schon bald nach dem Zweiten Weltkrieg hatten die
Spielarten des Expressionismus im SED-Staat bis in die 1970er
Jahre hinein als volksferner ,Formalismus“ gegolten, mithin
als dekadent und burgerlich. In Westdeutschland hingegen sei
der Expressionismus zur vermeintlichen Widerstands-Kunst
umgedeutet worden, mit der man das eigene belastete Gewissen
habe reinwaschen wollen. Doch das ist wahrlich ein Themenblock
fur sich.

,Briicke und Blauer Reiter”. Wuppertal, Von der Heydt-Museum,
Turmhof 8. Bis zum 27. Februar 2022. Di-Fr und Sa/So 11-18, Do
11-20 Uhr, Mo geschlossen. Katalog 29 Euro. Tel.: 0202 / 563
2500.

Bitte etwaige Corona-Beschrankungen beachten!

www.von-der-heydt-museum.de
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Joseph Beuys auf der Spur:
Aktions-Fotografien von Ute
Klophaus 1n Wuppertal

geschrieben von Bernd Berke | 4. Oktober 2022

GroBe Geste: Joseph Beuys bei der Aktion
»Titus/Iphigenie” (J. Beuys/J. W. v. Goethe/C.
Peymann/W. Shakespeare/W. Wiens). 29. Mai 1969, 20 Uhr,
Theater am Turm, Frankfurt am Main. Fotografie: Ute
Klophaus, Bromsilberabzug auf Papier, schwarzweif,
Risskante unten (Courtesy Sammlung Lothar Schirmer | ©
Nachlass Ute Klophaus / © fur das Werk von Joseph Beuys:
VG Bild-Kunst, Bonn, 2021)

Nein, beim vielfaltigen Ausstellungsreigen im Beuys-
Gedachtnisjahr soll Wuppertal auf keinen Fall abseits stehen,
meint Roland Ménig, Direktor des Von der Heydt-Museums. Sein
Haus hat sich ein spezielles, bislang nur selten beleuchtetes
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Thema ausgesucht, namlich Fotografien, die Ute Klophaus
(1940-2010) von Aktionen des Joseph Beuys (1921-1986)
aufgenommen hat.

Rund 230 Arbeiten umfasst die von Antje Birthalmer kuratierte
Schau. Bemerkenswerte Traditionslinie: Schon die erste Einzel-
Prasentation Beuys’scher Arbeiten in einem Museum hatte es
anno 1953 in Wuppertal gegeben. Beuys‘ Vita, findet der
Verleger und Kunstsammler Lothar Schirmer, aus dessen Fundus
die allermeisten der gezeigten Fotos stammen, sei mit Ute
Klophaus® Geburtsstadt Wuppertal geradezu ,verknotet” gewesen.

Ute Klophaus:
Selbstportrat.
(Fotografie: Ute
Klophaus,

Bromsilberabzug auf
Papier, schwarzweil3,
Risskanten rechts und
unten / Courtesy
Sammlung Lothar
Schirmer / © Nachlass
Ute Klophaus)

Es muss schon ein besonderes, zuweilen kompliziertes
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Verhaltnis gewesen sein zwischen dem nach und nach immer
berihmteren Kiunstler und der kunstlerisch hochbegabten
Fotografin. Schon seit der ersten Begegnung (am 5. Juni 1965),
beim legendaren 24-Stunden-Happening in der Wuppertaler (!)
Galerie Parnass, muss Ute Klophaus sogleich in Beuys®’ Bann
geraten sein. Fortan folgte sie ihm — wann immer es ging — auf
Schritt und Tritt. Eine symbiotische Beziehung? Nun ja. Wie
auf einer ,Hasenjagd” sei sie sich dabei gelegentlich
vorgekommen, hat sie gesagt. Hat sie derweil andere Themen
versaumt? Mullige Frage.

Der Kiinstler fiihlte sich verfolgt

Beuys seinerseits fuhlte sich auf Dauer wohl nicht nur
geschmeichelt, sondern auch schon mal verfolgt. Manchmal ist
es ihm zu viel geworden mit der Nachstellung. Dann hat er sie,
wie es heiBt, ziemlich harsch angeraunzt; vielleicht auch
deshalb, weil sie hinter die Fassade seiner sonstigen medialen
Wirkung vorzudringen vermochte? Auf manchen Bildern macht sie
ja geradezu die spirituellen Energiestrome sichtbar, die dabei
geflossen sein durften. Eigentlich unheimlich.
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Nochmals die Aktion ,Titus/Iphigenie”, 29.5.1969,
Frankfurt/Main (Fotografie: Ute Klophaus,
Silbergelatine-Abzug, hochglanzend, Risskante oben). Von
der Heydt-Museum, Wuppertal (© Nachlass Ute Klophaus / ©
fur das Werk von Joseph Beuys: VG Bild-Kunst, Bonn,
2021)

Betribt war Ute Klophaus, wenn Beuys sie (absichtlich?) von
seinen Aktions-Planen nicht unterrichtete, als hatte er sie
abschutteln wollen. So geschehen im Vorfeld seiner Performance
»Titus/Iphigenie” im Frankfurter Theater am Turm (1969).
Dorthin fuhr sie nicht etwa auf Einladung, sondern aufgrund
einer seltsamen Eingebung. Sie ahnte, dass er etwas vorhatte
und kam ihm auf die Spur. So fotografierte sie doch noch
seinen hochst bildwirksamen Auftritt mit einem weillen Pferd.
Umstande und Resultat haben hier wie auch haufig sonst eine
mystische Dimension. Es liele sich mit Fug fragen, wieviel
Mystifikation hierbei im Spiel sein konnte.

Auch einige andere Kinstler waren an solchen Aktionen
beteiligt (z. B. Nam June Paik, Charlotte Moorman, Wolf
Vostell), doch Ute Klophaus scheint sich immer fast nur auf
Joseph Beuys konzentriert zu haben. Die damaligen Entfaltungen
der Kunst im Gefolge der Fluxus-Bewegung waren Neuland, waren
eine Herausforderung auch an die Fotografie. Und heute? Sind
Lichtbilder nahezu die einzigen Relikte, die von den Aktionen
geblieben sind.

Keine Dokumentation, sondern subjektive Eindriicke

Weitgehend chronologisch folgt die Ausstellung den von
Klophaus festgehaltenen Beuys-Aktionen uber rund 20 Jahre
hinweg — von 1965 bis 1986. Die Fotografin hat sich innerlich
stets dermallen intensiv auf die Vorfuhrungen eingelassen, dass
sie hochst eingangige Bildformeln entwickeln konnte, die dem
Geist der Aktionen zu entsprechen scheinen. Doch nicht als
Dokumentation wollte sie ihre Aufnahmen verstanden wissen,
sondern als Zeugnisse subjektiver Betrachtung. Auf solche



Weise hat sie mit ihren Bildern die offentliche Wahrnehmung
der Beuys’'schen Aktionskunst wesentlich mitbestimmt.
Uberschreitung und Transformation waren Merkmale seiner Kunst,
sie wiederum transformierte sein Tun kongenial in ein anderes
Medium. Sie war so etwas wie sein Gegenuber, doch keinesfalls
eine Gegnerin.

Gesichtsmaske aus Blattgold, Goldstaub und Honig: Joseph
Beuys bei seiner Aktion ,wie man dem toten Hasen die
Bilder erklart“, 26. November 1965, 20 Uhr, zur
Eroffnung der Beuys-Ausstellung ,..irgend ein Strang..” in
der Galerie Schmela, Dusseldorf, Hunsrickenstralle 16-18
(Fotografie: Ute Klophaus, Bromsilberabzug auf Papier,
schwarzweils, Risskante unten) - (Courtesy Sammlung
Lothar Schirmer / © Nachlass Ute Klophaus / © fur das
Werk von Joseph Beuys: VG Bild-Kunst, Bonn, 2021)

Nur mal als Beispiel fur Beuys’ oft ratselhafte Handlungen in
Raum und Zeit: Die Aktion ,wie man dem toten Hasen die Bilder
erklart” (November 1965 in der Dusseldorfer Galerie Schmela)
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war unter anderem gedacht als Versuch einer Synthese
europaischen und asiatischen Denkens. Ute Klophaus hat derlei
Vorgange nicht einfach abgebildet, sondern durch
Nachbearbeitung, Grobkdrnigkeit, Zulassen des Zufalls, nah
herangeholte Details, bewusst gesetzte Schadhaftigkeiten oder
gezielte Schlieren und Verwischungen auf eine andere,
durchgeistigte Ebene gehoben.

Ersichtlich ,,aus der Zeit gerissen“

Kennzeichnend sind zumal die sichtbaren Risskanten der Fotos,
die die Szenen als ,aus dem Zeitfluss herausgerissen”
markieren, woraus sich der Titel der Schau herleitet. Anders
als ein Film, der all die vielen Momente ,dazwischen”
erfassen, aber vielleicht auch ineinander verschwimmen lassen
wurde, erscheint der Einzelmoment 1in den Fotografien
bedeutsam, ja bisweilen monumental, uUberlebensgrof3: wie innig
Beuys‘ sich an ein Fettkissen anschmiegt, wie priesterlich er
bei seiner Iphigenie-Aktion die Orchesterbecken zu schlagen
sich anschickt.. Und bei all dem gar nicht zu vergessen:
SchwarzweilR-Fotografie, wenn sie so gehandhabt wird, stand und
steht immer noch fur die wahrhaft bleibenden Augenblicke.

Ein interessanter Aspekt der Fotografien sind Ubrigens auch
die gelegentlich am Rande auftauchenden Aktions-Besucherinnen
und Besucher. Ihrer ansichtig, meint man etwas vom Aufbruch
der mittleren und spaten 1960er Jahre gewahr zu werden. Welch
eine Ahnung des Kommenden: ganz nebenbei, ohne Posen, vdllig
unaufdringlich.

»Aus der Zeit gerissen”. Joseph Beuys: Aktionen — fotografiert
von Ute Klophaus. 1965-1986. Sammlung Lothar Schirmer. Von der
Heydt-Museum, Wuppertal, Turmhof 8. Vom 19. September 2021 bis
9. Januar 2022. Geoffnet Di-So 11-18 Uhr, Do 11-20 Uhr, Mo
geschlossen. Katalog 32 Euro. Eintritt Erwachsene 12 Euro,
ermaBfigt 10 Euro, Familie 24 Euro.

www.von-der-heydt-museum.de
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Ein grofRes Versprechen: Der
26jahrige Patrick Hahn tritt
sein Amt als GMD in Wuppertal
an

geschrieben von Werner HauBner | 4. Oktober 2022

Patrick Hahn und das Sinfonieorchester Wuppertal. (Foto:
Uwe Schinkel)

Ein spannender Tag fiir Wuppertal. Man spiirt es im Publikum.
Erwartungsfroh stromen die Menschen in die Historische
Stadthalle. Das Foyer fiillt sich wie friiher. ,Was fiir ein
Zeichen des Aufbruchs”, freut sich Wuppertals
Oberbiirgermeister Uwe Schneidewind.
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Nach eineinhalb Jahren Corona-Pandemie ist der glanzerfullte
Saal der Stadthalle wieder einmal voll besetzt. 1.200 Menschen
erwarten den neuen Generalmusikdirektor Patrick Hahn zu seinem
Antrittskonzert. Und auf dem Podium harrt das volle Orchester.

Patrick Hahn ist erst 26 Jahre alt und der jlingste GMD im
deutschsprachigen Raum. Mit 19 stand er in Budapest zum ersten
Mal vor einem groBen Profi-Orchester; inzwischen hat er eine
stattliche Liste vorzuweisen, die vom Symphonieorchester des
Bayerischen Rundfunks uUber das Gurzenich-Orchester Koln und
die Dusseldorfer Symphoniker bis zu den Wiener Symphonikern
reicht — eingeschlossen Dirigate an der Bayerischen Staatsoper
Minchen, wo er mit Kirill Petrenko zusammengearbeitet hat.

Der neue
Wuppertaler GMD,
Patrick Hahn. (©
Gerhard Donauer C&G
Pictures)

Als ,Shooting Star” gehandelt, hat Hahn neben seinem
Wuppertaler Engagement noch weitere Posten angenommen: Er ist
Erster Gastdirigent und kunstlerischer Berater beim Borusan
Istanbul Philharmonic Orchestra und Ubernimmt die neu
eingerichtete Position eines Ersten Gastdirigenten beim



Minchner Rundfunkorchester, wo er die neue Spielzeit am 10.
Oktober mit dem 1. Sonntagskonzert und Viktor Ullmanns
Kammeroper ,Der Kaiser von Atlantis” eroffnet.

In Wuppertal will Hahn sechs von zehn Abo-Konzerten und zwel
Opern pro Spielzeit dirigieren. Eine Menge Verpflichtungen; ob
der neue Stern am Dirigentenhimmel sie mit jugendlicher
Energie alle zu erfullen weils, wird die Zukunft erweisen. Die
Stadt hat erst einmal mit seinem Engagement einen Coup
gelandet und die Wuppertaler haben den jungen Mann mitsamt dem
Orchester mit herzlich langem Beifall begruft.

Dokument des Ehrgeizes

Hahn, in Graz geboren, stellt sich mit einer Hommage an einen
der bedeutendsten oOsterreichischen Komponisten der Moderne und
einer Huldigung an die Alpen vor. Anton Weberns ,Sechs Stlcke
fur Orchester” op. 6 sind ungeachtet ihrer Kirze und
Transparenz eine diffizile Herausforderung fur Orchester und
Dirigent. Bei Richard Strauss’ ,Eine Alpensinfonie” liegt die
Sache umgekehrt: Da sind Lange und Opulenz zu bewaltigen. Doch
die Fulle saftiger Akkorde und das Leuchten des
Instrumentierungsglanzes darf nicht daruber hinwegtauschen,
dass bei aller uppigen Pracht eine ausgefeilte Balance der
klanglichen Hierarchien vonndéten ist, sollen die Alpen nicht
im dicken Nebel der orchestralen Fulle versinken, sondern ihre
Gipfel klar und strahlend prasentieren.

Strauss’ Alpensinfonie wird an diesem Abend zum Dokument des
Ehrgeizes. Dieser junge Mann will viel, und er hat das Zeug,
alles zu erreichen. Das zeigt sich in exemplarischen
musikalischen Bildern, die ja oft als bloff illustrative
Naturschilderungen missverstanden werden, tatsachlich aber
eine Reflexion auf den Kosmos der Strauss’schen Form- und
Klangvorstellungen sind. Hahn wahlt den passenden Ansatz, wenn
er die Musik nicht allzu illustrativ auffasst, wenn er sich
darum bemuht, die breite Malerei (,Auf dem Gipfel” — ,Vision“)
nicht pastos aufzutragen, wenn er im Gebrodel von Sturm und
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Blitzen das Orchester — manchmal allerdings vergeblich gegen
die Spiellust ankampfend — vor platten Effekten zu bewahren
sucht, wenn er das Gebimmel auf blumigen Almwiesen und das
Duljoh der Holzblaser mit Mahler’scher Ironie ubertreiben
lasst.

Harte Arbeit bis zum Gipfel

Aber auf der anderen Seite spurt man deutlich, dass Dirigent
und Orchester noch nicht beieinander angekommen sind. Die
Routine im positiven Sinne fehlt. Der mystische, dem
~Rheingold” abgelauschte Beginn, der aller Strauss’schen Anti-
Transzendenz Hohn spricht, bleibt (noch) bruchig. Der
Aufschwung des Sonnenaufgangs gerat laut, nicht strahlend. Auf
dem Weg zum Gipfel arbeiten sich Hahn und sein neues Orchester
vorwarts, lassen so manche Schonheit unbeachtet, verlieren
sich im Getummel, das den Musikern willkommene Gelegenheit
bietet, loszulegen, statt die raffinierten Strauss-
Abmischungen durch eiserne Disziplin der klanglichen Balance
einzuholen. Diese Alpenwanderung ist ein groBes Versprechen,
aber noch keine Erfullung.

Mit exquisiten Klangmischungen haben es Hahn und das
Sinfonieorchester Wuppertal auch in Anton Weberns
Orchesteraphorismen zu tun, die wie so manche in Sprache
gefassten Sinnspruche hochste Pragnanz mit scheinbar
improvisatorischer Spontaneitat verbinden. Patrick Hahn
steuert die transparente Luziditat, die kammermusikalische
Finesse dieser vorbeihuschenden Miniaturen an. Die Soli aus
den Reihen der Sinfoniker, etwa des neuen Konzertmeisters
Nicolas Koeckert, sind brillant. Die riesige Gerauschwalze des
sTrauermarsches” (Nr. 4) gelingt aufmerksam kalkuliert. Bel
Webern sind wir dem Einlosen des Versprechens schon sehr nahe.

Marlis Petersen, 2014 in Bellinis ,La Straniera” in Essen, als
Alban Bergs ,Lulu” in Wien, Munchen und New York gefeiert, als
,0phélie” in Ambroise Thomas‘ ,Hamlet” gerihmt, als Aribert
Reimanns ,Medea“ in Wien ausgezeichnet, gehort zu den



schlankstimmigen Strauss-Interpretinnen. In den ,Vier letzten
Liedern” in Wuppertal kann sie ihren Ruf nur schwer
verteidigen. Zum straff gefuhrten, klanglich aber
unspezifischen Orchester setzt sie sich mit kopfigem Vibrato,
dunner Hohe und klangloser Tiefe nicht durch, lasst ihren
Sopran nicht frei stromen und in den herrlichen Legati Samt
und Leuchtkraft missen. Dem gespannten Ton fehlt die
Flexibilitat zur Gestaltung. Ein seltsamer Eindruck der jungst
geklurten bayerischen Kammersangerin, deren ,Salome” von der
Kritik als fulminante, atemberaubend fesselnde Charakterstudie
gefeiert wurde. Mag sein, dass ihr ,weiBliches, nicht
sinnliches Timbre“ (Manuel Brug) fiur die raffiniert-kindliche
Prinzessin passend ist, fur Strauss‘’ Weltabschied taugt es
nicht.

Patrick Hahn ist am Sonntag, 19. September, und Montag, 20.
September 2021 erneut am Pult des Sinfonieorchesters Wuppertal
zu erleben. Als Solist begriulSt er den in Wuppertal bereits
mehrfach gefeierten C(Cellisten Alban Gerhardt, der die
Hebraische Rhapsodie ,Schelomo” von Ernest Bloch im Gepéack
hat. AuBerdem im Programm: ,In the Beginning“ , das letzte
Werk des 2016 verstorbenen finnischen Komponisten Einojuhani
Rautavaara, und — passend zum 125. Todestag von Anton Bruckner
— dessen Vierte Sinfonie.

Tickets sind erhaltlich online unter
www.sinfonieorchester-wuppertal.de oder telefonisch unter
(0202) 563 7666. Es durfen nur getestete, genesene oder
geimpfte Personen die Konzerte besuchen.



http://www.sinfonieorchester-wuppertal.de

Die Hoffnung auf Befreiung in
der Geschichte: Luigi Nonos
,Intolleranza” als Stream aus
Wuppertal

geschrieben von Werner HauBner | 4. Oktober 2022

Die Tristesse von Containerbehausungen moderner
Arbeitssklaven. Szene aus ,Intolleranza“ in Wuppertal.
(Foto: Bettina StoR)

Luigi Nonos Musiktheater ist eine Ikone der Moderne. Immer
wenn eines der Werke aufgefiihrt wird, umweht ein Hauch
sakularen Weihrauchs die Statte, fiihlen sich Musiker und
Publikum besonders herausgefordert. Eher bewundert als
geliebt, stellen , Al gran sole carico d’amore (1975) und sein
Erstling ,Intolleranza 1960“ (1961) immense Anspriiche an die
Ausfihrenden.
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In Wuppertal wurden sie Uberzeugend eingelost: Aus Anlass des
200. Geburtstags von Friedrich Engels war die Inszenierung von
y,Intolleranza”“ (mit dem aktualisierenden Zusatz ,2021"“) dazu
gedacht, an das Schaffen des in Barmen geborenen Urvaters des
Marxismus zu erinnern. Tatsachlich ist Nonos Protagonist, ein
Gastarbeiter in einer schmutzigen Mine eines fremden Landes,
ein Prototyp eines Menschen, der seiner selbst als Subjekt der
Geschichte bewusst wird und den Kampf mit den Okonomischen
Verhaltnissen aufnimmt. Auch Nonos Begriff von der Geschichte,
in der sich ein Befreiungsprozess vollzieht, lasst sich auf
philosophische Vorstellungen Engels’ zuruckfuhren.

Dass die Premiere von ,Intolleranza 2021“ im Wuppertaler
Opernhaus erst ein halbes Jahr nach Engels’ Geburtstag
stattfindet, ist der Corona-Pandemie geschuldet. Es bleibt -
aus diesem Grund — auch bei einer einzigen Live-Vorstellung
fir die Presse. Das Publikum bekommt die , szenische Handlung“
ab 18. Juni als Stream zu sehen. Was in diesem Fall
bedauerlich ist, weil Johannes Harneit als musikalischer
Leiter die sonst kaum gewahrte Chance nutzt, nach Nonos
Vorstellungen einen mehrdimensionalen Raumklang zu entwickeln,
der im Stream wohl kaum akustisch nachvollziehbar wird.

Aus der Not der Pandemie macht Wuppertal eine Tugend: Das
Publikum — in diesem Fall die Musikjournalisten — sitzen im
Parkett, haben vor sich auf der Hinterbdhne, zehn Meter hoch
gestaffelt, 12 Schlagzeuger und 12 Blechblaser, im Graben
Streicher, Celesta und Harfen, auf den Rangen 12 Holzblaser
und die 24 Sangerinnen und Sanger des Wuppertaler Opernchores,
verstarkt durch Einspielungen des Chorwerks Ruhr. Harneit
dirigiert im Graben und wird durch einen zweiten Dirigenten,
Stefan Schreiber, hinter der Buhne unterstutzt.

Das Ergebnis ist eine musikalische Wucht: breit gesplitteter
Klang, extreme Transparenz, Reibungen statt Vermischung.
Harneits prazise Fuhrung der Ensembles und seine minutiodse
Klangkalkulation im Raum fuhren auch zu verdichteten und
verschmelzenden Klangen, zu spharischen Interferenzen und



schwebenden Tongespinsten. Harneit entdeckt in Nonos
weiterentwickelter Zwolftonmusik nicht nur die scharf
geschnittenen Schlage, die schmerzhaften Dissonanzen, die
Spannungen zwischen extremen Registerfarben von Instrumenten,
sondern auch die Stille, die Finesse, den von den Solisten des
Sinfonieorchesters Wuppertal wohlgeformten Klang.

Mit der Bezeichnung ,azione scenica”“ (szenische Handlung)
setzt sich Nono bewusst von der ,Oper”“ ab. ,Intolleranza“
erzahlt nur skizzenhaft eine auBere Handlung, reiht eher
innere Prozesse aneinander und verknupft diese mit politischen
Statements, die vor sechzig Jahren als so brisant angesehen
wurden, dass der Schott-Verlag in der deutschen Ubersetzung
auf Entscharfung drangte. Schon Peter Konwitschny hat in
seiner Berliner Inszenierung 2001 darauf hingewirkt, die
Geschichte klar und unmissverstandlich zu erzahlen. Dem ist
auch Dietrich Hilsdorf in Wuppertal gefolgt.

Dietrich Hilsdorf aktualisiert die 60 Jahre alte
szenische Handlung: Anspielung auf den Fleischskandal
wahrend der Corona-Pandemie. (Foto: Bettina Stold)



Dieter Richter stellt die Buhne voll mit einem unwirtlichen
Wohncontainer-Aufbau, eine schabig eingerichtete Behausung fur
den Arbeitsmigranten. Ein Datum wird eingeblendet, der 11.
Januar 2021, der Tag, an dem die zweite Verscharfung des
Lockdowns bekanntgegeben wurde. Gestalten 1in weiller
Schutzkleidung mit blutigen Schirzen hecheln uUber die dunkle
Buhne (Kostume: Nicola Reichert). Markus Sung-Keun Park, der
Emigrant, klagt mit gequalt positioniertem, aber dramatisch
effektvoll attackierendem Tenor uber die verzehrende Sehnsucht
nach seiner Heimat, beschlielBt, seine Geliebte (Solen
Mainguené) zu verlassen und zurlickzukehren. Er gerat durch
Zufall in eine Demonstration, wird festgenommen, verhort,
erfahrt in Folter und Konzentrationslager die Allmacht des
Staates und die Ohnmacht des Einzelnen. Das Verlangen nach
seiner Heimat verwandelt sich in den Willen zur Freiheit. Eine
neue Gefahrtin (Annette Schonmiller) gibt ihm neue Hoffnung in
der Einsamkeit; beide versinken in einer gewaltigen Sintflut.

Hilsdorfs Verweise auf den Tonnies-Fleischarbeiterskandal und
das Schicksal moderner Arbeitssklaven aktualisieren das
Provokante des Stlcks. Die Videos Gregor Eisenmanns sind im
Sinne Nonos, der Filmeinblendungen und Projektionen vorgesehen
hatte. Sie holen das AuBen nach Innen, lassen sich aber auch
als Uberhohende Momente 1lesen, die das Einzelschicksal
transzendieren. Und wahrend sich — so eine Regieanweisung
Nonos — die Projektionen von ,Albtraumen der Intoleranz“
fortsetzen, sieht man in den Fenstern des Containers die Flut
steigen: Die Natur dbernimmt am Ende den Willen der
marschierenden Arbeiter, ,mit dem Hochwasser einer zweiten
Sintflut die Stadte der Welten zu waschen”. Spatestens 1in
diesem Bild mindet Nonos politisch gemeinte Aktion in eine
apokalyptischen Vision, fur die er im Schlusschor Textteile
aus Bertolt Brechts Gedicht , An die Nachgeborenen” montiert.
Hilsdorf inszeniert dazu sparsam-stille Bilder, die an ein
Oratorium erinnern. Was bleibt, ist die Hoffnung auf eine
Zeit, in der , der Mensch dem Menschen ein Helfer ist“.



Luigi Nonos ,Intolleranza“ 2021 ist ab 18. Juni im Online-
Streaming zu sehen. Weitere Termine, jeweils um 19.30 Uhr,
sind 26. Juni, 2. Juli, 13. und 27. August 2021. Tickets zu 12
Euro dber die Webseite der Wuppertaler Bihnen:
www.oper-wuppertal.de

Eine Buhne fir fiebrige
Phantasien - Marchenbilder
von Philipp Frohlich 1in
Wuppertal

geschrieben von Bernd Berke | 4. Oktober 2022
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Philipp Frohlich: ,Der Rattenfanger von
Hameln — die Kinder I“, 2018. 0l auf
Leinwand, 275x195 cm (© Philipp
Frohlich)

Schauen wir doch mal, was Philipp Frohlich nach eigenem
Bekunden nicht ist. Er ist kein Fotograf, obwohl er fiir seine
Kunst das Mittel der Fotografie einsetzt, aber nur als
vorbereitendes Hilfsmittel zu Dokumentations-Zwecken. Frohlich
ist auch kein Theatermaler, der bildhafte Kulissen fiir
Inszenierungen herstellt. Allerdings ist er studierter
Biihnenbildner mit hoheren Weihen der Kunstakademie Diisseldorf
(Meisterschiiler von Karl Kneidl). Zudem bekennt er, fiirs Kino
gar keinen rechten Sinn zu haben. Dabel wirken seine Gemalde
zuweilen, als seien sie in nostalgischem Technicolor
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ausgefiithrt. Das alles sind keine Widerspriiche, sondern
lediglich Klarstellungen, Differenzierungen.

Der 1975 in Schweinfurt geborene Philipp Frohlich hat 1995
sein Abitur in Wuppertal gemacht, wo er nun in der Kunsthalle
Barmen ausstellt. Ein ,Heimspiel” also? Nur sehr bedingt: Von
2002 bis 2016 hat er in Madrid gelebt, dann zog es ihn nach
Brussel.

Marchenthema ausgeschritten:
Kinstler Philipp Frohlich.
(Foto: Esther Fernandez
Garcia / © Philipp Frohlich)

Frohlich zeigt seine Variationen auf ein populares, immer noch
weithin im kollektiven (Unter)-Bewusstsein verwurzeltes Thema:
Marchen.

Besonderheit seiner Vorgehensweise, erklarlich durch seine
Buhnenbildner-Spezialisierung: Bevor er die Marchen-Momente
malt, baut er das jeweilige Figureninventar und die Szenerien
als spielerisch leicht veranderliche 3D-Modelle, die er
vielfach fotografiert. Die Dreidimensionalitat uUbertragt sich
ersichtlich auf die Leinwande. Frohlich hat die Situationen
gleichsam schon vor dem ersten Pinselstrich geklart und
imaginar aufgebaut. Dennoch arbeitet er — Schicht fur Schicht


https://www.revierpassagen.de/113808/eine-buehne-fuer-fiebrige-phantasien-maerchenbilder-von-philipp-froehlich-in-wuppertal/20210601_0923/philipp_frohlich_retrato

auftragend — an einem Bild mindestens vier bis sechs Wochen.

Am Beginn des (virtuellen) Rundgangs, den der Kunstler selbst
erlautert, sind Grolkformate zum ,Rattenfanger von Hameln® zu
sehen (genaugenommen kein Marchen, sondern eine Legende). Sie
uben einen kaum widerstehlichen Sog in die Bildtiefe aus.
Strategien wie etwa der Einsatz von Riuckenfiguren, die ins
Bild hineinlaufen und so die Betrachtenden ,mitnehmen”,
erinnern von fern her etwa an Caspar David Friedrich. In
diesem Falle ist es, als eilte man als Betrachter den Kindern
stracks hinterdrein ins Verderben. Tatsachlich wirken diese
Bilder durchaus ,buhnenhaft”, man konnte beinahe von selbst
ahnen, dass das Theater Frohlichs Metier ist. Diese Qualitat
teilt sich sogar online mit. Wie eindringlich missen die
Olbilder erst wirken, wenn man leibhaftig davor steht?
Wahrscheinlich aus der Nahe fast so, als ware man vom
Geschehen umfangen.

Philipp Frohlich: ,Da gab ihr Gretel einen Stofl3, dass
sie weit hineinfuhr, machte die eiserne Tur zu und schob
den Riegel vor“, 2018. 0l auf Leinwand, 195x275 cm
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(oPhilipp Frohlich)

Eine zweite Serie vergegenwartigt Szenen aus ,Hansel und
Gretel” — vom fatalen Entschluss der Eltern, die Kinder
einfach im Wald zurickzulassen, uber das verlockende Hexenhaus
bis hin zu Hansels Kafig-Gefangenschaft und schlieRBlich dem
Moment, in dem Gretel die Hexe ins grell lodernde Feuer stol3t.
Bemerkenswert, wie Frohlich diese altbekannten, ungemein oft
illustrierten Ereignisse in eine zeitgemalle Bildsprache
uberfihrt, die zwar im Prinzip gegenstandlich bleibt, jedoch
mit speziellen Perspektiven, Verwischungen und Andeutungen
arbeitet, zuweilen bestirzend nah am Sujet. Es tut sich ein
Spannungsfeld zwischen Realismus (z. B. Armutsverhaltnisse,
Waldnatur) und fiebrig gesteigerter Phantasie auf. Dabei wird
die tiefenpsychologische Dimension dieser Vorgange freigelegt.
Man erschrickt, wenn man sich in diesen Bildern umsieht.

Weitere Haltepunkte der Schau sind u. a. Bilder zu ,Die sieben
Raben” und zu einem schottischen Marchen (,The Hobyahs*), das
sich via Australien weltweit verbreitet hat. Da wird ein
wachsamer Hund so aus Zorn ubers Gebell dermaBen verletzt,
dass er nicht mehr vor der ratselhaft dunklen Gefahr warnen
kann. Im Marchen aber wird das Tier wundersam wieder
zusammengesetzt. Solche Geschichten rufen nach Visualisierung.
Zugleich stellt sich immer wieder die Frage, inwieweit heute
noch ,narrative” Bilder moglich sind. Aber 1ist denn die Zeit
des Erzahlens voruber?

Schlieflich sind da noch die vier Arbeiten zum kurzen Marchen
aus Georg Buchners ,Woyzeck” — vom bitterlich einsamen Kind,
dem alle Illusionen uber die Welt genommen werden: Der Mond
ist nur ein Stuck Holz, die Sonne 1ist eine verwelkte
Sonnenblume, die ganze Erde ein umgestirzter Nachttopf. Mit
dieser tieftraurigen Reihe, so sagt Philipp Fréhlich, sei
seine Werkphase mit Marchenbildern ausgeschritten und
abgeschlossen, er werde sich kunftig anderen Themen zuwenden.
Wohin seine Wege wohl fuhren werden? Und ob das Marchenhafte



spurlos verschwinden wird?

Philipp Frohlich: ,Marchen”. Kunsthalle Barmen, Wuppertal,
Geschwister Scholl Platz 4-6. Vom 3. Juni (Fronleichnam, 11-18
Uhr) bis 1. August, gedéffnet Do-Fr 14-18 Uhr, Sa/So 11-18 Uhr.
Eintritt 3 €, ermaBigt 2 €.

Stand 2. Juni: Zum Besuch derzeit k e i n negativer Corona-
Test erforderlich. Eintrittskarten mit Zeitfenster zu buchen
iiber www.wuppertal-live.de — Fiihrungen vorerst nur digital.

Wie die Kunst auf die

Industrialisierung reagierte
,Vision und Schrecken der

Moderne” in Wuppertal

geschrieben von Bernd Berke | 4. Oktober 2022
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Conrad Felixmiller: ,Hochéfen, Klockner-Werke, Haspe,
nachts“ (1927). Von der Heydt-Museum, Wuppertal. © VG
Bild-Kunst, Bonn 2021

Mit einem Stipendium ausgestattet, hatte der Kiinstler Conrad
Felixmiiller nach Rom reisen koénnen, doch er hat sich fiirs
Ruhrgebiet entschieden und dort — beispielsweise — das Olbild
nHochofen, Klockner-Werke, Haspe, nachts” (1927) gemalt.
Felixmiiller war sichtlich fasziniert vom gigantischen
Industriebetrieb, dessen stahlerne Kolosse geradezu erhaben
aufragen. Sein Bild kiindet visionar vom Werden einer neuen
Zeit.

Ganz anders zeigt Hans Baluschek die Folgen der
Industrialisierung im Revier, so etwa mit seinem Bild
,Arbeiterinnen (Proletarierinnen)® von 1900. Viele, viele
Frauen verlassen bei Schichtende das Werksgelande, sie kommen
auf die Betrachtenden zu. Die elend gleichmacherischen
Lebensumstande haben ihnen einen GrofSteil ihrer Individualitat
geraubt, nur noch bei naherem Hinsehen nimmt man kleine
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Unterscheidungs-Merkmale wahr. Ansonsten sind sie zur
gesichtslosen Masse geworden. Ebenfalls armlich, aber schon
selbstbewusster wirken einige Jahre spater Baluscheks
»Zechenarbeiterinnen auf einer Hangebricke” (1913).

Hans Baluschek: ,Zechenarbeiterinnen auf einer
Hangebrucke”, Aquarell, 1913 (Deutsches Bergbau-Museum,
Bochum)

Zwischen solchen Gegensatz-Polen und etlichen Nuancen mehr
bewegt sich die Wuppertaler Ausstellung ,Vision und Schrecken
der Moderne”, die vor allem mit Eigenbesitz des Von der Heydt-
Museums (aber auch pragnanten Leihgaben, z. B. aus denm
Dortmunder LWL-Industriemuseum) aufwartet, Kkinstlerische
Antworten auf die Industrialisierung in den Blick fasst und
mit wenigen Auslaufern bis in die Gegenwart reicht.

Die Offnungszeiten der Schau stehen unter Corona-Vorbehalt.
Derzeit (Stand 26. Marz) bleibt das Museum vorerst weiter
geoffnet — siehe auch den Nachspann dieses Beitrags. Auf jeden
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Fall gilt: vorher informieren!

Zuruck zur Ausstellung, die sich durch acht Raume im ersten
Obergeschoss zieht und im Rahmen einer Zoom-Videokonferenz von
Beate Eickhoff (im Kuratorinnen-Team mit Antje Birthalmer und
Anna Storm) vorgestellt wurde. Also kann ich leider noch nicht
aus unmittelbarer Anschauung berichten.

Carl Wilhelm Hubner: ,Die schlesischen Weber”, 1844
(Kunstpalast Dusseldorf)

Der einstweilen virtuelle Rundgang beginnt u. a. mit Carl
Wilhelm Hubners Gemalde ,Die schlesischen Weber” von 1844, das
eine Szene am Vorabend des beruhmten Weberaufstands
vergegenwartigt. Fabrikant Zwanziger und sein Sohn makeln Uber
die angeblich schlechte Qualitat der angelieferten
Heimarbeits-Tuchware, werfen sie achtlos zu Boden oder aschen
gar verachtlich mit der Zigarre darauf ab. Verzweifelte
Heimarbeiter und ihre Familien sind zu sehen, aber auch zweil
Manner rechts im Hintergrund, die offenbar schon den Aufstand
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im Sinn haben. Ein historisch bedeutsamer Moment, der auf die
Entstehung des Proletariats und des Sozialismus vorausweist.
Aus derselben Zeit stammt Wilhelm Kleinenbroichs Bildnis
,Kolnische Zeitung (Der Proletarier)” von 1845. Dem Arbeiter
kommen nach der Lektlre eines Artikels uUber die Gesindeordnung
die Tranen. Es sieht aus, als konnte er alsbald einen
Entschluss zur Gegenwehr fassen.

Kein Geringerer als Friedrich Engels (am 28. November 1820 im
spateren Wuppertaler Ortsteil Barmen geboren), sonst eher der
Literatur als den bildenden Kinsten zugeneigt, hat Ubrigens
just Hubners Weber-Bild gekannt und sehr geschatzt. Die ganze
Ausstellung hatte ja auch im November des ,Engels-Jahres” 2020
beginnen sollen, woraus aber wegen Corona nichts wurde.
Immerhin kann die Dauer der Schau nun bis zum 11. Juli 2021
verlangert werden. Die Leihgeber zeigen sich geduldig.

Einleitende Akzente setzen auch einige Arbeiter-Skulpturen,
deren Urheber sich zu Beginn des 20. Jahrhunderts noch an
antiken Vorbildern ausrichten und traditionelle ,Helden der
Arbeit” (bevorzugt Schmiede) darstellen. Bisweilen werden auch
kraftige Arbeitsmanner nach dem Vorbild eines Adonis
gestaltet. Zu nennen waren etwa Bernhard Hoetgers ,Tauzieher”
(1902) oder Wilhelm Lehmbrucks ,Steinwalzer (Die Arbeit)”
(1904). Hier waltet ein ganz anderer Geist als etwa in den
Schriften von Marx und Engels, die den ausgebeuteten
Proletarier nicht als Heros, sondern eher als zerlumpte,
verzweifelte und nicht selten dem Alkoholismus verfallene
Figur gesehen haben.

Bemerkenswert die schon von ziemlich zahlreichen Schloten
durchsetzten Industrie-Landschaftspanoramen von Elberfeld und
Barmen (Wuppertals Vorlaufer als ,Das deutsche Manchester”),
die allerdings noch als herkommliche Idyllen aufgefasst sind.
Gesellschaftsportrats des regionalen GroBblrgertums zeigen
zudem, dass die hoheren Herrschaften hierzulande zwar wahrlich
im Wohlstand lebten, aber noch langst nicht so mit ihrer Habe
prunken konnten wie die Pendants im industriell avancierten



England.

Und so geht es weiter durch die Jahrzehnte, mit sehenswerten
Arbeiten etwa von Marianne von Werefkin oder Max Beckmann
(,Die Bettler”, 1922); mit Bildern der furchtbaren Not von
Kathe Kollwitz, Max Klinger und Heinrich Zille; mit bissig-
aggressiven Anklagen von Georg Scholz (,Industriebauern®,
1920) und Otto Dix (Blatter aus der Mappe ,Der Krieg”), der
die Industrialisierung des Krieges in aller Drastik ins Bild
setzt, beispielsweise mit gespenstischen Gasmasken.

Carl Grossberg: ,Der
gelbe Kessel”, 1933
(Von der Heydt-Museum,
Wuppertal)

Ganz anders dann ein neusachliches Bild wie ,Der gelbe Kessel“
(1933). Der Kiunstler Carl Grossberg hat es keineswegs auf
soziale Verwerfungen abgesehen, sondern offenkundig
Auftragskunst im Sinne einer Asthetisierung industrieller
Apparaturen verfertigt. Noch einmal mit ganzlich verschiedenem
Ansatz gingen die ,Kolner Progressiven” zu Werke. Die
bekennenden Marxisten gaben sich im Dienst der sozialistischen
Utopie ausgesprochen abgeklart, emotionslos und unsentimental.
Sie arbeiteten an einer stark vereinfachten, allgemein
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verstandlichen Bildsprache des neuen Industrie-Zeitalters, die
bei Gerd Arntz in flugschriftentauglichen Piktogrammen gipfelt
(z. B. ,Fabrikhof“, 1926). Doch wirken diese gewollt modernen
Menschen nicht auch reichlich steril und gar zu ,bereinigt“?

Beruhmte Positionen der Industrie-Fotografie (Albert Renger-
Patzsch, Bernd und Hilla Becher) duarfen in diesem Kontext
nicht fehlen, sie setzen die industriellen Bauwerke geradezu
skulptural in Szene, allerdings auf ganz unterschiedliche, mal
monumental imposante, mal nuchterne Weise.

SchlieBlich die nur sparlich vertretene Gegenwartskunst. Hier
knipft Andreas Siekmann an die erwahnten Piktogramme von Gerd
Arntz an. Einfach ist zwar die Bildsprache, einigermalien
kompliziert sind jedoch die konstruierten Zusammenhange und
Hintergedanken. Im Spatkapitalismus sind die Verhaltnisse eben
nicht einfacher geworden.

oVision und Schrecken der Moderne”. Industrie und
kiinstlerischer Aufbruch. Von der Heydt-Museum, Wuppertal,
Turmhof 8. Bis 11. Juli 2021.

Vorerst weiter geoffnet

Update: Nach jetzigem Stand (26. Marz) bleibt das Museum
vorerst geoffnet. Die Stadt Wuppertal will die ,Notbremse -
trotz einer Corona-Inzidenz von rund 170 - (noch) nicht
ziehen und stiitzt sich auf eine Test-Strategie, sprich:
Zutritt zu Geschaften (,Click & Meet”) und Museen ist mit
negativem Schnelltest vom selben Tag moéglich.

Im Falle der weiteren Offnung (Online-Tickets mit Zeitfenster,
bitte unbedingt erkundigen): Di-So 11-18, Do 11-20 Uhr.
Eintritt 12 Euro. Katalog 24,50 Euro.

Telefon: 0202/563-6231

www.von-der-heydt-museum.de



http://www.von-der-heydt-museum.de

Wie sieht das Museum der
Zukunft aus? Wuppertaler
Gesprachsreihe sammelt Ideen

geschrieben von Bernd Berke | 4. Oktober 2022

Wie konnen sich die Museen — auch und gerade ,seit Corona” -
aufstellen, um womdglich neues Publikum zu erschlieflen? So
lautet eine Kernfrage der fiinfteiligen Gesprachsreihe, zu der
Roland Monig, neuer Direktor des Wuppertaler Von der Heydt-
Museums, Kolleg(inn)en aus anderen NRW-Hausern eingeladen hat.
Just wegen Corona ist die Reihe nun als Videoschalte ins Netz
gewandert. Das Motto lautet nach wie vor: ,possible to
imagine”“. Und ja: So manches ist vorstellbar.

Warten auf den Host, um dieses Meeting
Zu starten

Testlen Sie das Computer-Audio.

~possible to imagine“: So
sieht es aus, wenn man sich
zur Wuppertaler Videoschalte
anmeldet. (Screenshot des
Zoom-Bildschirms)

Gestern Abend schloss sich als vierter von funf Terminen ein
Gesprach mit Felix Kramer an, dem Direktor des Dusseldorfer
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Kunstpalastes. Dessen ausgedehnte Hauser beherbergen
beispielsweise auch angewandte Kunst und Design, so dass
Kramer und sein Team im Zweifelsfalle auch Rasierapparate
ausstellen konnten, was den Zugang zu breiteren
Publikumsschichten erleichtern mag — ebenso wie das allgemeine
Ziel einer allzeit verstandlichen Vermittlung. Sehr breit ist
denn auch das Ausstellungsspektrum, es reicht von Caspar David
Friedrich und der Dlusseldorfer Malerschule bis hin zu einer
Mode-Schau, die von Claudia Schiffer Kkuratiert wird
(vermutlich ab August 2021).

Wenn die ,,Palast*Pilotinnen” loslegen

Die Dusseldorfer haben einiges in Gang gesetzt, um auch Leute
zu erreichen, die sonst nicht ins Museum gehen. Nur 5 bis 10
Prozent aller Deutschen, so Felix Kramer, betreten uberhaupt
Museen, man habe also ein Legitimationsproblem. Gegensteuern
mochte er mit Aktionen wie der Suche nach ,Palast-
Pilot*innen”, die an der Neuprasentation der Sammlung
gestaltend mitwirken sollen und aus ganz verschiedenen
Berufsfeldern stammen. Kunsthistorische Vorkenntnisse waren
nicht gefragt, als zur Teilnahme aufgerufen wurde. Uber 1000
Leute meldeten sich, dann wurde gesiebt und gesiebt, bis
schlieRlich 10 ibrig blieben. Uber die Auswahlkriterien hatte
man gerne noch Ndheres erfahren. (Ubrigens: Von Migrantinnen
und Migranten als Zielgruppe war nicht die Rede, jedenfalls
nicht ausdrucklich).

Endlich mal ein richtiges Olbild sehen

Weitere Aktivitat: die in ihrer Art bundesweit einmalige,
spezielle Kinder-Website des Museums. Auch gehen die Leute vom
oKunstpalast” zwar nicht mit Spitzenstiucken, wohl aber mit
preiswert erworbenen Olgemdlden des 19. Jahrhunderts in
Grundschulen, denn viele, viele Kinder haben tatsachlich noch
nie ein echtes Olbild gesehen, sondern allenfalls
Reproduktionen oder elektronische Wiedergaben. Kramer
(Dusseldorf) und Monig (Wuppertal) waren sich einig: Es



herrsche ein ungeheurer Bilderuberschuss bei gleichzeitiger
,Bilderarmut®”.

Der Corona-Frust war Kramer deutlich anzumerken. In diesen
Zeiten ein (geschlossenes) Museum zu leiten, sei ,einfach
Mist*, befand er unumwunden. Zugleich lege die Pandemie die
Schwachen bisheriger Planungen blof. Zumal in Zeiten, in denen
alle Einnahmen wegfallen, die meisten Ausgaben aber
weiterlaufen, drange sich die Frage auf: ,Muss denn wirklich
jede Ausstellung sein?“

Ein wenig provokant auch Kramers lautes Nachdenken uber
Depots, die durch Ankaufe immer mehr gefullt und uberfullt
wurden. Wolle man denn wirklich das zehnte oder funfzehnte
Depot bauen, statt auch einmal Arbeiten zu v e r kaufen?

»-wie nach einem Zahnarztbesuch*

Felix Kramer richtete den Blick auf andere europaische Lander,
wo man viel mehr jungeres Publikum (,unter 30”) in den
Ausstellungshausern sehe und wo man digitalen
Vermittlungsformen aufgeschlossener gegenuberstehe. Als
leuchtende Beispiele nannte er vor allem England und die
Niederlande. Dort, so pflichtete Roland MOnig bei, wirden etwa
Shoppen, Kaffeetrinken und Museumsbesuch nicht so sauberlich
getrennt wie bei uns. Hierzulande trinke man den Kaffee immer
erst nach Absolvierung des Museums, gleichsam als Trost — ,wie
nach einem Zahnarztbesuch..”

Selfies vor Kunstwerken? Kein Problem!

E i n e Zukunft, das kristallisierte sich aus dem Gesprach
heraus, liegt fur die Museen offensichtlich in Formen der
Virtual Reality (VR) oder auch Augmented Reality (AR). Kramer
verwies auf ein Vorhaben, bei den virtuelle Skulpturen im
Dusseldorfer Hofgarten verteilt werden sollen, die dann mit
Smartphone oder Tablet aufgespurt und aufgerufen werden konnen
— fast wie bei ,Pokémon Go!“ Nutzliche Nebeneffekte: Bei einer
imaginaren Ausstellung entfallen alle Muhen des Transports.



Kein Kunstwerk kann beschadigt werden. Und man konnte eine
solche Schau simultan an andere Orte ,beamen”. Allerdings
dirfte auch zumindest eine Dimension der Sinnlichkeit fehlen.

Einmutigkeit herrschte auch zum Thema Fotografierverbot im
Museum. Sowohl Kramer als auch Moénig Llehnen derlei
Restriktionen rundweg ab. Im Gegenteil: Fotografieren (mitsamt
Selfies vor den Kunstwerken) sei geradezu erwunscht. Na, da
schau her!

Alles nur noch virtuell? Beileibe nicht. Roland Monig betonte
auch, dass Kunstwerke, wie sie in Museen gezeigt werden,
»~kKonkrete Korper” seien, die beim Betrachten ,Nahe
herstellen”. Darin bestehe immer noch eine Kernaufgabe der
Ausstellungs-Institute.

Was zuvor geschah — und was noch folgt

Die Gesprachsreihe war am 30. September mit Roland
Nachtigaller eingeleitet worden, dem Chef des Marta-Museums in
Herford. Er uberraschte mit einer ,steilen These” (Roland
Monig), die da lautete: ,Das Museum der Zukunft wird kein
Museum mehr sein.” Sodann stellte Katia Baudin, Direktorin der
Krefelder Kunstmuseen, ihr Institut vor allem als ,0rt des
Experiments” vor. Wer, wenn nicht die Museen, solle daflr
zustandig sein? Dritter Gesprachsgast war der Journalist und
Kunstkritiker Stefan Koldehoff (Deutschlandfunk), der in
Museen vor allem Statten der Kontroverse sieht und allenfalls
in zweiter Linie den Tourismus-Faktor gelten lassen mochte.

Zwischenfazit: eine anregende Reihe, die zukunftsweisende
Ideen sammelt. Wer weils, welche Folgen und Folgerungen sich
daraus noch ergeben werden.

Am 2. Dezember (18.30 Uhr) gibt es noch eine Gesprachsrunde
mit Christina Végh, Direktorin und Geschaftsfihrerin der
Kunsthalle Bielefeld.



Corona: Viele Absagen fiur
Theater, Oper und Konzert in
NRW — und auch jenseits der
Landesgrenzen

geschrieben von Werner Haullner | 4. Oktober 2022

Sagt bis 19. April alle Vorstellungen ab:
das Musiktheater im Revier in
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Gelsenkirchen. (Foto: Werner Haulner)

Fiir die Kulturszene in NRW hat das Corona-Virus bereits
Auswirkungen. Hier ein erster Rundblick:

Die MaBnahmen, die eine weitere Verbreitung von Sars-CoV-2 —
so heillt das tickische Kleinteilchen — hemmen sollen, fihrten
bereits gestern, 10. Marz, zur Einstellung des Spielbetriebs
des Musiktheaters im Revier in Gelsenkirchen bis
voraussichtlich 19. April.

Soeben hat auch das Theater Hagen alle Vorstellungen im Groflien
Haus — nicht aber in den kleineren Spielstatten — abgesagt. In
Dortmunder Konzerthaus sind der Auftritt von Bodo Wartke am
heutigen 11. Marz auf den 23. Juni verschoben und alle
offentlichen Veranstaltungen bis 15. April abgesagt. Und nun
hat auch das Beethovenfest Bonn alle Konzerte zwischen 13. und
22. Marz abgesagt,

Seit dem Erlass des Gesundheitsministeriums vom 10. Marz
sollen die ortlichen Behdrden Veranstaltungen mit mehr als
1.000 zu erwartenden Besucherinnen und Besuchern grundsatzlich
absagen. Liegt die Zahl darunter, sei — wie bisher — eine
individuelle Einschatzung der ortlichen Behdrden erforderlich,
ob und welche infektionshygienischen SchutzmalBnahmen zu
ergreifen sind, heifSt es auf der Homepage der Landesregierung.

Diisseldorf deckelt die Zahl der Besucher

Wahrend bei der Theater und Philharmonie (TuP) Essen die
Entscheidungsfindung noch im Gang ist, hat sich die Deutsche
Oper am Rhein 1in Diusseldorf entschieden, vorerst
weiterzuspielen, den Verkauf von Karten aber so zu deckeln,
dass die Zahl von 1.000 Menschen im Raum (Besucher und
Mitwirkende) nicht dUberschritten wird. Auch die Wuppertaler
Biuhnen fuhren momentan den Spielbetrieb weiter. Die
Historische Stadthalle begrenzt ihren Kartenverkauf ebenfalls,
damit die 1000er-Marke nicht uberschritten wird.
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Nicht — oder noch nicht — betroffen scheinen die Museen: Das
Essener Folkwang Museum sagt zwar seine Ausstellungseroffnung
zu Mario Pfeifer, Black/White/Grey (am 12. Marz, 19 Uhr) ab,
hat aber ansonsten wie ublich ged6ffnet. Auch die Beethoven-
Ausstellung in der Bundeskunsthalle Bonn bleibt unberithrt.

In Sachsen spielt man vorerst weiter

Ein Blick Uber die Grenzen: In Bayern sind alle Staatstheater
geschlossen, die Theater in Bamberg, Wirzburg und Regensburg
haben bereits nachgezogen und ihre Vorstellungen bis Mitte
April abgesagt. In Wien schlielen Burgtheater, Staats- und
Volksoper. Auch in den drei Berliner Opernhauser gibt es bis
19. April keine Vorstellungen. Sachsen dagegen meldet derzeit
keine Absagen: Semperoper, Staatsoperette Dresden, Theater
Chemnitz spielen, und auch die Landesbuhnen Sachsen kundigen
die Premiere von Heinrich Marschners ,Der Vampyr“ in der Regie
von Manuel Schmitt - erfolgreicher Regisseur von Bizets
.Perlenfischern” in Gelsenkirchen — weiterhin fur den 14. Marz
an.

Fatale Folgen haben die SchlieBungen und Absagen fur freie
Kinstler, vor allem, wenn Vertrage keine Ausfallhaftung
vorsehen. Sechs Wochen ohne oder mit deutlich vermindertem
Einkommen fuhren in solchen Fallen schnell in eine prekare
Lage. Es wird sich zeigen, ob die Institutionen bzw. die
Geldgeber zu unburokratischen und grofSzigigen LOosungen bereit
sind. Der Prasident des Deutschen Kulturrats, Olaf Zimmermann,
hat bereits einen Notfonds gefordert — ,sehr schnell und mit
wenig Blrokratie“.



https://www.bundeskunsthalle.de/ausstellungen/index.html
https://www.revierpassagen.de/82543/fern-geruecktes-maerchen-mit-brisanz-fuer-die-gegenwart-bizets-perlenfischer-gelingen-am-musiktheater-im-revier/20181226_1440
https://www.kulturrat.de/presse/pressemitteilung/corona-pandemie-kulturrat-fordert-notfallfonds-fuer-kuenstlerinnen-und-kuenstler/

Wie entsteht eigentlich eine
Ausstellung? Wuppertaler
Museum gibt hochinteressante
Einblicke

geschrieben von Bernd Berke | 4. Oktober 2022

e a

Man wird ihn vermissen: Wuppertals scheidender
Museumsdirektor Gerhard Finckh hinter seinem
(arrangierten) Schreibtisch, der diesmal zum
Ausstellungsstuck geworden 1ist. Im Hintergrund:
Zeugnisse der Blurokratie und Fotoschnipsel der Exponate.
(Foto: Bernd Berke)

Seltsame Ausstellung! Da findet man etliche unausgepackte
Bilderkisten, hie und da liegen Sagespane auf dem ansonsten
sorgsam gereinigten Museumsboden. Als Besucher kommt man zudem
an einem unaufgeraumten Schreibtisch (Stichwort ,kreatives
Chaos”) vorbei — und in einem Raum lehnen leere Bilderrahmen
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an den Wanden. Nanu? Sind die Museumsleute nicht fertig
geworden?

Nun, es ist nur die eine Seite dieser Schau, mit der es eine
spezielle, hochinteressante Bewandtnis hat. Die andere ist
durchaus von gewohnter Opulenz und zeigt vielfach famose Kunst
aus den reichen Bestanden des Wuppertaler Von der Heydt-
Museums. Anhand von herausragenden Beispielen aus der eigenen
Sammlung, aber eben auch mit zwangslaufig eher schmucklosen
Blicken hinter die Kulissen des Hauses fuhrt das Museum vor,
wie eigentlich eine Ausstellung entsteht.

Pablo Picasso: ,Liegender
Frauenakt mit Katze”, 1964
(Succession Picasso / Von
der Heydt-Museum, Wuppertal
/ © VG Bild-Kunst, Bonn

2018)

Da schau her! Ich kann mich nicht entsinnen, schon etwas
Vergleichbares zum Hintergrund des Metiers gesehen zu haben
wie in ,,Blockbuster — Museum”. Dieser nicht allzu glicklich
gewahlte Titel 1ist gewiss eine ironische Anspielung auf
Erwartungen, die etwa von Stadten an Museen gerichtet werden.
Die Hauser sollen gefalligst immerzu Events produzieren und
damit Hunderttausende anlocken. Oft genug gelingt es ja auch.

Abschied von Gerhard Finckh

Gerhard Finckh scheidet mit dieser originellen Unternehmung
als Direktor des Von der Heydt-Museums, das er seit 2006
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geleitet hat. Zum Abschied lasst er sich (und anderen Leuten
vom Fach) ein wenig in die Karten schauen. Ein Plakat Uber dem
Entree der Schau zeigt ihn selbst als Eineinhalbjahrigen, der
mit KlO0tzchen quasi seine eigene Welt baut. So fruh hat es
also angefangen? Finckh halt dafur, dass es auch far
Ausstellungsmacher darum gehe, vorhandene Dinge zu sortieren
und zu ordnen.

Claude Monet: ,Blick auf das
Meer”“, 1888 (Von der Heydt-
Museum, Wuppertal)

Diese doppelgesichtige Ausstellung ergeht sich nicht nur in
Kulissenschieberei, sondern hat — wie gesagt — ihre sinnlichen
Schauwerte, die sich 1in 130 Arbeiten aus Eigenbesitz
verwirklichen. Da sieht man etwa einen grofBartigen Raum mit
Bildern von Max Beckmann. Man begegnet grandiosen Werken von
Claude Monet, Otto Dix, Pablo Picasso, Francis Bacon oder
Gerhard Richter; um nur einige zu nennen. Das Wuppertaler Haus
kann aus einem Fundus von allein rund 3000 Gemalden schopfen,
hier sieht man einige der wohl allerbesten. Und sie dienen
nicht blofl zur Illustration von Thesen, sondern sind in ihrem
asthetischen Eigenwert prasent.

Erste Ideen beim Wein mit Freunden

Nun jedoch zum nicht nur heimlichen Hauptthema, dem Wachsen
und Werden eines musealen Projekts. Nichterne Feststellung: Wo
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eine Ausstellung hinkommen soll, muss zunachst die vorherige
abgehangt, weggestellt, ins Depot gebracht und/oder an
Leihgeber zurickgeschickt werden. Welche Unordnung dabei
vorubergehend im Museum entsteht, lassen rabiate Abrissspuren
einer einzigen Stellwand ahnen. Ein Tisch mit Weinflaschen
steht sodann fur allererste Ideen zu einem neuen Projekt, die
(wie Finckh glaubhaft versichert) unter Kunstexperten nicht
selten beim Plaudern in gemutlicher Freundes- und
Kollegenrunde aufkommen — oder z. B. auch im Urlaub, wenn sie
sinnend aufs Meer blicken und plotzlich eine Eingebung haben..

Die anfangs keimenden Einfalle dbertreffen womdglich schon
jede spatere Realisierung, welche allzu oft mit realen
Hindernissen zu kampfen hat. Darauf deutet jedenfalls eine
Wandaufschrift mit HoOolderlins beriuhmten Worten aus dem
»Hyperion“ hin: ,0 ein Gott ist der Mensch, wenn er traumt,
ein Bettler, wenn er nachdenkt..” Am Schluss des Rundgangs wird
man mit einem weiteren, nicht minder berihmten Zitat
Holderlins verabschiedet: ,Komm! ins Offene, Freund!”“ Da
schreitet man doch schlieBlich ganz anders aus dem Institut
heraus.

Raumaufnahme der Ausstellung
,Blockbuster — Museum”: Die
Rahmen auf dem Boden sollen
verdeutlichen, dass eine
Bildwirkung eben auch von
der Rahmung abhangt. (Foto:
Antje Zeis-Loi/Medienzentrum
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Wuppertal)

Doch zunachst geht es auf den Parcours und an die eigentliche
Umsetzung einer Ausstellung. Der erwahnte Chaos-Schreibtisch
gehort dem verantwortlichen Kurator, in diesem Falle also
Gerhard Finckh. Dahinter hangen als kleine, jederzeit
verschiebbare Foto-Bilderschnipsel die Werke, die just in
dieser Schau zu sehen sind.

Klima- und Sicherheits-Fragen

An einer weiteren Wand finden sich beispielhafte Briefe, mit
denen andere Museen oder auch Privatbesitzer um Leihgaben
gebeten werden. Naturlich nicht einfach so (da konnte ja jeder
kommen!), sondern mit peniblen Angaben zu klimatischen
Bedingungen, Wachpersonal, Alarm rund um die Uhr und sonstigen
Sicherheits-Aspekten. Bild fur Bild ein oft langwieriger
burokratischer Vorgang, von dem Museumsbesucher keine Notiz
nehmen. Schon zu Beginn der Bildersuche sind ja
Werkverzeichnisse und sonstige Bucher durchforstet worden.
Bereits die hauseigene Bibliothek umfasst immerhin etwa
100.000 Bande.

Nicht jedes Kunstwerk ist in gutem Zustand. Manche Bilder oder
Skulpturen mussen vor der Prasentation grundlich ausgebessert
werden. Auch in eine Restaurierungswerkstatt bekommt man hier
Einblick. Man lernt: Vor einer Ausstellung, erst recht vor
einem Leihvorgang muss der Zustand aller Exponate exakt
protokolliert werden, sozusagen bis zum haarfeinen
Kratzerchen. Damit nachher keine Klagen kommen..

Fiir den Kulturtourismus: Erste Flyer schon zwei Jahre vorher

Und so geht es nach und nach um gar viele Wechselfalle im
Museums- und Kunstbetrieb — von den leidigen Finanzen
(einschlagige stadtische Haushalts-Aufstellungen als Exponate)
uber die ,Pflege” von Mazenen und Sponsoren (Finckh: ,Viele
Abendessen mit reichen Leuten”), um die Presse- und



Offentlichkeitsarbeit, um die ersten Flyer, die schon rund
zwel Jahre vor einer Schau herauskommen, damit z. B. beil
Busunternehmen kulturtouristische Fruh- und Langzeitwirkung
erzielt wird. Apropos Finanzen: Urspringlich wollte Gerhard
Finckh eine Kunstausstellung ubers 18. Jahrhundert, also die
Zeit der Aufklarung in Frankreich gestalten. Die
Vorbereitungen waren schon weit gediehen, da musste sie aus
Finanzgriunden (es fehlten rund 200.000 Euro) abgesagt werden.
Allein schon all die bedauernden Absagen an Leihgeber zu
schreiben..

Gerhard Richter: ,Scheich
mit Frau“, 1966 (Von der
Heydt-Museum, Wuppertal)

Nur scheinbar banal oder nebensachlich sind auch Fragen der
Rahmung, Beleuchtung und Beschriftung. Selbst die Wahl der
Wandfarbe, die erst einmal probehalber aufgetragen wird,
spielt eine gebuhrende Rolle. Da stehen ein paar Farbeimer
herum und mehrere Bilder sind testhalber von verschiedenen
Farben hinterfangen. Passt der Farbton zu den Bildern, nimmt
er etwas von der Wirkung oder unterstiutzt er sie dezent? Da
kann man jeweils lange diskutieren. Finckh glaubt Ubrigens,
dass inzwischen nahezu 50 Farbschichten auf den Wanden sein
mussten. Wenn die eines Tages abblattern, wird’s
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problematisch.
Ungeahnter Arbeitsaufwand

Und Uberhaupt: Wie eigentlich bei jeder Tatigkeit, von der man
Naheres erfahrt, staunt man Uber den immensen Arbeitsaufwand,
der hinter all dem steckt. Insgesamt hat das Von der Heydt-
Museum in allen Abteilungen zwar fast 200 Mitarbeiter(innen),
darunter viele Ehrenamtliche, doch das Kuratorenteam besteht
gerade mal aus drei Frauen und einem Mann, die stets mehrere
Ausstellungen parallel planen. Man ahnt, dass sie mehr als
genug zu tun haben.

In einem Raum wird eine besondere Zusatz-Arbeit skizziert,
namlich die manchmal ungemein aufwendige Forschung in Sachen
Restitution, die selbstverstandlich eine Pflichtaufgabe ist.
Dabei geht es vornehmlich um die Rickgabe von Werken, die
judischen Burgern zur NS-Zeit unrechtmafig weggenommen wurden.
Die genaue Klarung eines Sachverhalts ist mitunter dermafRen
kompliziert, dass die Dokumentation fur ein einziges Bild
Jahre dauert und viele Aktenordner fullt.

Was darf ein Museum zeigen — und was nicht?

Zwischendurch haben wir durch eigens geoffnete Ausgucke 1ins
Depot und in die Klimaschachte schauen durfen, da geht es
unversehens auch noch um Politik und Ethik. Schwierige Frage:
Was darf ein Museum zeigen und was nicht? Beispielsweise eine
Portratskulptur von Adolf Hitler, erstellt vom beridchtigten
NS-Bildhauer Arno Breker, einem geblrtigen Wuppertaler?



Von einer Kriegsgranate
durchldochert und bewusst
achtlos hingelegt: Hitler-
Kopf des NS-Bildhauers
Arno Breker. Im
Hintergrund ein Gemalde
von Karl Hofer. (Foto:
Bernd Berke)

Man zeigt ein solches Machwerk tatsachlich, freilich mit
deutlich distanzierendem Gestus, der angemessen 1ist. Der
symboltrachtig von einer Kriegsgranate getroffene und
groBflachig durchlocherte Kopf liegt fast wie ein vergessenes
Objekt herum. Auch ist er von Kunst aus aufrechtem Geiste
umgeben und somit konterkariert. Mag sein, dass man ihn auf
solche Weise zeigen darf. Und moglichst nur auf solche Weise.

Doch schon stellt sich die nachste, ganz anders gelagerte
Frage: Ist Martin Kippenbergers gekreuzigter Frosch dort oben,
gleichsam im ,Herrgottswinkel”, nicht eine uble Beleidigung
christlicher Empfindungen? Nun ja, diese einst virulente
Provokation hat sich mittlerweile wahrscheinlich etwas
verbraucht. Herrje, fast hatte ich jetzt ,Gott sei Dank"“
gesagt.

nBlockbuster — Museum”. Von der Heydt-Museum, Wuppertal,
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Turmhof 8. Vom 7. Oktober 2018 bis Ende Februar 2019. Geoffnet
Di-So 11-18, Do 11-20 Uhr. Mo geschlossen. Eintritt 12 €,
ermaBigt 10 €, Familie 24 €. Kein Katalog.

Online-Tickets, jeweils giiltig fiir einen Tag und weitere Infos
zum Museum und zur Ausstellung: www.vdh.netgatel.net

Museums-Tel.: 0202 / 563 62 31

Junge Frau, ganz auf sich
gestellt: Wuppertal wirdigt
das kinstlerische Werk von
Paula Modersohn-Becker

geschrieben von Bernd Berke | 4. Oktober 2022
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Paula Modersohn-Becker: ,Kopf eines kleinen Madchens mit
Strohhut“ (1904). 0l auf Leinwand (© Kunst- und
Museumsverein im Von der Heydt-Museum Wuppertal)

Man muss es sich immer wieder vor Augen halten: All die Bilder
der Paula Modersohn-Becker (1876-1907) stammen von einer sehr
jungen Frau. Schon recht friith zeigt ihr Werk alle Anzeichen
von Reife.

Mit ungefahr 20 begann sie vorsichtig tastend ihren
kinstlerischen Weg. Anfangs malte sie noch sichtlich
unbeholfen. Aber dann! In wenigen Jahren hat sie das Ihre
gefunden. Schon mit 31 Jahren 1ist sie gestorben und hat bis
dahin nach ihrer eigensinnigen, sanft beharrlichen Art eine
gewisse Vollendung erreicht. Ihre besten Bilder erstrahlen vor
Innigkeit, sie sind von manchmal geradezu bestlirzender
Wahrhaftigkeit. Eher unscheinbaren Motiven wie
Kinderbildnissen oder einfachen armen Leuten verleiht sie
etwas beispielhaft Monumentales, aber ganz und gar nichts
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Auftrumpfendes.
Spannungsfeld zwischen Worpswede und Paris

Als sie zwOlf Jahre alt war, zog die Familie (der Vater war
preulischer Bahn-Baurat) mit sieben Kindern von Dresden nach
Bremen. Doch zwei andere, denkbar gegensatzliche Orte sind
entscheidend fur ihren kinstlerischen Werdegang gewesen, den
jetzt das Wuppertaler Von der Heydt-Museum in den Blick nimmt:
das bei Bremen gelegene Dorfchen Worpswede mit seiner kleinen
Kinstlerkolonie, den vielen schlanken Birken, dem Teufelsmoor
— und das leuchtende Paris! In der Silvesternacht 1899/1900
reist sie erstmals an diese Statte ihrer Sehnsucht. Sie kehrt
mehrmals dorthin zurick, manchmal fur einige Monate.

Paula Modersohn -
Becker: +»Alte
Armenhauslerin®, um
1905. Ol auf Leinwand
(Von der Heydt-Museum
Wuppertal)

Zahllose Ausstellungen der damals avantgardistischen Kinstler
und Kunststréomungen (u. a. Cézanne, Gauguin, Van Gogh, Nabis,
Fauves) sieht sie dort, sie studiert an der Académie
Calarossi, lernt spater den leidenschaftlich bewunderten
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Bildhauer Auguste Rodin kennen — durch Vermittlung des
Dichters Rainer Maria Rilke, der zu jener Zeit Rodins
Privatsekretar ist. Nach vorherigen Lehrjahren in Berlin, wo
sie Einflusse von Arnold Bocklin und Walter Leistikow
aufnimmt, entfaltet sie an der Seine nach und nach ihr Talent.

Exemplarischer Lebenslauf

Eigentlich wird Paula die kleine Welt von Worpswede nun zu
eng. Und doch kehrt sie immer wieder dorthin zurudck. Ein
Zwiespalt. Auch sonst sammelt sie Widerspruche: Eigentlich
sehnt sie sich nach einem uUblichen Familienleben, doch durch
ihr Werk und ihr kunstlerisches Streben emanzipiert sie sich
zunehmend, ohne zur Feministin zu werden.

Sie heiratet den Maler Otto Modersohn, aber nach ein paar
unerfullten Jahren will sie sich von ihm trennen. Es kommt
jedoch zu einer Art Versohnung und sie, die immer Kinder haben
wollte, wird endlich schwanger. Unfassbare Tragik: 18 Tage
nach der Geburt ihrer Tochter Mathilde stirbt Paula an einer
Embolie. Ein als exemplarisch empfundener weiblicher
Lebenslauf um 1900, der — mit erfinderischen Zutaten - vor
zwei Jahren auch fidrs Kino taugte, als Christian Schwochows
Film ,Paula” mit Carla Juri in der Titelrolle herauskam.

Ubrigens: Es hat sich eingebiirgert, sie lediglich Paula zu
nennen — ohne den etwas sperrigen Doppelnamen. Bei welchem
mannlichen Kunstler verfahren wir ebenso? Sagen wir nur ,Max“
zu Ernst oder Beckmann? Sagen wir bloll Pablo oder Salvador?

Zu Lebzeiten rundweg unterschatzt

Zurick 1ins Museum. Nach Bremen besitzt Wuppertal das
zweitgrolBte Konvolut an Werken Paula Modersohn-Beckers,
immerhin 22 Gemalde umfassend. Sie bilden den Kern der Schau,
die zuerst furs Rijksmuseum Twenthe in Enschede (Niederlande)
zusammengestellt wurde und nun quasi als ,Re-Import” in
Wuppertal zu sehen ist, wo Beate Eickhoff als Kuratorin wirkt.
Paula Modersohn-Beckers Schaffen wird (mit aufschlussreichen



Seitenblicken auf einige Zeitgenossen) anhand von etwa 80
Arbeiten weitgehend chronologisch aufgeblattert, so dass man
das zu ihrer Zeit weithin unbeachtete Aufbliuhen ihrer
Fahigkeiten nachvollziehen kann.

Paula Modersohn-Becker:
,Sitzender Madchenakt mit
Blumenvasen®, um 1907. 01
auf Leinwand (Von der Heydt-
Museum, Wuppertal)

Zu Lebzeiten hat sie nur ganz selten ausgestellt, sie wurde in
Abhandlungen uUber Worpswede kaum je erwahnt, auch hat sie so
gut wie keine Bilder verkauft. Wenn Uberhaupt einmal ein
mannlicher Kritiker uber sie schrieb, ging es gleich recht
ruppig und verletzend zu. Folglich glaubte sie zunachst nicht
an sich selbst, sie war aber gottlob hartnackig. Viele ihrer
Bilder blieben unsigniert und trugen nur eine Jahreszahl.

,Hande wie Loffel..”

Selbst ihr Mann Otto Modersohn ahnte zwar ihre Begabung,
makelte aber auch Uber ihren Malstil, und zwar wortwortlich
derart anmaBend: ,Sie haBt das conventionelle und fallt nun in
d. Fehler alles lieber eckig, haBlich, bizarr, hélzern zu
machen. Die Farbe ist famos, aber die Form? Der Ausdruck!
Hande wie Loffel, Nasen wie Kolben, Minder wie Wunden,
Ausdruck wie Cretins..” AuBerdem sei sie auch noch — wie man
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heute sagen wiurde — beratungsresistent.

AT

Paula Modersohn -
Becker: ,S1itzende

Mutter mit Kind auf
dem SchoR“, 1906. 01
auf Pappe (Von der
Heydt-Museum
Wuppertal)

Richtig ist, dass sie einem Ideal der Einfachheit fronte: ,Es
brennt in mir ein Verlangen, in Einfachheit groB zu
werden.“ Insbesondere als Portratistin wollte sie wahre,
ungeschonte Menschen zeigen. Eine Frau mit grotesk langer Nase
wird zu allem Uberfluss im unvorteilhaften Profil dargestellt.
Das Gegenteil von gefalliger Auftragskunst. Wenn das nicht
authentisch ist..

,Die roten Rosen waren nie so rot..“

Auch der hochmégende Rilke erkannte ihr Wesen wohl erst recht
spat, doch umso inbrunstiger. In Gedanken an sie schrieb er
ein Gedicht, das so beginnt: , Die roten Rosen waren nie so rot
/ als an dem Abend, der umregnet war. / Ich dachte lange an
dein sanftes Haar.. / Die roten Rosen waren nie so rot.”

Manche Kunstfreunde, die es gerne menscheln sehen, spekulieren
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bis heute, ob Rilke nicht die bessere Wahl fur Paula Becker
gewesen ware. Ach, wie muBig ist das!

Wahrend die schopferischen Herren 1in Worpswede (Otto
Modersohn, Heinrich Vogeler, Fritz Mackensen u. a.) die
Akademien verabscheuten und sich moéglichst nur noch
schwarmerisch in freier Natur ergehen mochten, erstrebte Paula
gerade umgekehrt eine akademische Ausbildung, die ihr damals
jedoch weitgehend verwehrt blieb. Private Institute standen
ihr allenfalls offen, keine staatlichen. Vielleicht hat sie
ihre Anlagen gerade deswegen umso eigenstandiger entwickeln
konnen. Sie war ganz auf sich gestellt. Schmerzliche
VerheiBung der Freiheit!

Ungeheuerliche Aktdarstellung mit Kind

Die Heimattumelei der allzeit in Worpswede verbliebenen
Manner, die sich geradewegs stur weigerten, Einflusse aus
Frankreich aufzunehmen, machte sie spater anfallig fur
nationalistische oder noch schlimmere Versuchungen. Geradezu
revolutionar muten hingegen die ,spaten” Bilder von Paula an:
Wenn sie sich etwa selbst als Akt mit Kind darstellt (damals
eine Ungeheuerlichkeit) oder wenn ihr aparte
Madchendarstellungen im deutlichen Gefolge des exotischen
Gauguin gelingen, so wagt man kaum sich vorzustellen, was aus
ihr noch hatte werden konnen.



Paula Modersohn -
Becker auf der
Veranda ihres
Hauses, 1901
(Ausschnitt) (Foto:
Atelier Schaub,
Hamburg / Paula-
Modersohn-Becker -
Stiftung, Bremen)

Auzfgrund ihrer jeweils allerneuesten Kunst-Erfahrungen 1in
Paris 1ieB Paula Modersohn-Becker alsbald impressionistische
Anwandlungen hinter sich. Courbet sagte ihr mehr als Monet.
Sie hat nicht bloB die Natur nachgeahmt, sondern sich draulien
ins Gras gelegt, die Augen geschlossen, sozusagen ,innere
Bilder” aufgerufen und diese Bilder schlieflich flachig
konstruiert, 1in kuhnen Perspektiven zugespitzt oder
stilisiert. So darf sie bereits als eine Vorlauferin des
Expressionismus gelten. Bei etlichen Besuchen im Pariser
Louvre wurde sie Uberdies auf altjapanische Kunst und auf
altagyptische Totenbilder von erhabener Einfachheit
aufmerksam. Auch solche Spuren, welche die Wuppertaler
Ausstellung getreulich nachzeichnet, finden sich in ihrem
Oeuvre.

Riesiger Nachlass — nachlassig behandelt
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So wenig Anerkennung war der Lebenden 1insgesamt zuteil
geworden, dass man Uberrascht war, als sich etwa 700 vielfach
beachtliche Gemalde und rund 1000 Zeichnungen in ihrem
Nachlass fanden, der — das Wortspiel sei erlaubt — leider
recht nachlassig behandelt wurde. Zudem ging hernach vieles im
Gefolge der schandbaren Nazi-Ausstellungsaktion ,Entartete
Kunst“ verloren, anderes wurde im Bombenhagel des Zweiten
Weltkriegs zerstort.

Und wie kam es, dass gerade in Wuppertal viele Bilder von ihr
vorhanden sind? Nun, letztlich ist es dem vielfach in Bremen
wirkenden Kinstler Bernhard Hoetger (aus HOrde stammend, heute
ein Stadtteil von Dortmund) zu verdanken, der den eigentlichen
Grundervater des heutigen Museums, den Wuppertaler Bankier
August von der Heydt, recht fruah auf Paula Modersohn-Beckers
Schaffen hinwies. So konnte es auch nicht ausbleiben, dass im
nahen Hagen Karl Ernst Osthaus von ihrem Wirken erfuhr. Es
waren Zeiten und Kreise, in denen Region keineswegs ,Provinz“
bedeuten musste.

»Paula Modersohn-Becker. Zwischen Worpswede und Paris“. 9.
September 2018 (Eroffnung ab 11:30 Uhr) bis zum 6. Januar 2019
im Von der Heydt-Museum, Turmhof 8, Wuppertal. Gedéffnet Di-So
11-18, Do 11-20 Uhr. Eintritt 12 €, ermaBigt 10€, Katalog 20
€.

Weitere Informationen: http://vdh.netgatel.net/



Bis das Herz bricht: Jankel
Adler in Wuppertal

geschrieben von Birgit Kolgen | 4. Oktober 2022
Er war ein Freund von Otto Dix, ein naher Kollege von Paul

Klee, inspiriert von Pablo Picasso, Marc Chagall, Max Ernst.
Er kannte sie alle, die vergotterten Meister der Epoche, die
man heute ,Klassische Moderne” nennt. Und er gehorte dazu. Der
Maler Jankel Adler (1895-1949), geboren in Tuszyn bei Lodz,
ging in den Westen und erneuerte die Kunst genau wie die
anderen.

Jankel Adler: ,Der

Kinstler”
(Artist), 1927, 01
auf Leinwand

(French & Company,
New York / © VG
Bild-Kunst Bonn,
2018)

Er wurde zu seiner Zeit anerkannt und geehrt, fur die
Dichterin Else Lasker-Schuler war er ,der hebraische
Rembrandt“. Doch heute ist sein Name weitgehend vergessen. Im
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Wuppertaler Von der Heydt-Museum wird Adler endlich wieder mit
der ruhmreichen Avantgarde verbunden.

Um es gleich zu betonen: Anders als die Manet-Ausstellung im
vergangenen Winter 1ist diese ambitionierte Schau keine
Mogelpackung mit zu wenigen bedeutenden Originalen. Was der
Welt vom Werk Jankel Adlers blieb, kann in Wuppertal
weitgehend gewurdigt werden.

110 Bilder und Zeichnungen des Kinstlers und noch einmal die
gleiche Anzahl an Exponaten seiner Zeitgenossen hat Kuratorin
Antje Birthalmer in der gut bestlickten Sammlung des Hauses
sowie bei 28 Leihgebern zwischen Dusseldorf, London und Tel
Aviv zusammengesucht. In zweijahriger Fleillarbeit sorgte sie
zudem fur einen 416 Seiten starken, bleischweren und
beeindruckenden Katalog, der alle relevanten Adler-Forschungen
zusammenfasst — wenn er auch, wie viele Publikationen dieser
Art, seltsam seelenlos bleibt.

Nichts Leichtes im Leben

Dem Menschen Jankel Adler, den muss man schon selbst aufspiren
in den Salen der Ausstellung. Und man kann ihn finden hinter
all den Fakten und nuchternen Texten und auch hinter
Fotografien, die einen schonen ernsten Mann im tadellosen
Anzug zeigen. Man kommt ihm nahe, weil er in der Kunst all
seine Gefuhle ausdruckte: Schmerz, Angst, Wut und Sehnsucht.
Mit blanker Brust, das Hemd zurlickgeschlagen, steht sein
SJArtist” von 1927 da, muskulos, aber schutzlos. Adler hat den
Mann, der eine Art inneres Selbstportrat sein konnte, mit
groben, grau-braunen Strichen gemalt. Man erkennt seine Kraft,
aber auch die Anspannung, den bitteren Zug um den Mund und die
Schatten um die Augen.



August Sander: Maler
(Jankel Adler), 1924
(Silbergelatine-
Abzug - Reprint
Gunter Sander 1978 /
Von der Heydt-
Museum, Wuppertal /
© VG Bild-Kunst,
Bonn 2018)

Auch wenn Adler durchaus einmal eine Vase mit Dahlien malte
und, wie ein Bild von Arthur Kaufmann offenbart (,Jankel
Adlers Traum“, 1920), die blauen Schwebegestalten des Kollegen
Chagall liebte — nichts war ein Leichtes im Leben von Jankel
Adler. Seine Farben blieben diuster, was womoglich auch den
heutigen Mangel an Popularitat erklart. Typisch fur ihn ist
der Kopf eines gezeichneten Menschen mit verschobenem Profil,
der die Hand vor das Gesicht schlagt, um die Zerstdorung von
Lodz im Ersten Weltkrieg zu beklagen: ,Was fur eine Welt"“,
heift das Bild aus den fruhen 1920er-Jahren.

Die Mahnung der Eltern

Zu jener Zeit lebte Jankel Adler langst in Deutschland und
malte doch immer wieder die Erinnerung an Polen, wo er gegen
Ende des 19. Jahrhunderts als siebtes oder achtes Kind (man
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welll es nicht genau) eines frommen judischen Kaufmanns geboren
wurde. Hochformatig, in dusterer Enge, portratiert er 1921
,Die Eltern”: Der bartige Vater doziert aus der Thora, die
strenge Mutter erhebt den Zeigefinger, ewige Mahnung.

Vielleicht war Jankel nicht der Artigste. Mit sechs Jahren
hatte er heimlich angefangen zu malen. 1909 zog er als
Halbwlichsiger zu einer verheirateten Schwester nach Barmen,
heute Teil von Wuppertal. Goldschmied und Graveur sollte er
werden, wie sein Onkel 1in Serbien. Er hatte die Lehre
absolviert, reiste arbeitend durch den Balkan, kehrte aber
1912 zuridck an die Wupper, wo er wahrend des Ersten Weltkriegs
zwar als ,verdachtiger Auslander” galt, aber doch an der
Kunstgewerbeschule studieren durfte.

Jankel Adler: ,Katzen“, 1927
(01, Kreide, Sand auf
Leinwand — Museum Ludwig,
Koln / Foto: Rheinisches
Bildarchiv, Koéln - © VG
Bild-Kunst Bonn, 2018)

Eine endgultige Heimat wird Jankel Adler weder in Deutschland
noch sonst wo auf Erden finden. Aber er findet Gleichgesinnte
unter den Kiunstlern, knupft Kontakte zur Gruppe ,Das junge
Rheinland”“ und zu den ,Kolner Progressiven®, lernt im
Disseldorfer Aktivistenbund seine Lebensgefahrtin Betty
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kennen, gehort zwischendurch zu den Mitbegrindern der
Vereinigung ,Jung Jiddisch” in Lodz, wo er seinen Gott sucht
und mit hebraischen Buchstaben ein inbrinstiges Poem zeichnet:
»Ich singe majn t’'file”, ich singe mein Gebet.

Zwischen Freiheit und Bedrohung

Im Westen lebt Jankel Adler in einer anderen Welt. Er reist
nach Paris und Berlin, wo die Freiheit auf den Tischen tanzt,
wahrend der rechte Mob schon lauert. Er experimentiert mit dem
Kubismus, wie man auf seinem formal zerlegten ,Paar“-Bild von
1921 sieht. Er schafft Stillleben, die er aufraut mit Sand und
Gips, als konnte er keiner Idylle trauen.

Jankel Adler:
~Angelika”,
1923, 01 auf
Leinwand (Von
der Heydt -
Museum,
Wuppertal / © VG
Bild-Kunst, Bonn
2018)

Einige Zeit lebt er in Dusseldorf, wo er sich im Kunstlerkreis
um die Backerswitwe und Instinktgaleristin Mutter Ey mit dem
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schicken und markanten Otto Dix anfreundet. Und wahrend Dix
sich als Dandy in einer surrealen Bar in Szene setzt (,An die
Schonheit”, 1922), versteckt Adler sein Gesicht auf einem
collagierten ,Selbstbildnis® (1924) hinter erdigem Papier und
Teilen einer bruchigen Zeichnung. Als ware er nie ganz da.

Und obgleich die Nationalsozialisten noch nicht an der Macht
sind, spricht Verlust aus allen Bildern des ahnungsvollen
Jankel Adler. ,Der Geiger” von 1928 hat sein Instrument
abgelegt und starrt den Betrachter aus dunklen Augen an, als
konne es keine Musik mehr geben. Selbst das aparte,
expressionistische Portrat der emanzipierten ,Angelika”“ mit
ihren Katzen ist ein Werk der Trauer. Die junge Kiunstlerfrau
starb an Tuberkulose. Uberhaupt Katzen: Adler liebte diese
Tiere, malte sie oft, doch ohne jede Niedlichkeit. Geradezu
erschreckend ist ein GroBformat, auf dem sich ein Kater auf
ein Weibchen stirzt, der Trieb wird zum Gewaltakt. Das Bild
wurde 1928 bei der Ausstellung Deutsche Kunst in Dusseldorf
mit der Goldenen Medaille ausgezeichnet.

Wanderer zwischen den Welten

Bald darauf entscheiden Hitler und seine Schergen, was
deutsche Kunst zu sein hat. Jankel Adlers Bilder werden aus
offentliche Sammlungen beseitigt und spater in der
Schandausstellung ,Entartete Kunst” prasentiert. Adler raumt
schon 1933 das Dusseldorfer Akademie-Atelier, das er gleich
neben Paul Klee innehatte und flieht - nach Paris, Polen,
Russland, erneut Frankreich. Wahrend des Krieges gelangt er
als freiwilliges Mitglied der polnischen Armee nach Schottland
und lasst sich schlieBlich, wegen eines Herzleidens aus dem
Militardienst entlassen, in London nieder.

Seine Liebste Betty und die gemeinsame Tochter Nina sieht er
nur noch zweimal kurz auf der Durchreise und zieht allein
weiter. Man weill nicht genau, ob das so sein musste. Aber man
steht vor Bildern wie der zerfurchten ,Mutter” von 1941, die
ein Kind umklammert und nichts anderes ausdrickt als Sorge und



Mudigkeit. Selbst ein praller ,Liegender Akt"“ vor matt rotem
Hintergrund wirkt verstorend, der Gesichtsausdruck spricht
nicht von Liebe.

Jankel Adler: ,Komposition”,
1946, Ol auf Leinwand
(Goldmark Gallery / Aukin
Collection — © VG Bild-Kunst
Bonn, 2018)

Nach 1945 erfahrt Adler, dass alle seine Geschwister ums Leben
gekommen sind, es gibt nur noch eine Nichte und einen Neffen.
Die Figuren und Gegenstande auf seinen Bildern werden immer
abstrakter, sie verwandeln sich in geometrische, leicht
verzerrte Elemente, eine letzte ,Grolle Figurengruppe® ist kaum
noch als solche zu erkennen. Das mag dem Zeitgeist geschuldet
sein, es passt zur aufkommenden Kunstmode. Aber die hat ja
ihren Ursprung in der Ablosung von den unertraglichen
Realitaten der Vergangenheit.

Auch Jankel Adler will sich losen. Er kann sich vorstellen,
ein neues Leben anzufangen — mit Frau und Tochter in Israel,
wo man ihn und sein Werk zu schatzen weils. Doch sein Herz
macht nicht mehr mit. 1949 stirbt Jankel Adler mit nur 53
Jahren, nirgendwo heimisch geworden.

»Jankel Adler und die Avantgarde: Chagall, Dix, Klee,
Picasso“. 17. April bis 12. August im Von der Heydt-Museum
Wuppertal, Turmhof 8. Gedoffnet Di. bis So. 11 bis 18 Uhr, Do.
bis 20 Uhr. Eintritt regular: 12 Euro. Katalog (416 Seiten) 25
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Euro.

Manet in Wuppertal und der
Traum von Paris

geschrieben von Birgit Kolgen | 4. Oktober 2022

Um es gleich zu sagen: Manets ,0lympia“ und sein herrlich
skandaloses ,Friihstiick im Griinen” kleben nur als Fototapeten
im Von der Heydt-Museum. Wir sind nun mal in Wuppertal und
konnen von Paris nur traumen.

Edouard Manet: ,Die
Reiterin®, um 1882.
Ol auf Leinwand
(Museo Thyssen-
Bornemisza Madrid)

Désolée, Mesdames et Messieurs, tut mir leid! Die Originale
blieben im Musée d’Orsay, was immerhin so gnadig war, eine
Miniatur namens ,Die Zitrone“ auszuleihen. Doch auch ohne die
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weltberuhmten Bilder 1ist die Schau um Edouard Manet
(1832-1882) und seine Kollegen allemal einen Kunstausflug
wert.

Wie schon oft ist es Direktor Gerhard Finckh gelungen, mit
Schatzen aus der Sammlung ein hoch populares Thema
auszustatten. Sicher konnte man sagen, dass dabei immer ein
bisschen Mogelei im Spiel ist. Aber von der gehobenen Sorte.

Schon im ersten Raum, betitelt mit ,Manets Triumph“, sehen wir
unter anderem kleine Landschaften von Monet und Renoir, ,Zweil
Tanzerinnen” von Degas und eine Lowenskizze von Delacroix aus
dem vertrauten Besitz des Wuppertaler Hauses.

Ganz rechts in der Ecke hangt endlich ein echter Manet: das
oPortrat der liegenden Berthe Morisot” von 1872 aus der
Sammlung des Pariser Musée Marmottan. Mit 26 mal 34
Zentimetern ist das Format bescheiden, der Hintergrund bleibt
dunkel, nur das Gesicht leuchtet hell. Aber der feste Blick
von Berthe, die selbst eine ehrgeizige Malerin und zudem
Manets Schwagerin war, bannt den Betrachter mehr als so
manches lichte Getupfel.

Der Salon ist der Kampfplatz

Ein Zitat von Paul Valéry aus einem Katalog von 1932 legt
nahe, ,die Figur dieses grollen Kunstlers mit einem Hofstaat
aus beruhmten Kollegen zu umgeben”. Das ist nun in Wuppertal
geschehen, und wir sehen auf Anhieb, was den Stil Manets so
besonders macht: eine Klarheit, eine deutliche Linie, die eher
untypisch fur den Impressionismus ist.



Edouard Manet: ,Frau
mit Katze (Mme.
Manet)“, ca. 1880. 01
auf Leinwand (Tate,
London)

Zwar diskutierte Manet mit den Kollegen in den Pariser Cafés
gern uber die Auflosung der Form in Licht, er galt sogar
zeitweise als Anfuhrer der Avantgarde und sie als seine Bande,

die ,bande a Manet”, aber er nahm niemals an ihren
selbstorganisierten Ausstellungen teil. Lieber argerte er sich
uber die konservativen ,Salons”“: ,Der Salon ist der wahre

Kampfplatz”, sagte er, ,da muss man seine Krafte messen. Mit
all den kleinen Buden ist nichts anzufangen®.


https://www.revierpassagen.de/46802/manet-in-wuppertal-und-der-traum-von-paris/20171122_0912/woman-with-a-cat

Unbekannter
Fotograf/Ludovic
Baschet: Edouard
Manet um 1876.
Woodburytypie
(Paris, Musée
d’'Orsay, don de la
Fondation Kodak-
Pathé, 1983 — bpk /
RMN — Grand Palais /
Patrice Schmidt)

ELf von 26 Werken, die er zwischen 1861 und 1882 einreichte,
wurden von den Jurys zuruckgewiesen, darunter naturlich die
,0lympia“, die offensichtlich eine Pariser Hure war. Manet
hatte keine Angst vor EntbloBung, da, wie er vor seinem Freund
Antonin Proust bekannte, ,das Nackte ja doch, wie mir scheint,
das erste und letzte Wort in der Kunst ist.“

Das Leben liefert die Motive

Dabei war er an einer gottlichen Venus nicht interessiert. Ihm
ging es um den Menschen und ,la vie moderne”, das moderne
Leben, uber das er mit seinem pessimistischen Dichterfreund
Charles Baudelaire zu philosophieren pflegte. Anders als die
realitatsfremden Impressionisten suchte er gelegentlich sogar
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ein politisches Motiv und hielt zum Beispiel ,Die ErschiefBung
des Kaisers Maximilian von Mexiko“ auf einer Lithografie von
1868 fest. Gern bediente er sich, wie die Ausstellung zeigt,
auch fotografischer Vorlagen.

Manet war selbstbewusst und wohlhabend genug, sich der
Konvention nicht zu beugen. Als Sohn eines hohen Pariser
Justizbeamten, der ihm die gewlnschten Studien und Reisen
finanziert hatte, konnte sich der markante Maler mit dem
Vollbart stets einen eleganten Auftritt leisten. Dabei war er
seiner Klavier spielenden, auf einem spaten Portrat deutlich
matronenhaften Gattin Suzanne wohl nicht sehr treu. Jedenfalls
starb er schon mit 52 Jahren an den Folgen einer Syphilis.

Der frithe Traum von der See

Die Wuppertaler Ausstellung erzahlt so manche Details aus
Manets Leben, mehr noch von geschichtlichen Ereignissen wie
dem Deutsch-Franzosischen Krieg von 1871 und dem Commune-
Aufstand.

Edouard Manet: ,Das
Dampfschiff, Seelandschaft
mit Tummlern“, 1868. Ol auf
Leinwand (Philadelphia
Museum of Art)

Aber man méchte ja keine Lektionen héren, man méchte vor allem
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Bilder sehen. Und so freut man sich Uber einige schone, aus
verschiedenen Sammlungen stammende Stlucke wie die stachelige
,Distel” von 1858, das spanisch wirkende ,Kinderbildnis, der
kleine Lange” von 1862 oder das 1868 gemalte ,Dampfschiff,
Seelandschaft mit Tummlern“. Manet hatte eine Leidenschaft fur
das Meer — er war in jungen Jahren als Kadett zur See
gefahren.

Trotz leichter Sehnsucht nach der Weite flanierte der Maler
dann doch mit Vorliebe durch Paris, wo er sich in der
gutburgerlichen Gesellschaft bestens auskannte. Die Bilder von
der ,Rennbahn von Longchamp”“, einem aufgeputzten ,Monsieur
Brun”“, der ,Dame mit Facher” und einer reizenden ,Reiterin“,
bei der es sich um die Tochter eines Buchhandlers handelt,
zeugen von seiner Freude am gehobenen Lebensstil.

Edouard Manet: ,Beim Pere
Lathuille”, 1879. 0l auf
Leinwand (Musée des Beaux-
Arts, Tournai - Bridgeman
Images)

Dabei uUberliell er die Wahl seiner Motive nie dem Zufall. Die
so spontan wirkende Gartenlokal-Szene ,Beim Pere Lathuille”
(1879) war sorgfaltig inszeniert. Der schnauzbartige Charmeur,
der da eine etwas verschreckte Dame umgarnt, ist der Wirtssohn
in Manets Malerkittel.
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»Edouard Manet“: Bis 25. Februar im Von der Heydt-Museum,
Wuppertal, Turmhof 8. Di. und Mi. 11 bis 18 Uhr, Do. und Fr.
11 bis 20 Uhr, Sa./So. 10 bis 18 Uhr. Katalog, 312 Seiten, 25
Euro. www.manet-ausstellung.de

Superbes Duett: Degas und
Rodin im Wuppertaler Museum

geschrieben von Birgit Koélgen | 4. Oktober 2022

Edgar Degas: ,Drei
Tanzerinnen“ (blaue
Rocke, rote Mieder), um
1903. Pastell auf Papier
und Karton (Fondation
Beyeler, Riehen/Basel -
Sammlung Beyeler, Foto
Peter Schibli, Basel)

Nun, beste Freunde waren diese Herren nicht. Aber man kannte
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sich natiirlich in Pariser Kiinstlerkreisen. Edgar Degas und
Auguste Rodin, haben mindestens einmal, das ist erwiesen, bei
Monet zusammen diniert. Und es wurde ein undatiertes Briefchen
gefunden, das Edgar Degas an ,mon cher Rodin“, seinen lieben
Rodin, schickte, um ihn um eine Empfehlung zu bitten (,Das
ware nett von Ihnen”). Kein Museum der Welt kam bisher auf die
Idee, ausgerechnet ,Degas & Rodin“, den Maler duftiger
Tanzerinnen und den Schopfer markanter Mannsbilder, in einem
superben Duett zu prasentieren. Das Wuppertaler Von der Heydt-
Museum verschafft uns jetzt das Vergniigen.

Gerhard Finckh, der gewandte Direktor des Museums, weill, dass
er grolle Namen braucht, um das Publikum von nah und fern in
seine Stadt zu locken. Und es gelingt ihm immer wieder. Noch
bevor Degas und Rodin, die zufallig beide 1917 starben,
nachstes Jahr zu ihren 100. Todestagen ganz grof in Paris und
den USA abgefeiert werden, lenkt Finckh die Aufmerksamkeit

schon mal nach — Wuppertal.

Edgar Degas: ,Kleine

Tanzerin®, 1888,
Bronze (Stadel
Museum,
Frankfurt/Main,
Artothek)

100 Rodin-Werke und 80 von Degas, darunter elf aus der eigenen
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Sammlung, kann Finckh zeigen, dazu leicht lesbare Texte und
opulent inszenierte Fotografien. Ein Coup, ohne Zweifel.
Finckh macht den Anfang, sein imponierender Katalog liegt
zuerst vor. Und sein Konzept ist Uberaus originell. Denn er
hat, ohne die Sache zu forcieren, tatsachlich erstaunliche
Parallelen im Oeuvre der beiden GroBmeister der Moderne
herausgearbeitet.

Beide schweiften nicht, wie die lichtvernarrten Kollegen der
Impressionisten-Liga, durch Wiesen und Felder, um die Sonne zu
suchen. Landschaft interessierte sie nur am Rande. Beide waren
interessiert an der Figur und ihrer natiurlichen Bewegung. Sie
zeichneten sehr genau und schatzten, wie zarte Studien zeigen,
die Vorbilder der Antike und Renaissance. Gleichzeitig nutzten
sie das moderne Medium der Fotografie als Vorlage, um noch
wahrhaftiger zu arbeiten. Beide waren bemuht, die Delikatesse
der Malerei in die Skulptur umzusetzen — wobei nur Rodin als
Bildhauer reussierte. Damit waren wir schon bei den
Unterschieden.

Rodin, ein imponierender Kerl und Frauenheld, 1840 als Sohn
eines Polizeibeamten geboren, wurde dreimal von der Pariser
Akademie abgelehnt und arbeitete sich UuUber das
Stukkateurhandwerk hinauf in den Olymp der Kunst. Ruckschlage
lieBen ihn nur schlauer vorgehen. Als die lebensgrolle Statue
eines verwundeten Soldaten (,Der Besiegte”) 1877 nichts als
Gendrgel ausloste, prasentierte er die nackte Figur eines
stehenden jungen Mannes, der sich an den Kopf fasst, noch
einmal ohne Lanze und mit dem allegorischem Titel ,Das eherne
Zeitalter”. Und siehe da: Das lebensgrofle Bildnis wurde 1880
vom Staat gekauft, und Rodin hatte gleich den nachsten Auftrag
in der Tasche — ein ,Hollentor” fur das Kunstgewerbemuseum. Er
avancierte zum Superstar der Bildhauerei, portratierte Balzac,
setzte ein Denkmal fur ,Die Burger von Calais®, machte einen
Boxer zum Modell fur seinen ,Denker” und ruckte auf in der
Ehrenlegion. Die Kunden standen Schlange.



TR
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Auguste Rodin: ,Das
eherne Zeitalter”,
1877. Bronze,
Sandguss. (Musée
Rodin, Paris)

Degas hingegen, eigentlich de Gas, 1834 geborener und
exzellent ausgebildeter Spross einer Bankiersfamilie, endete
als gramlicher Hagestolz. Er reagierte stets beleidigt auf
Enttauschungen. Nachdem die Kritik 1881 die Wachsfigur einer
,Kleinen vierzehnjahrigen Tanzerin® mit echtem Tullrock
gehassig kommentiert und deren Physiognomie als verdorben
bezeichnet hatte, zeigte er nie mehr wieder eine Skulptur
offentlich vor und handelte nur noch mit Malerei. Alle
existierenden Bronzefiguren wurden posthum aus Wachs- und
Tonmodellen gegossen. Umso beruhrender ist es, ihre gerettete
Qualitat zu sehen.

Finckh kann von der weltberuhmten ,Kleinen Tanzerin“ aus dem
Musée d’Orsay zwar nur eine Leuchtfotografie zeigen, aber er
hat eine ganze Compagnie kleinformatiger Degas-Ballerinnen
zusammengestellt, die nackt und stolz posieren: Arabesque und
Attitude - das wirkt erstaunlich kraftvoll und wesentlich
erotischer als die pastellfarbenen Bilder von Ballettmadchen
in Tullkostumen, die man sonst von Degas kennt und liebt. Und
tatsachlich erganzen die Bronzeabgusse von Rodins kihnen
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Studien des modernen Ausdruckstanzes ganz ausgezeichnet dieses
stumme Degas-Theater.

Auguste Rodin:
,lanzstudien F“, um
1911 (Bronze, Guss
1952). (Musée
Rodin, Paris, Foto
Christian Baraja)

Zugleich sieht man an der ungleichmaligen Oberflache der
Skulpturen, dass hier wie dort ein malerischer Sinn am Werke
war. Weder Degas noch Rodin mochten das Glatte, sie druckten
ihre Figuren aus dem Ton oder Wachs mit Gesten, die
differenziert waren wie Pinselstriche. Hier wurde zur festen
Form, was Rodin in seinen Aktzeichnungen und Degas in seinen
intimen Bildern von Frauen bei der Toilette festgehalten
hatten. Das Museum zeigt etliche exquisite Beispiele dafur.

Rodins aquarellierte Zeichnungen sind auch fiur heutige Augen
noch freizugig. Der Kinstler lebte zwar bis ans Ende mit
seiner Rose zusammen, malte und liebte aber auch andere Frauen
ungeniert. Nicht nur seine hochbegabte Schulerin und Kollegin
Camille Claudel machte er mit Treulosigkeit unglucklich. Degas
hingegen mied persodnliche Ausschweifungen. Er geisterte als
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korrekt gekleideter Gast durch die Hinterzimmer der Theater
und Bordelle. Dort durfte er die Frauen bei ihrer Korperpflege
beobachten und zeichnen, so lange es sein schwindendes
Augenlicht erlaubte. Es ist nicht bekannt, ob er je ein
Verhaltnis zu ihnen hatte.

Auguste Rodin:

,lanzerin aus
Kambodscha”, Juli

1906. (Musée Rodin,
Paris, Foto Jean de
Calan)

Edgar Degas hutete seine Geheimnisse. Er wahrte die Fassade.
Und auch in der Kunst war er mehr an der flirrenden
Oberflache, am Zauber der fluchtigen Geste interessiert.
Auguste Rodin hingegen wollte das Verborgene offenbaren. Er
erforschte den individuellen Ausdruck des Menschen in Schmerz,
Sehnsucht, Liebe. Von ihm stammt der Satz: ,Die Kunst beginnt
erst bei der inneren Wahrheit.” Insofern sind die Pariser
Zeitgenossen Degas & Renoir keineswegs als Bruder im Geiste zu
betrachten. Aber das macht die Ausstellung eher noch
reizvoller.

,Degas & Rodin - Giganten der Moderne”: 25. Oktober 2016 bis
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26. Februar 2017. Von der Heydt-Museum, Wuppertal, Turmhof 8
(FuBgangerzone). Di./Mi. 11 bis 18 Uhr, Do./Fr. 11 bis 20 Uhr,
Sa./So. 10 bis 18 Uhr. Katalog (432 Seiten, Verlag Kettler) 25
Euro. DVD ,Giganten der Moderne* 17,50 Euro.
www.degas-rodin-ausstellung.de

Geisterhafte Unwirklichke1it
des Materials: Gips-Arbeiten
Henry Moores in Wuppertal

geschrieben von Werner HauBner | 4. Oktober 2022

Henry Moore: Working Model
for Reclining Figure Bone
Skirt, 1977. Foto: Henry
Moore Foundation

Henry Moore (1898 bis 1986) ist vor allem durch seine
eleganten, expressiven Bronzeplastiken bekannt geworden. Dass
er auch Arbeiten in Gips anfertigte und dieses Material am
Ende seines Schaffens immer mehr schatzte, ist Kunstfreunden
kaum bewusst. Erstmals in Deutschland zeigt der Skulpturenpark
Waldfrieden in Wuppertal nun eine groBere Auswahl von Moores
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Gips-Skulpturen.

Die empfindlichen Kunstwerke sind mit Unterstutzung der Henry
Moore Foundation von GroBbritannien nach Deutschland gekommen.
Dreilig Arbeiten aus drei Jahrzehnten zeigen, wie Moore die
eigentlich als Vorstufen fur Bronzeskulpturen dienenden
Gipsmaquetten allmahlich als eigenstandige Originale
betrachtete, sie nach dem Bronzeguss nachtraglich kolorierte
oder — etwa durch Reliefierung — weiter bearbeitete. Einige
bildhauerische Ideen hat Moore sogar ausschlielllich in Gips
gestaltet. Diese wenig bekannten Arbeiten sind nicht in das
systematische Werkverzeichnis seiner Skulpturen aufgenommen
wurden.

Henry Moore: Three Quarter
Figure Lines, 1980. (c)
Henry Moore Foundation LH
797 037 Max

In Wuppertal zeigt sich an den Gipsarbeiten, wie stark die
vernarbten Oberflachen, auf denen jede eingeschnittene Linie
sichtbar ist, ein Gefuhl der Unmittelbarkeit hervorrufen.
Moore erklarte dazu in seinem Todesjahr 1986: ,Gips besitzt
eine geisterhafte Unwirklichkeit im Gegensatz zur soliden
Kraft der Bronze.“



Mit Gips fand Moore zu einer vollkommenen Freiheit beim Finden
der Form. Er arbeitete mit dem feuchten, formbaren Gips,
bearbeitete das ausgehartete Material dann auch mit Feilen,
MeilRel, zahnarztlichen Instrumenten oder Alltagsgegenstanden
wie Kasereiben. Mit einer zuruckhaltenden Kolorierung betonte
er bisweilen bestimmte Formpartien.

Der Skulpturenpark Waldfrieden gruppiert sich um die
gleichnamige Villa, die der Kinstler und Architekt Franz
Krause im Auftrag des Fabrikanten Kurt Herberts anstelle eines
im Krieg zerstdrten Baus zwischen 1947 und 1950 realisierte.
Das Haus mit seinen einzigartigen organisch anmutenden Formen
und das Gelande wurden 2006 vom Bildhauer Tony Cragg erworben.
Das Haus 1ist heute Sitz der Cragg Foundation. Die
Dauerausstellung im Park zeigt etwa drei Dutzend bedeutender
Plastiken der Moderne und der Gegenwart.

Henry Moore: Three Way Piece
No. 1, 1964. Foto: Jonty
Wilde

Das Gelande und der Ausstellungsraum sind Dienstag bis Sonntag
von 10 bis 19 Uhr gedoffnet. Die Tageskarte kostet 10 Euro
(ermaBigt 8 Euro); Studenten zahlen 6 Euro, Schiler und Kinder
unter sieben Jahren haben freien Eintritt. Offentliche
Fiuhrungen gibt es samstags um 15 und sonntags um 11 Uhr.

Gut zu der laufenden Ausstellung im Skulpturenpark passt ein


http://skulpturenpark-waldfrieden.de/skulpturenpark/cragg-foundation.html

Besuch der Retrospektive zum Werk des seit 1977 in Wuppertal
lebenden Bildhauers Tony Cragg im Wuppertaler Von der Heydt-
Museum, die am 19. April eroffnet und bis 24. August gezeigt
wird.

Info: Skulpturenpark Waldfrieden, HirschstraBe 12, 42285
Wuppertal, Tel.: (0202) 47 89 81 20,
www.skulpturenpark-waldfrieden.de

Ins Innere der Dinge
vordringen — die Wuppertaler
Werkschau des Tony Cragg

geschrieben von Bernd Berke | 4. Oktober 2022

Tony Cragg (Foto
Mart Engelen)

Eine dermaBen weit ausgreifende Einzelausstellung hat es im
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Wuppertaler Von der Heydt-Museum noch nie gegeben: Fiir diesen
Kiinstler hat Museumschef Gerhard Finckh gleich alle drei
Etagen des Hauses freiraumen lassen. Der 1949 in Liverpool
geborene Bildhauer Tony Cragg, so Finckh, sei ein ,Weltstar“
der Kunst. Noch dazu lebt der Brite seit den 1970er Jahren in
Wuppertal.

Nun also richtet ihm seine Wahlheimat die erste umfassende

Retrospektive aus — und nicht etwa London oder Paris. Gar
uppig, ja geradezu ausufernd fullt skulpturale Formenvielfalt
mitsamt begleitenden Arbeiten 26 Raume. Cragg und sein
20kopfiges Team haben die aufwendige Aufstellung weitgehend
selbst besorgt. Rund 120 dreidimensionale Arbeiten, manche um
die 800 Kilogramm schwer, breiten sich jetzt aus, dazu
Fotografien und Zeichnungen. Hier 1ist tatsachlich ein
facettenreiches Lebenswerk zu besichtigen.

Tony Cragg: ,Castor &
Pollux“, 2015, Holz.
(© VG Bild-Kunst,
Bonn 2016 / Foto
Michael Richter)

Tony Cragg, der auf dem Titel des schwergewichtigen Katalogs
korrekt mit vollem Namen Anthony Cragg heifSt, hat wahrlich
seine grolBen Meriten. Er 1ist Trager so renommierter
Auszeichnungen wie Turner-Preis und Praemium Imperiale, auch
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war er (bis 2013) Rektor der weltweit geachteten Kunstakademie
in Dusseldorf. Die Liste der Verdienste und Ehrungen lielSe
sich langlich fortfiuhren.

Mit Vorgefundenem und Vorhandenem, vorzugsweise mit
parmlichem” Material hat es in aller Bescheidenheit begonnen.
Craggs fruhe Fotos im Geiste des Minimalismus und der Land Art
hangen am Beginn der Schau, gruppiert um ein imposantes
Stapel-Kunstwerk, das so etwas wie eine schichtenhafte
,Geologie der Dinge“ vor Augen fuhrt.

Tony Cragg: ,Secretions”,
1998, Plastikwiurfel.
(Sammlung Deutsche Bank — ©
VG Bild-Kunst, Bonn 2016 /
Foto Dave Morgan)

Nach und nach hat Cragg dann die vielfaltigen Moglichkeiten
und Eigenarten so mancher Stofflichkeiten von Glas bis Holz,
Metall und Plastik erkundet. Jedes Material verlangt eine
andere Herangehensweise, einen anderen Prozess. Vielfach gibt
es — nicht nur mit Glas — zunachst Bruch und Chaos, bevor
schlieffSlich die angestrebte Form entsteht.

Wenn man erlebt, wie nervos und ruhelos, aber vor allem
standig inspiriert Tony C(Cragg zwischen seinen Schopfungen
erlauternd hin und her geht, erahnt man sein demiurgisches
Wesen, das sich so viele Formen und Materialien bezwingend
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anverwandelt. ,Abenteuer mit dem Material” nennt er das und
man darf wohl glauben, dass es dabei aufregend zugeht.

Tony Cragg: ,Versus“, 2012,
Bronze. (© VG Bild-Kunst,
Bonn 2016 / Foto Michael
Richter)

Schoner noch: Mit britischem Humor und feinsinnigem
Understatement weiR er einem seine Kunst auf sympathische
Weise nahezubringen. Schlecht habe er Ubrigens in den letzten
Tagen geschlafen, denn gerade diese Ausstellung am Wohnort
musse besonders gelingen. Er wolle auch kunftig ohne
Gewissensbisse durch Wuppertal gehen..

1966-68, noch vor seinen Kunststudien, hat Cragg als junger
Mann zeitweise als Techniker in einem Chemielabor gearbeitet.
Vielleicht hat ihn diese Erfahrung dazu gebracht, gleichsam
ins verborgene Innere der Dinge vordringen zu wollen, um
moglichst sichtbar zu machen, was die Welt im Innersten
zusammenhalt oder auch antreibt? Die Wissbegier reicht
sozusagen bis hinab zur molekularen Ebene. ,Parts oft the
World” (Teile der Welt) heiBt ja auch die ganze Schau.
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Tony Cragg: ,Making
Sense”, 2007,
Fiberglas. (© VG
Bild-Kunst, Bonn
2016 / Foto Michael
Richter)

Doch die Wissenschaften, so Craggs Uberzeugung, tragen zwar
zahllose Erkenntnisse zusammen, die allerdings emotional blass
bleiben und einen nicht ergreifen. Erst die Kunste
verwandelten ihren Gehalt in spurbare Emotionen. In einer
Zeit, in der sich die Welt mit theoretischen Konstrukten
anfullt, begreift er ein umfassendes Sichtbarmachen offenbar
als seine Mission.

Und so wirken etliche seiner Werke einerseits, als basierten
sie auf minutiosen Form-Analysen, die dann freilich wieder zur
Synthese gelangt sind und jeweils ein (vielfaltiges) Ganzes
ergeben, um das man staunend herumgeht, immer neue Aspekte
wahrnehmend. Diese Art der Bildhauerei erweist sich — durch
die Jahrzehnte hindurch — als standige Erfindung ungeahnt
neuer Formen. Damit entstunden auch neue Begriffe und neue
Freiheiten, sagt der Kinstler selbst.
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Tony Cragg: ,Runner”,
1985, Plastik. (© VG
Bild-Kunst, Bonn 2016
/ Foto Michael
Richter)

Faszinierend ist es zu sehen, wie zunachst abstrakt anmutende,
beispielsweise wirbelsaulenformige Figurationen, auf frappante
Weise lebendige Korperlichkeit enthalten wund vitale
Zeitablaufe energiereich ,speichern”. Diese Arbeiten
oszillieren zwischen organischen und geometrischen Impulsen.
Ein spannender Widerstreit.

Oft ist es, als seien Dinge und Korper zu verschiedenen
Zeitpunkten immer wieder anders gewendet, besehen und geformt
worden, so dass sie schliefSlich gar nicht mehr recht zu fassen
sind. Herkunft verpflichtet: Auch eine Uuberdimensionale
Teekanne hat der Brite auf solche Art gestaltet, indem er
simultan verschiedenste Ansichten derselben vorfuhrt.

Neuerdings bedient sich Cragg auch der Moglichkeiten des
Computer Aided Design (CAD), doch wird er seine schier
unendlichen Formfindungen gewiss nicht von digitaler Technik
beherrschen lassen. Dazu hat er wohl einfach zu viele
Phantasien im Kopf und im Herzen, die ihn zum (un)steten
Schaffen drangen. Der Computer bleibt Hilfsmittel.
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Die Werkgruppen, die in Wuppertal prasentiert werden, reichen
bis hin zu neuesten, bisher noch nicht gezeigten Skulpturen.
Selbstverstandlich hat sich im Laufe der Jahre manches
entwickelt, was anfangs noch nicht da war. Doch gerade im
Ruckblick zeigt sich, dass sich dieses Lebenswerk wie ein Baum
verzweigt hat und auch immer wieder zum Angestammten
zuruckkehrt.

Tony Cragg: ,Parts oft he World“ — Retrospektive. 19. April
bis 14. August 2016 im Von der Heydt-Museum, Wuppertal,
Turmhof 8. Geoffnet Di-So 11-18, Do 11-20 Uhr. Mo geschlossen.
Himmelfahrt, Pfingstsonntag und Fronleichnam geo6ffnet, 1. Mai
und Pfingstmontag geschlossen. Eintritt 12 Euro, ermaBigt 10
Euro. Katalog 38 Euro, DVD 15 Euro. Internet:
www.tonycragg-ausstellung.de

Glanzvoll und ohne
Verstorung: Toshiyuki Kamioka
triumphiert in Wuppertal mit
Mahler

geschrieben von Werner HauBner | 4. Oktober 2022
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Toshiyuki Kamioka. Foto:
Andreas Fischer

Man mochte Gustav Mahler widersprechen: Doch, doch, das Beste
in der Musik steht in den Noten, wenn sie jemand wie Toshiyuki
Kamioka zum Klingen bringt. Als Opernintendant so argerlich
gescheitert, triumphiert er nach wie vor als Dirigent: Das
Wuppertaler Publikum liebt und feiert ihn, wie jetzt nach dem
Konzert mit Mahlers Dritter Symphonie in der Historischen
Stadthalle. Und das nicht ohne Grund: Was in den Noten steht,
erfahrt unter Kamiokas temperamentvoller, aber stets bewusst
auf den Punkt gefiihrter Leitung eine glanzvolle Wiedergabe.

Bei einer oft als ,monstros”“ beschriebenen Riesen-Symphonie
wie Mahlers Dritter braucht es eine klare Linienfuhrung und
eine deutlich konturierte Klang-Disposition, soll nicht die
formal disparate Anlage in ein larmendes Chaos munden. Kamioka
halt mit dem Sinfonieorchester Wuppertal die notige eiserne
Disziplin: Exakt abgestimmt treffen Streicher und Blaser
aufeinander, die gewaltigen Eruptionen vor allem des ersten
Satzes schleudern ihre Klangschichten stets differenziert in
den Raum, kein Notenrauch vernebelt, was sich in den Momenten
strahlend-majestatischer Entfaltung — die Kamioka offenbar
sehr liebt — oder in tintiger Verdusterung ereignet.

Auch die verzerrten Schein-Zitate aus militarischem
Geschmetter oder die grell-primitiven Melodiefetzen von



Jahrmarktsmusik sprengen die klare Disposition nicht. Kamioka
zeigt sich als Souveran, der auch Uber scheinbar chaotische
Bewegungen seiner Klangtruppen einen napoleonisch kuhlen
Uberblick wahrt und die gladnzend auf ihn eingestimmten
Sinfoniker zum Siege fuhrt.

Uberhaupt das Orchester: Es muss sich mit diesem Mahler vor
der Konkurrenz der Klangkoérper der Umgebung nicht verstecken.
Schon die entschiedene Exposition der Hoérner 1lasst keinen
Zweifel am versierten Umgang mit schwierigem Material. Wenn
die Holzblaser mit ihrem Unisono den Marsch hollisch
einfarben, wenn das mit acht Mann besetzte Schlagwerk im
Pianissimo seine Kraft bandigt, wenn die hohen Streicher
flirrend helle Kontraste ohne Scharten und Kratzer
prasentieren, weilS man das Mahler’sche musikalische Universum
in guten Handen. Vor allem: Die Konzentration bleibt
ungebrochen, bis in den atherischen letzten Adagio-Satz, in
der die Entruckung des Klangs bei den Streichern leuchtet,
dynamisch sorgfaltig gesteigert und intensiv gefullt. Den
ruhevollen Pianissimo-Beginn muss eine Streichergruppe erst
einmal so gelost und ,,empfunden” realisieren!

Gustav Mahler auf
einem Foto von 1909,
zwel Jahre vor



seinem Tod.

Mahlers musikalisches Universum bindet vokale Elemente mit
ein: Kathrin GOring zitiert die Worte des Alt-Solos aus
Friedrich Nietzsches ,Also sprach Zarathustra“ auf dem dunklen
Klanggrund wie eine aus dem Irgendwo kundende Prophetin; die
Damen des Wuppertaler Opernchors und die Knaben der
Wuppertaler Kurrende bringen zum Ausdruck, dass Mahler mit dem
Lied ,Es sungen drei Engel” aus ,Des Knaben Wunderhorn“
zwischen bewusster Naivitat und erhabener Schlichtheit pendelt
— auch die Chore bindet Kamioka konsequent in das Klangbild
ein.

Ungeheures Lachen iiber die Welt

So ist also alles aus den Noten herausgelesen? Mit Sicherheit.
Aber die Suche nach dem ,Besten”, das Mahler so unbestimmt in
seinem Wort anspricht, fdhrt dann doch Uber Aufgeschriebenes
hinaus. Und um das zu finden, hatte Kamioka ein paar Risiken
mehr eingehen mussen. Mahler sagte einmal zu seiner Dritten,
sie sei ein ,ungeheueres Lachen Uber die ganze Welt"“. Uber
diese abgrundige, sarkastisch gewlirzte Verunsicherung schwebt
Kamiokas Deutung weit hinauf in die Spharen von Schonheit und
ungebrochenem Glanz.

Doch, doch, das Grelle, das Dissonante, das Gewalttatige ist
prasent, ist von Kamioka gekonnt erfasst und ausgespielt. Aber
der Hauch des sarkastischen Ingrimms, die flammende
Verzweiflung, die britende Depression, die sich furchtbar
aufbaumende, in Erschopfung verpuffende Energie - diese
Extreme emotionalen Ausdrucks holt Kamioka nicht ein.
Verstorung sollte nicht walten, aber die Mahler’sche Welt ist
tief, tiefer noch als in den Noten gedacht..

Das Vierte Sinfoniekonzert des Wuppertaler Sinfonieorchesters
am 13. Und 14. Dezember in der Stadthalle prasentiert ein



auBergewdohnliches Programm mit Musik der polnischen
Komponisten Karol Szymanowski, Mieczystaw Kartowicz und
Wojciech Kilar. Die Leitung hat Antoni Wit, Direktor der
Warschauer Nationalphilharmonie. Info:
www.wuppertaler-buehnen.de

Mehr Mahler in der Region gibt es am 20., 22, und 23. November
in Diisseldorf: In der Tonhalle dirigiert Adam Fischer, neuer
Chefdirigent der Sinfoniker, Mahlers Siebte Symphonie. Info:
www.tonhalle.de . Im Februar gastiert das Mahler Chamber
Orchestra mit der Zweiten Symphonie seines Namensgebers unter
Daniel Harding in der Philharmonie Essen (19.), im Konzerthaus
Dortmund (20.) und in der Philharmonie Koéln (21. Februar
2016). Info: www.mahlerchamber.com

»Weltkunst” ohne Grenzen -
Wuppertal zeigt die famose
Sammlung des Eduard von der
Heydt

geschrieben von Bernd Berke | 4. Oktober 2022

Von einem veritablen ,GroBereignis” spricht Wuppertals
Museumsdirektor Gerhard Finckh, der zwar zu schwelgen weiRB,
aber nicht zu maBlosen Ubertreibungen neigt. Man zeige - in
bislang beispielloser Breite - wesentliche Teile der
bedeutendsten deutschen Kunstsammlung, die hauptsachlich in
den 1930er und 40er Jahren aufgebaut wurde.

Konkreter: Wuppertal wurdigt den Mann, dem es quasi seine
grandiosen Museumsbestande und seinen bleibenden Rang in der
Kunst-Landschaft verdankt. Wenn man es pathetisch sagen mag:
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Alle Stockwerke des Hauses sind nun von Sammlergeist des
Eduard von der Heydt erfiullt.

Vincent van Gogh:
,Kartoffelsetzen” (1884).
Vermachtnis Eduard von der
Heydt, 1964 (Foto: Von der
Heydt-Museum Wuppertal)

Seit 1962 tragt das Museum den Namen Von der Heydts. Er hat
der Stadt nicht nur unermasslichen Kunstbesitz vermacht,
sondern auch ein Millionenvermogen, das in eine Stiftung zum
Ankauf weiterer Werke eingeflossen ist. Gluckliches Wuppertal!
Jedenfalls in dieser Hinsicht.

Eduard von der Heydt war, wie schon sein Vater August, ein
Wuppertaler Bankier, der nach und nach in London, der Schweiz,
den Niederlanden, Berlin und Paris wirkte; ein Mann von
europaischem Format also. Aufbauend auf der Kunstsammlung
seines Vaters (erst konventionell mit Marees, Makart und
Courbet, dann auch schon kuhner ausgreifend), trug er eine
famose Kollektion der Moderne zusammen. So zahlte er zu jenen
Pionieren, die schon sehr zeitig Picasso-Bilder erwarben.
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Paul Cézanne: ,Liegender
weiblicher Akt (um
1886/90). Vermachtnis Eduard
von der Heydt, 1964 (Foto:
Von der Heydt-Museum
Wuppertal)

Doch nicht nur das. Durchaus gleichberechtigt kamen
kinstlerische Arbeiten aus Asien, Afrika und Ozeanien hinzu.
Etliche Fotografien aus Von der Heydts groBbiurgerlichen Villen
und sonstigen Wohnsitzen bezeugen solch hierarchieloses
Nebeneinander im Sinne einer ubergreifenden ,Weltkunst“-Idee.
Von der Heydt besaBR selbst ein Gespur fur Qualitat, liell sich
freilich auch eingehend von Fachleuten beraten. Man konnte ja
nicht alles selbst wissen.

Erstmals in dieser uppigen Form werden nun Eduard von der
Heydts Sammlungen wieder zusammengefuhrt. Rund 320 Exponate
reprasentieren die etwa 3500 Stucke, die Eduard von der Heydt
erwerben konnte. Skulpturen und Bildnisse aus Asien und Afrika
kamen nach dem Zweiten Weltkrieg ins Zuricher Rietberg-Museum
(Villa Wesendonck), wahrend die Uberwiegend moderne Kunst ins
Wuppertaler Museum zuteil wurde. Jetzt kooperieren beide
Institute, um die Gesamtschau zu ermdéglichen. 1In
chronologischer Folge werden Aspekte der Sammlerbiographie und
der Museumsgeschichte aufgefachert.
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Buddha auf dem
Schlangenthron,

Kambodscha, Khmer-
Reich, 12. Jhdt.
Sandstein. (Foto:
Museum Rietberg,
Zurich)

Einige gekonnte Inszenierungen der ,Weltkunst“-Schau lassen
Kontexte der Sammelzeit aufleben. Immer wieder sieht man hier
Originale, die schon auf besagten historischen Fotografien
auftauchen. Es ist, als traten sie plastisch aus jener
Historie hervor, als wirden sie ungeahnt lebendig.

Ein Saal lasst beispielsweise ahnen, wie Von der Heydts
Sammelstiucke vor der majestatischen Meereskulisse im
hollandischen Zandvoort (wo er einen Bank grindete) gewirkt
haben mogen. Eine weitere Vergegenwartigung betrifft den Monte
Verita, die traditionelle Kultstatte damaliger Lebensreformer,
die Eduard von der Heydt kurzerhand kaufte, um dort u. a. ein
Hotel zu betreiben. Die kinstlerische Ausstattung des (hier
teilweise stilgerecht nachempfundenen) Speisesaals hatte
wahrhaft museale Qualitaten.
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Maske batcham

(Kamerun, Bamileke,
Bamendjo, 19. Jhdt.,
Holz) . (Museum

Rietberg, Zirich)

Ach ja. Wir haben bislang noch kaum Kinstlernamen genannt.
Nun, man musste ja auch weite Teile der Moderne
durchbuchstabieren, von Van Gogh bis Picasso, von 0Odilon Redon
bis Moholy-Nagy, von Hodler bis Jawlensky, von Modersohn-
Becker bis Beckmann. Um doch nur wenige zu nennen. Schon beim
Presserundgang mussten, um die Fulle zu bewaltigen,
tatsachlich Meister wie Edvard Munch auch schon mal ,links
liegen gelassen” werden, sonst ware der Termin zeitlich
ausgeufert.
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Alexej von Jawlensky: ,Die
schwarzen Augen“ (1912).
(Von der Heydt -Museum
Wuppertal)

Zu all den Werken der Europaer gibt es faszinierende Beispiele
fur afrikanische und asiatische Kunst, die nicht etwa unter
soziologischen, sondern unter asthetischen Gesichtspunkten
gesammelt wurde; wie denn uberhaupt Eduard von der Heydt vor
allem der Schonheit huldigte und mit der Kunst keinen hehren
Bildungsauftrag fur die einfachen Leute verfolgte. Das
unterschied ihn von Karl Ernst Osthaus, der ein paar
Jahrzehnte zuvor von Hagen aus zum sendungsbewussten
Botschafter der Moderne wurde.

Die Ausstellung, kuratiert von Antje Birthalmer, verschweigt
auch nicht Eduard Von der Heydts notgedrungenes Lavieren im
,Dritten Reich”. Die Familie zahlte zum engeren Kreis um
Kaiser Wilhelm II., der einen reaktionaren Kunst-Geschmack
hatte, sich aber nie kritisch zur fortschrittlich orientierten
Sammeltatigkeit der Banker geauBert haben soll.

Spurbar 1ist ein abwagendes Bemuhen um geschichtliche
Gerechtigkeit. Nach 1946 wurde Von der Heydts zunachst
zwiespaltig erscheinendes Verhalten in der NS-Zeit gerichtlich
untersucht. Es sieht so aus, als hatte er sich einigermafen
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anstandig verhalten und jedenfalls keine Kunst-,Schnappchen”
auf Kosten drangsalierter judischer MitblUrger an sich
gebracht.

R,

Eduard von der
Heydt als ,Buddha
vom Monte Verita“,
um 1930. (Foto:
Privatarchiv)

Ein Uberaus kompliziertes Diagramm soll auBerdem
veranschaulichen, wie Eduard von der Heydt staatliche
Geldflusse, gedacht fur deutsche Spionage, teilweise
umgeleitet hat, um Juden vor der Verfolgung zu retten.
Allerdings herrscht auf diesem Felde immer noch
Klarungsbedarf. Abermals soll ein Symposion im Rahmen der
Ausstellung der schwierigen Wahrheit naher kommen.

Im Laufe des Rundgangs fragt man sich gelegentlich, was dieser
Sammler denn eigentlich fiur ein Mensch gewesen sei. Eine
Fotografie zeigt Eduard von der Heydt als eine Art Buddha im
Schneidersitz. Er wirkt freundlich, aber letztlich auch
unnahbar. Aus seinem Privatleben drang wenig bis nichts nach
aullen; ganz so, als hatte er — im Reich einer vermeintlich
reinen Asthetik — (ber allem geschwebt.


http://www.revierpassagen.de/32383/weltkunst-ohne-grenzen-wuppertal-zeigt-die-famose-sammlung-des-eduard-von-der-heydt/20150925_1551/eduard_von_der_heydt_als_buddha_vom_monte_verita

,Weltkunst. Von Buddha bis Picasso. Die Sammlung Eduard Von
der Heydt”. 29. September 2015 bis 28. Februar 2016. Von der
Heydt-Museum, Wuppertal, Turmhof 8. Eintritt 12 Euro, ermaRfigt
10 Euro, Katalog 25 Euro. Geoffnet Di-So 11-18 Uhr, Do 11-20
Uhr, Mo geschlossen. Info-Hotline: 0202/563-26 26.
www.von-der-heydt-museum.de / www.weltkunst-ausstellung.de

Gotterdammerung fur die
Gralswelt: ,Parsifal” 1in

kontroverser Deutung in
Wuppertal

geschrieben von Werner HauBner | 4. Oktober 2022

Wuppertaler Buhnen:
,Parsifal”, Szene
aus dem zweiten
Aufzug mit Tilmann
Unger und Kathrin
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Goring. Foto: Uwe
Stratmann

Was der Gral ist, das sagt sich eigentlich nicht. Der Junge,
der sich da etwas abseits von den anderen Studenten an den
roten Livreen der Tiirsteher vorbeidriickt, weilfl es auch nicht.
Er zuckt die Schultern: Eben doch nur ein Tor? Aber Thilo
Reinhardt sagt es uns, im Laufe der fiinf Stunden ,Parsifal” an
der Wuppertaler Oper.

Der Gral 1ist demnach ein machterhaltendes Konstrukt, eine
Gedanken-Chimare, ein ideologisches Bucher- und
Herrschaftswissen. Parsifal verbrennt am Schluss dieses Buch,
den Speer und die Abschussvorrichtung fur eine
Panzerabwehrrakete gleich mit.

Da war er kurz vorher zuruckgekehrt in eine verwustete Welt
(Kompliment fir den Inspizienten Klaus Bjarne Kasch: Er hat
die Materialschlacht im Griff). Er kommt wieder als UN-
Blauhelm, also wohl als Friedensstifter, und feiert wie
Christus mit der multiethnischen Soldatenschar ein Abendmahl.
Brot wird gebrochen, Wein gereicht, und die traumatisiert
zitternde Kundry darf auch mit an die Tafel, die aus zweil
umgesturzten, zusammengeschobenen Spinden gebildet ist.

Begonnen hat alles in feinster Ordnung. Die Jungs, die fur die
Gralswelt vorgesehen sind, absolvieren eine High-End-
Erziehung. Wir sehen vor uns die Sporthalle des Colleges
(Buhne: Harald Thor, Kostume: Katharina Gault). Trainer
Gurnemanz scheucht die Schlafer hoch. Vor dem Fechten
Lockerungsubungen: Schon in diesem Moment ist es einer Dame im
Publikum zu viel. Diese Inszenierung habe doch wohl mit Wagner
nichts zu tun, ruft sie ins Publikum, bevor sie die Tur
gerauschvoll zuklappen lasst. Woher wollte sie das wissen?
Denn an diesem Punkt war Reinhardts Exposition durchaus
nachvollziehbar: Gurnemanz ist schlief8lich ein Erzieher, und
dass im Vorhof des Grals eine Elite herangezogen wird, ist
wohl nicht zu bezweifeln. Auch bei Wolfram von Eschenbach



lernt Parzifal die Regeln des Hofes bei Gurnemanz.

Elite-Erziehung im College:
Thorsten Grumbel (Gurnemanz)
und die Statisterie der
Wuppertaler Buhnen. Foto:
Uwe Stratmann

Das Bild des exklusiven Internats funktioniert: Bei der
Spindkontrolle wird ein Pin-up-Girl entdeckt — und ein Teddy.
Dessen Besitzer wird hohnisch gemobbt, bekommt unter den
voyeuristischen Blicken seiner Kumpel den Hintern rituell
versohlt: Weicheier haben keinen Platz unter kunftigen
Entscheidern. Sobald Gurnemanz den Rucken kehrt, kehren die
das Tier hervor: Kundry, streng-altliche Sekretarin in
altmodischem Kostum, den Aktenordner mit wichtigen Unterlagen
verwaltend, wird ungeniert angemacht: Die jungsten Berichte
uber Sex and Crime an englischen Elite-Internaten lassen
grullen.

Parsifal, so legt Reinhardt nahe, bleibt diese Welt fremd. Er
schielSt mit seinem Pfeil Kkeinen Schwan, sondern den
kraftvollsten Turner an, der ganz am Anfang sein Kdnnen an den
Ringen demonstriert hat. Irritierend, aber schlussig: Es ist
sein erster, unbewusster Angriff auf diese Welt kanalisierter
Gewalt und unterdrickter sexueller Krafte. Die Schiuler dagegen
sehen wahrend Gurnemanz‘ moralischer Tierschutztirade
interessiert zu, wie sich der junge Mann im Blut windet.



Amfortas — das Opfer: Die
Szene der ,Gralsenthuallung”
in Thilo Reinhardts Deutung
von Wagners ,Parsifal” 1in
Wuppertal. Foto: Uwe
Stratmann

Der Gral: Amfortas, ein Alt-68er mit wirren langen Haaren, ist
das kostbar mit einem priesterlichen Mantel geschmuckte Opfer.
Einer, der einst einen Fehler gemacht hat. Er wird auf einem
Blech wie ein Gekreuzigter montiert. Die ausgestreckten Arme,
kunstvoll aufgeritzt, spenden das Blut, das livrierte Pedelle
auffangen und den Rittern kredenzen. Die Schiler saufen
derweil das Blut, das herabrinnt und sich am unteren Blechrand
in einer Rinne sammelt. Ein verstorendes Bild ungenierter
Brutalitat. Champagner schwebt herab, ein Foto zur Erinnerung
beendet das Ritual.

Wer bist du, grabender
Greis? In Wuppertals
~Parsifal” wird tief



geschurft. Thorsten Grumbel
(Gurnemanz) wund Tilmann
Unger, als Soldat
zuruckkehrend, 1im dritten
Aufzug. Foto: Uwe Stratmann

Parsifals Erkennen durch den Kuss, so darf man annehmen,
sprengt diese Welt aus den Fugen. Im dritten Akt sind die
Spinde umgestlirzt, Gurnemanz, ein grabender Greis, stahlt
jetzt seine Muskeln mit der Erdschaufel. In einem der
Stahlschranke entdeckt er Kundry: Ihr Stohnen, als sie ihr
Gesicht im Spiegel betrachtet, hat etwas von: ,0h mein Gott,
wie seh’ ich aus!“

Aber, ein Gliuck, der Ordner mit Kundrys Unterlagen hat das
Unglick Uberstanden! Als gute Verwaltungskraft strebt sie
danach, wenigstens die Papiere in Ordnung zu bringen: ,Wie
anders schreitet sie als sonst ..“. Ein Zug alter Krabbler
erscheint, versucht, sich noch einmal fur das Ritual in Form
zu bringen. Vergeblich: Parsifal pfeffert die Kultgegenstande
ins Feuer: Speer, Buch, Rauchmantel vergehen. Gotterdammerung
fur die Gralswelt.

Auch wenn die Botschaft der Bilderflut, die Thilo Reinhardt
und der immer wieder einfallsreiche Harald Thor entfesseln, am
Ende doch ins Vordergrindige abgleitet, bleibt die geistige
Basis der 1Inszenierung bemerkenswert, 1ihre szenische
Durchfuhrung angemessen, auch wenn sich die Bilder kritisch
befragen lassen: Blauhelmsoldaten stehen nicht unbedingt fur
das Mitleid, das Wagner aus christlichem und
schopenhauerischem Gedankengut entwickelt hat. Auch die
Konzeption der Figuren lasst zu viele Fragen offen: Titurel -
der zuverlassige Martin Blasius — vielleicht der Vorsitzende
des Schultrager-Komitees? — bleibt eine zu blasse Nebenfigur.
Kundry verliert sich im dritten Akt im Ungefahren. Und
Klingsor gewinnt nur schwerlich eine eigenstandige Kontur,
wird sehr funktional konzipiert.
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Symbol- und Gedanken-Raum:
Klingsors Reich im Entwurf
Harald Thors in Wuppertal.
Foto: Uwe Stratmann

Der zweite Akt in einem weiBen (Gedanken-)Raum lasst sich als
innerer Reifungsprozess Parsifals lesen — mit Kundry als
rotgewandeter Fantasiegestalt des herausfordernden Weibes,
einer verschleierten Dame, die sich zum Schluss als Klingsor-
Transe entpuppt, und einer brautlichen Gestalt, die man als
Erscheinung von Parsifals Mutter Herzeleide lesen kann.
Dennoch: Szenisch kann Wuppertal mit Thilo Reinhardts
Phantasmagorie weit eher punkten als Essen vor zwei Jahren mit
Jochen Schlomers verqueren Konstrukten.

Das gilt fur die Szene, nicht jedoch flir die Musik: Hat Stefan
Soltesz am Aalto-Theater ein weites Panorama musikalischer
Subtilitat eroffnet, bleibt Toshiyuki Kamiokas Lesart in
Wuppertal auf schmaler Spur. Schon die rasche Er6ffnung -
Kamioka sucht nach einem modernen, entmystifizierten
,Parsifal”“-Klang — ist ohne Reiz phrasiert, mit einer zu
langen Generalpause und befreit vom Bluhen der Bodgen.

Die sinnliche Magie der Klangmischungen Wagners wird reduziert
auf rationale Blasse. Geheimnislos buchstabiert Kamioka
wichtige Motive, auf das subtile Spiel des allmahlichen
Erbluhens und Erblassens, Trennens und Verschmelzens des
musikalischen Materials lasst er sich nicht ein. Im dritten
Aufzug verlieren sich die Violinen dunn und klangarm; den
spannungsvollen Weg zum Finale verfolgt Kamioka lapidar und



glatt. An die grollen Parsifal-Dirigate der Geschichte darf man
nicht denken.

Der Tenor Tilmann

Unger singt in
Wuppertal den
Parsifal. Das Foto
wurde von den
Wuppertaler Buhnen
zur Verfliugung
gestellt.

Auch die Sanger kommen zum guten Teil nicht Uber den
Durschnitt hinaus; von der internationalen Klasse, die
Kamiokas Stellvertreter Joachim Arnold angekindigt hatte, ist
wenig eingelost: Thomas Gazheli — er hat den Amfortas wie
viele andere Wagner-Partien bei den Festspielen in Erl
gesungen — bleibt rau, angestrengt, gefahrdet in der Hohe.
Thorsten Grumbel von der Deutschen Oper am Rhein strahlt als
Gurnemanz weder szenische Autoritat aus, noch kann er mit
seinem verlyrisierten, zeitweise dunn wund wungestutzt
klingenden Gesang uberzeugen.

Andreas Daum (Klingsor), viel beschaftigt an der Wiener
Volksoper, und Kathrin Goring (Kundry), im Wagner-Fach in



Leipzig regelmalig eingesetzt, gehOren zur positiven Bilanz
des Abends. Daum singt mit uberlegter Prasenz; Goring neigt
manchmal zur Harte, hat aber Emission und Vibrato tadellos
unter Kontrolle.

Der Parsifal ist Tilmann Unger, jugendlich gutaussehend, der
mit der Partie vor einem Jahr in Innsbruck debutiert hat. Der
Tenor hat von Wirzburg ausgehend seine Karriere geduldig
aufgebaut; das zahlt sich aus: Sein Ton ist noch nicht ganz
frei gebildet, aber die Stimme wirkt gesund und unangestrengt,
hat eine dunkel-sinnliche Farbe und gestalterisches Potenzial.

Der Chor von Jens Bingert gibt sein Bestes — und das ist
beachtlich. Dass er im Schlussbild auseinanderfallt, mag auch
der Szene geschuldet sein. Dieser ,Parsifal” wird — wie schon
im Premierenbeifall — Kontroversen auslosen. Das macht nichts:
Wagner als Liturgie groBburgerlicher Kunstreligion hat sich
langst uberlebt, und Thilo Reinhardt bietet zumindest den
Stoff, aus dem sich neue Ideen entwickeln.

Weitere Vorstellungen: 4. wund 6. April. Info:
www.wuppertaler-buehnen.de

Mit 66 zum ersten Mal in der
Schwebebahn

geschrieben von Hans Hermann Popsel | 4. Oktober 2022

Es soll sie ja geben, jene Menschen aus Nordrhein-Westfalen,
die schon in Rente sind und doch noch nie in der Wuppertaler
Schwebebahn gesessen und hoch Uber der Wupper das leichte
Pendeln des Wagens genossen haben. Zu dieser Gruppe gehorten
auch unsere Freunde aus dem sudlichen Munsterland, die durch
unsere Einladung mit ihren 66 und 63 Jahren zum ersten Mal
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dieses Technikwunder im Bergischen Land erlebten.

Die Schwebebahn UuUber der
Wupper in Elberfeld. (Foto:
Hans H. Popsel)

Einen gemeinsamen Besuch der sehr eindrucksvollen Pissarro-
Ausstellung im Wuppertaler Von-der-Heydt-Museum verbanden wir
also mit der Fahrt in der Schwebebahn von der Endstelle
Oberbarmen bis nach Elberfeld. Déppersberg hieB die dortige
Haltestelle fruher, jetzt hat man sie grofstadtisch 1in
,Hauptbahnhof® umbenannt. Gemeint ist damit allerdings der
benachbarte DB-Bahnhof.

Schon der Aufstieg vom StraBenniveau auf die
Einstiegsplattform ist gewOhnungsbedirfnis, und dann kommt die
Bahn leicht ratternd tatsachlich wie schwebend angefahren.
Allerdings schweben die Wagen ja nicht wirklich wie die
Jungfrau im Zaubertrick, sondern sie hangen mit einem Stahlarm
und einem Laufrad in einer Schiene, die fast durchgangig dem
Flussverlauf folgt. Wegen dieser Konstruktion sagen Fachleute
auch nicht ,,Schwebebahn®, sondern sie nennen das Gefahrt eine
»Einschienenhangebahn®.

Die Wuppertaler Bahn ist auch nicht die einzige ihrer Art in
Deutschland, denn auch 1in Dresden gibt es so ein
Schwebefahrzeug, das die Touristen auf einen Aussichtsberg
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befordert. Die beiden Bahnen sind jeweils zweigleisig und fast
gleich alt: In Wuppertal ging sie am 1. Marz 1901 in Betrieb,
und in Dresden fahrt sie seit dem 6. Mai des selben Jahres.
Konstruiert wurden sie von dem Ingenieur Eugen Langen.

Auch weltweit sind die deutschen Bahnen nicht einmalig: Seit
1982 verkehrt so eine ,Einschienenhangebahn® im amerikanischen
Memphis und verbindet zwei Stadtteile rechts und liks des
Flusses Mississippi , allerdings etwas komfortabler als bei
uns: Sie ,schwebt” namlich fast lautlos auf Gummiradern. Der
beruhmte Mephis-Burger Elvis Presley konnte sie nicht jedoch
mehr benutzen — er starb fuanf Jahre zuvor, am 16. August 1977.

Statt Steigflug ein Absturz:
Wuppertals Opernchef
Toshiyuki Kamioka wirft hin

geschrieben von Werner HauBner | 4. Oktober 2022

Toshiyuki Kamioka. Foto:
Antje Zeis-Loi

Schmerzhafte Schlappe fiir die Wuppertaler Kulturpolitik:
Opernintendant und Generalmusikdirektor Toshiyuki Kamioka
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verlasst die Stadt zum Ende der Spielzeit 2015/16. Der Japaner
kehrt in seine Heimat zuriick, um dort ein , bedeutendes
Sinfonieorchester” zu iibernehmen.

Noch vor einer Woche hatte Kamioka entsprechende Meldungen
dementieren lassen. Nach der Sitzung des Wuppertaler
Kulturausschusses am 19. November war es offiziell: Sein bis
2019 laufender Vertrag wird aufgelost.

Mit Kamiokas Rluckzug erreicht der Niedergang der Wuppertaler
Buhnen eine weitere Stufe. Er begann, wie in manch anderer
hochverschuldeter Stadt, mit dem Heruntersparen der Buhnen,
bis die skelettierte Substanz nichts mehr hergab. Das viel
gerihmte Schauspielhaus lieB man verrotten; es musste schon
2009 teilweise geschlossen werden und ist seit Mitte 2013 ganz
dicht. Sanierungseffekte wurden damit nicht erzielt, denn die
gestrichenen Ausgaben fur die Kultur andern an den Ursachen
der stadtischen Misere nichts.

2012 kam die Stadt dann auf die Idee, Oper und Schauspiel ,mit
personellen und organisatorischen Anderungen dauerhaft (zu)
sichern und kostengunstiger” zu machen. Dafiur mussten die
beiden Intendanten flir Schauspiel und Oper, Christian von
Treskow und Johannes Weigand, mit Auslaufen ihrer Vertrage zum
Ende der Spielzeit 2013/2014 gehen. Ein Rumpf-
Schauspielensemble mit der fruheren Chefdramaturgin des Wiener
Volkstheaters Susanne Abbrederis als Intendantin spielt nun in
einer umgebauten Lagerhalle — und muss eine Auslastung von
mindestens 75 Prozent erreichen. Was das bedeutet, ist klar:
erzwungener Mainstream, gangige Kost. Kein Spielraum fur
Experimente.

Spielraume waren auch im Musiktheater nicht mehr zu erwarten.
Toshiyuki Kamioka und sein alerter Stellvertreter Joachim
Arnold stellten bei einer Pressekonferenz im Marz 2014 einen
profillosen Spielplan vor, der uUber das gangigste Repertoire
hinaus nichts zu bieten hatte - am wenigsten die ,enorme
Bandbreite”, die Oberblrgermeister Peter Jung vorher noch



versprochen hatte.
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Opernhaus Wuppertal. Foto:
Andreas Fischer

Vor allem aber kindigte man in Wuppertal — nach einem
wochenlangen Spiel von Verschleiern, Dementieren und
Schonreden — das Ende des traditionellen Ensemble-Betriebs an:
Seit Herbst 2014 spielt die Oper im Stagione-System, Sanger
erhalten Stluckvertrage, das kunstlerische Personal hinter der
Buhne ist auf ein Minimum geschrumpft. So sehr man sich
bemuhte, angebliche kinstlerische Vorzige des Verzichts auf
ein Ensembletheater zu bemihen — Kamioka 1liell bei der
Spielplan-Pressekonferenz keinen Zweifel: Ohne die Einschnitte
sei die Kurzung des stadtischen Finanzierungsbeitrags um zwel
auf nur noch 8,4 Millionen Euro nicht aufzufangen.

Fur Kamioka bedeutete die neue Struktur die Kronung einer
Laufbahn: Seit 2004 Generalmusikdirektor wund durchaus
geschatzter Dirigent, wurde der Trager des Von der Heydt-
Kulturpreises der Stadt Wuppertal zum Opernintendanten
berufen. Ein erheblicher Machtzuwachs, der ihm mit dem als
lukrativ eingeschatzten Posten auch freie Hand 1in
kinstlerischen Belangen gewahrt.

Oberburgermeister Jung verband mit dem Zuschnitt des
Wuppertaler Opernbetriebs auf die Person Kamiokas
hochfliegende Erwartungen: Der Dirigent sollte den Erfolg
seiner Symphoniekonzerte auch auf die Oper Uubertragen. Von



s,ilnternationalem” Niveau war oOfter die Rede. Der ertraumte
Glanz sollte Uber die Region hinaus ausstrahlen.
Geschaftsfuhrer Enno Schaarwachter sprach von einem Ende des
»Sinkflugs”. Dass Kamiokas Vorganger Johannes Weigand dem
Wuppertaler Haus mit einem originellen Spielplan und
grundsolider Ensemblearbeit gerade Uberregionale Beachtung
verschaffte und dabei war, ein neues, neugieriges Publikum zu
gewinnen, hatte Jung offenbar, geblendet von seinen eigenen
Visionen, grundlich Ubersehen.

Sie haben gut lachen: Josef
Wagner (Don Giovanni) und
Hye-Soo Son (Leporello) in
der neuesten Produktion von
Mozarts Oper in Wuppertal in
Regie und Ausstattung von
Thomas Schulte-Michels.
Foto: Uwe Stratmann

Nun tut der Garant der strahlenden Zukunft doch, was er vor
einer Woche noch dementieren lief8: Er schmeift den Bettel hin,
verzieht sich nach Japan und Uberlasst Wuppertal samt der auf
ihn zugeschneiderten Konzeption der Oper sich selbst.

Das spricht nicht fdr Kamioka: Wer ihm wohlwollend gesonnen
ist, muss ihm zumindest fehlendes Durchhaltevermogen
attestieren. Man konnte sein Verhalten aber auch als
rucksichtlos bezeichnen. Von der Verantwortung gegenuber einer
gebeutelten Stadt, die sich von ihm eine kunstlerisch



tragfahige Perspektive erwartet hat, ist wohl kaum zu
sprechen. Die Enttauschung Jungs spricht aus der Meldung, die
er verbreiten lieB: ,Zu meiner grollen Besturzung und meinem
ausdrucklichen Bedauern hat Prof. Kamioka 1in mehreren
Gesprachen erklart, dass er Uber das Ende der Spielzeit
2015/2016 seine Arbeit in Wuppertal nicht fortsetzen werde”,
heillt es da.

Hoffentlich ist der Wuppertaler Scherbenhaufen eine Warnung
fiur alle Kommunalpolitiker, den bauernfangerischen Sprichen
all jener grundlich zu misstrauen, die ihnen weismachen
wollen, man konne mit weniger Geld besseres Theater machen.
Und ein Lehrstick fur jene, die standig das bewahrte
Ensembletheater schlecht reden, weil es angeblich zu teuer und
kinstlerisch nicht innovativ genug sei. Dazu gehoren nicht nur
Politiker, sondern leider auch eilfertige Theaterleute und
Theaterwissenschaftler.

FUur Wuppertal konnte die Situation aber auch die Chance
bieten, ihre Oper zurick auf ein solides Fundament zu stellen:
mit einem bewahrten, erfahrenen Intendanten an der Spitze, mit
einem sorgfaltig zusammengestellten Ensemble und mit einem
Programm, das die Menschen lockt und der Wuppertaler Oper ein
unverwechselbares Profil gibt.

Fiir Kenner und GenieRer:
Khatia Buniatishvili und
Renaud Capucon 1in Wuppertal

geschrieben von Werner Haullner | 4. Oktober 2022
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Weltklasse-Geiger: Renaud
Capucon. Foto: Paolo Roversi

Drei Programmteile hat der Abend in der historischen
Wuppertaler Stadthalle, wie es sich fiir ein anstandiges
Kammerkonzert gehort. Drei Mal erklingt Musik der
Spatromantik, komponiert in den Jahren 1886/87.

Man bewundert, wie fruchtbar damals das musikalische Schaffen
in Europa war, und man fragt sich gleichzeitig, ob diese
Abfolge nicht zu einfdrmig werden konnte. Denn so fundamental
unterscheiden sich die Werke von Antonin Dvorak, Edvard Grieg
und César Franck nicht, dass sie markante Kontraste aufreiRen
konnten.

Die Gefahr des durchgangigen, sich nur gelegentlich erregt
vergessenden Lyrizismus ist in der Tat gegeben. Nur: Khatia
Buniatishvili und Renaud Capucon, die Stars des Abends,
wissen, wie man das Zuschnappen der Fallen vermeidet. Ihre
Methode ist nicht, die latenten Kontraste zu vergroBern (und
damit unter Umstanden zu vergrobern), sondern sie subtil zu
verfeinern.

Es ist eine Methode fiur Kenner und Genieler, wie man sie im
,Silver Circle” des Klavier-Festivals Ruhr vermuten moéchte.
Denn fur diesen kulturstitzenden Personenkreis sollte das
Wuppertaler Konzert ein Dankeschon sein — eines, an dem
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freilich jeder teilnehmen konnte. Eine Chance, die sich viele
Wuppertaler seltsamerweise entgehen liellen: Der Saal hatte
noch Kapazitaten frei.

Renaud Capucon hat in diesem Jahr mit Violinkonzerten von
Brahms und Saint-Saéns in Essen nahegelegt, ihn zu den derzeit
weltbesten Geigern zu zahlen. Ein Eindruck, der sich 1in
Wuppertal bestatigt. In Dvoraks ,Vier romantischen Stiicken“
lasst er seinen herrlich erfullten Ton herrschen: einen
vollen, leuchtenden, aber nie zu pastosen Klang, substanzvoll
bis in die atherischen Bereiche des Flageoletts, fern von
ordinarer Verruchtheit in den tiefen Tonen der G- und der D-
Saite. Aber Capucon gefallt sich auch nicht 1in
klassizistischer Politur. Er phrasiert lebendig, mit glanzend
austariertem Atem: Der Zuhorer sitzt auf der Stuhlkante und
wird mitgetragen auf den Kulminationspunkt der Spannung.

Khatia Buniatishvili wirkt wie eine Kundry des Klaviers:
,Dienen, dienen” scheint ihre Haltung, wenn sie sich bei
Dvorak in weichen, locker perlenden Akkorden zuricknimmt und
dem Geiger den leuchtend lachenden Auftritt gonnt. Aber dann,
im ,Allegro maestoso” des zweiten Stucks, emanzipiert sie
sich, reagiert auf den tanzerisch angehauchten Rhythmus mit
markantem Zugriff, greift die Schattierungen im Ausdruck der
Violine auf und spiegelt sie zuruck: Ein Dialog mit
Sensibilitat und Temperament — Eigenschaften, die wir bei den
Auftritten der georgischen Pianistin seit ihrem Klavier-
Festival-Deblut 2009 immer wieder bewundern. Und Tugenden, die
sich in Edvard Griegs c-Moll-Violinsonate (op.45) und César
Francks Hauptwerk der kammermusikalischen Geigenliteratur aufs
Schonste bewahren.
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Das Programm des Wuppertaler
Abends gibt es auch auf CD,
erschienen Mitte Oktober bei
Erato (0825646250189)

Zum Beispiel im ersten Satz der Grieg-Sonate, die der
Komponist ,appassionato” gespielt haben will: Capucon und
Buniatishvili 1leiten daraus keine Aufforderung zu
vordergrundiger Expression ab. Sie stutzen mit dunkel-
rauchigen Klangen, mit feinstem, durch das Pedal verflussigtem
Silber den hochromantischen Tonfall, aber sie bleiben stets
geschmackvoll beherrscht. Die edle Phrasierung, die bewusst
eingesetzte Agogik triumphieren: Minutiose Kontrolle der
Ausdrucksmittel ist Voraussetzung flr eine gedankenverloren-
traumerisch wirkende Interpretation.

So wird auch César Francks expressiver Uberschwang in ein
Konzept gebunden und damit von der Anmutung kitschiger
Unmittelbarkeit frei gehalten. Andere Geiger steigen mit mehr
,espressivo” in das Werk ein, aber Renaud Capucon bevorzugt
einen neutralen, abwartenden Ton, den er erst im Lauf des
Allegretto-Satzes intensiviert.

Der leicht verschwommene Klavierton — bedingt durch die
Akustik des Raumes — passt in diesem Falle trefflich,
beglinstigt die Entfaltung der Farben eher als die analytische



Konturierung des Klaviersatzes. Jetzt hat Khatia Buniatishvili
auch die Gelegenheit, rauschende Kraft und zupackende Pranke
zu zeigen. Das geniellt sie, ohne das Mall der Musik zu
vergessen.

Fritz Kreislers ,Liebesleid” beendet als Zugabe den Abend —
ironische, aber nicht desavouierende Verneigung vor einer
Romantik, die am Ende nur noch in ihren Salon-Auslaufern
Uberlebensfahig war.

Das Programm wird in einem Konzert der Philharmonie Essen am
30. April 2015 erneut gespielt. Infos:
http://www.philharmonie-essen.de/konzerte/event/60309.htm

Beyenburg mit seinem Stausee
— eln bergisches Idyll am
Rande von Wuppertal

geschrieben von Hans Hermann Popsel | 4. Oktober 2022
Na klar, die Dortmunder schwarmen von ihrem Phoenixseee, die

Bochumer loben die Kemnade, und auf ihren hiibschen Baldeneysee
lassen die Essener nichts kommen.

Richtig schdn aber ist es am Beyenburger Stausee. Kennen Sie
nicht? Liegt ja auch viel weiter sudlich, in Wuppertal, das
heillt, genau genommen geht die Grenze zwischen dem politischen
Ruhrgebiet (Ennepetal) und dem Bergischen Land (Wuppertal)
mitten durch den kleinen Wupper-Stausee. Das schonste an dem
Teich ist aber das Ortchen Beyenburg.
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S
Beyenburg, der alteste Teil
Wuppertals. (Foto:
H.H.POpsel)

Dort im Siudosten der GroBstadt Wuppertal macht der Namen
stiftende Fluss eine groBe Schleife um ein kleines Felsgebirge
herum, auf dem die Kreuzherren schon im 13. Jahrhundert ein
Kloster und eine imposante gotische Kirche errichten lielSen.
Um dieses Kloster herum entstand ein Dorf, das heute mit
seinen bergischen Schiefer- und Fachwerkhausern ein besonders
idyllisches Bild abgibt. Man kann durch das Ober- und das
Unterdorf flanieren und dabei eine Ruhe geniellen, die man in
einer GroBRstadt wie Wuppertal nicht vermuten wirde. Naturlich
fehlt auch ein historischer Biergarten nicht, der im Sommer
von Leuten aufgesucht wird, die diesen Geheimtipp zu schatzen
wissen.

Das Kloster war aufgegeben, wird aber seit ein paar Jahren
wieder von einigen Brudern bewohnt, die sogar eine neue
Marien-Wallfahrtskapelle am Flussufer eingerichtet haben.

In Beyenburg ist auch die Fernsehschauspielerin Ann-Kathrin
Kramer aufgewachsen, und weil es da so schon ist, lebt sie
heute dort auch wieder mit ihrem Lebenspartner und
Schauspielkollegen Harald Krassnitzer. ,bEine Liebe 1in
Wuppertal” dberschrieb die Brigitte Woman einmal ein Portrat
der beiden TV-Helden. Eine Liebe zu Wuppertal, die kann man
entwickeln, wenn man einmal in Beyenburg war.
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Gutiger Genius: Wuppertal
zeigt Camille Pissarro als
Vaterfigur der
Impressionisten

geschrieben von Bernd Berke | 4. Oktober 2022
Dieser Mann mit dem Ehrfurcht gebietenden weifen Bart, den man

da auf historischen Fotografien und gemalten Selbstportrats
sieht, muss eine Leitfigur, ja ein Vorfahre beinahe biblischen
Zuschnitts gewesen sein.

Und tatsachlich: Es ist kaum ubertrieben, Camille Pissarro
(1830-1903) als ,Vater des Impressionismus® zu bezeichnen. Als
solcher firmiert er jetzt in einer sehenswerten Schau des
Wuppertaler Von der Heydt-Museums.

Camille Pissarro:
Selbstbildnis (1903,
Ol auf Leinwand)
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(Tate, London /
presented by Lucien
Pissarro, the artist’s
son, 1931)

Lange Zeit blieben sie in den Pariser Salons verpont, ja, das
Wort , Impressionisten” geriet gar zum Spottnamen, mit dem sich
bornierte Kritiker das damals wungeahnt Neue der
Freilichtmalerei vom Leibe hielten. Es waren ja ,nur”
flichtige Impressionen, nichts Ausgefuhrtes..

Einige Kunstler wollten deshalb schon aufgeben, doch just
Camille Pissarro hielt die Bewegung zusammen. Er beschwor die
Kollegen, den Fehdehandschuh aufzunehmen und den Spottnamen
zum Markenzeichen umzudeuten.

[t

Pissarro in seinem Atelier

in Eragny (Fotografie, Musée
Camille Pissarro, Pontoise)

Allerdings war Geduld gefragt, bis der Kunstmarkt endlich
dafur bereit war. Auch der immens fleillige Pissarro lebte
lange Zeit mit Frau und acht Kindern in armlichen
Verhaltnissen. Erst um 1890 waren die meisten Impressionisten
finanziell aus dem Grobsten heraus.

70 Pissarro-Gemalde, rund 70 seiner Arbeiten auf Papier und 30
Gemalde seiner Freunde und Zeitgenossen (u. a. Cézanne,
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Courbet, Degas, Van Gogh, Manet, Monet, Rodin, Seurat, Signac)
bietet das Museum auf. Ohne die Jackstadt-Stiftung, die die
Ausstellung mit einem namhaften Betrag gefordert hat, ware ein
solcher Aufwand undenkbar. Stadte allein konnen sich so etwas
nicht mehr leisten.

Raum fdr Raum wird beim Rundgang deutlich, wie Pissarro, der
stets offen fir neue Stromungen blieb, sich phasenweise an
anderen Kinstlern orientiert und mit ihnen ausgetauscht hat -
in Farbstimmungen und Komposition, teilweise auch bis 1in
Feinheiten der Pinselfuhrung hinein. So hat er etwa mit
Cézanne und Renoir intensive kinstlerische Zwiesprache
gehalten. Museumsleiter Gerhard Finkh, der die Schau selbst
kuratiert hat, entwickelt solche Einsichten nicht durch
direkte Gegenuberstellung, sondern vertraut auch auf Spudrsinn
und Entdeckerfreude des Publikums.

Camille Pissarro:
,Bauernmadchen mit
Strohhut“ (1881, Ol auf
Leinwand) (National
Gallery of Art,
Washington - Alisa
Mellon Bruce
Collection, 1970.17.52)
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Pissarro wurde auf der damals danischen Antillen-Insel St.
Thomas (heute zu den britischen Virgin Islands) geboren und
war danischer Staatsburger. Fruhe Bilder aus den 1850er Jahren
sind romantische Inselansichten mit karibischem Flair. Ab 1855
studierte er Kunst in Paris, wo er sich dauerhaft niederlasst.
Hernach hing Pissarro, der sich in der Nachfolge Camille
Corots sah, einem dunkel getonten Realismus an, der seinerzeit
auch nicht allzu marktgangig war. Man liebte es damals weithin
akademisch und heroisch.

Das recht umfangreiche Fruhwerk Pissarros ist grofStenteils in
den Wirren des deutsch-franzosischen Krieges 1870/71 verloren
gegangen, vielfach wohl durch Plinderung. Nur rund 50 von 1400
Bildern aus seiner Anfangszeit sind noch erhalten. Uber den
Verbleib der meisten Werke weis man so gut wie nichts.

Mit einer StraBenansicht von 1871, die in unmittelbarer
Nachbarschaft des Hauses von Auguste Renoir entstanden ist,
beginnt sozusagen die impressionistische Zeit.

Camille Pissarro:
»Aufsteigender Rauch an der
Pont Boieldieu“ (1896, 01
auf Leinwand) (bpk / RMN -
Grand Palais / Rouen, Musée
des Beaux-Arts / Hervé
Lewandowski)
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Ein groBartiger Raum zeigt Bildnisse einfacher Menschen, denen
sich Pissarro zeitlebens zugewandt hat. Er gleitet dabei nie
in Genremalerei ab, sondern versteht es, die Wirde dieser
Menschen nicht nur zu wahren, sondern zu verdichten. Ein Blick
in eine Metzgerei gehdrt ebenso zu diesen Darstellungen wie
eine fegende Magd oder das famose Portrat ,Bauernmadchen mit
Strohhut” (1881). Es sind Bilder, vor denen man lange
verweilen kann.

Eine weiterer Saal 1ist pointillistischen Experimenten
gewidmet. Auch diese muhselige Punkt-fur-Punkt-Malerei hat
Pissarro zeitweise verfolgt, sie aber bald wieder beiseite
gelassen. Ein pointillistisches Bild von Brugge hat er spater
sogar ubermalt.

Uberhaupt zeigt die Ausstellung auch Um- und Irrwege, ja sogar
ausgesprochene Schwachen des Kunstlers, die freilich auch nur
nebenher abgehandelt werden. Ersichtlich hat er auf dem Gebiet
des Stilllebens wenig und auf dem der Aktdarstellungen noch
weniger vermocht.

Camille Pissarro: ,Boulevard
Montmartre bei Nacht“ (um
1897, Ol auf Leinwand) (The
National Gallery, London /
Bought, Courtauld Fund, 1925
/ The Bridgeman Art Library)
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Doch wie sind ihm mit der Zeit die Landschaften geglickt! Wie
trefflich hat er (zuweilen auch fur anarchistische
Publikationen) Szenen des entbehrungsreichen Landlebens vor
Augen gefuhrt. Industriell gepragte Hafenansichten und
schlieBlich die Boulevards von Paris sorgen fur unvergessliche
Schlussakkorde der Schau. Uber Wochen, manchmal (ber Monate
hat der inzwischen arrivierte Kinstler sich Freiraum von der
Familie gegonnt, in Hotels logiert und vom Zimmer oder Balkon
aus Platze und Strallen gemalt, bevorzugt rings um den Louvre.
Waren alle Blickwinkel erschopft, stieg er im nachsten Hotel
ab.

Sl
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Camille Pissarro: ,Aveneue
de 1’'Opéra“ (1898, 0Ol auf
Leinwand) (Reims, Musée des
Beaux-Arts / Giraudon / The
Bridgeman Art Library)

o

Es sind freilich keine triumphal strahlenden, auftrumpfenden
Bilder, sondern es ist eher ein verhaltenes Leuchten, ein
stiller Glanz, der die Arbeiten auszeichnet. Wie einem denn
uberhaupt dieser Mann — trotz geschichtlicher Distanz — auch
menschlich sympathisch werden kann, wenn man ahnt, wie vielen
Kianstlern (vor allem Van Gogh in dessen groBter Krise) er
geholfen hat und wie er sich auch fur die Malweisen jlngerer
Kinstler begeistern konnte. Ja, er war nicht nur ein Kunstler
von hohen Graden, sondern offenbar auch so etwas wie ein
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gutige Vaterfigur.

sPissarro. Vater des Impressionismus.” Von der Heydt-Museum,
Wuppertal, Turmhof 8. Vom 14. Oktober 2014 bis zum 22. Februar
2015. Geoffnet Di/mi 11-18, Do/Fr 11-20, Sa/So 10-18 Uhr, Mo
geschlossen. Eintritt 12 Euro, ermaBigt 10 Euro. Katalog 25
Euro, DVD 15 Euro. www.von-der-heydt-museum.de

Glanz einer anderen Welt:
Puccinis ,Tosca" als
asthetisches Spektakel 1in
Wuppertal

geschrieben von Werner HauBBner | 4. Oktober 2022

Ein Uberwaltigender Coup:
Tosca 1im Licht eines
metapyhsischen Raums. Foto:
Uwe Stratmann

Der Coup de Théatre war iiberwaltigend: Tosca entdeckt, perfide
getauscht, den erschossenen Cavaradossi, flieht vor den
Schergen Scarpias, stellt sich im lichtgefluteten Ausgang dem
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Schuss Spolettas. Das Ende? Nicht in Stefano Podas
spektakularer Inszenierung des Puccini-Thrillers in Wuppertal.

Die rote Robe der Sangerin wandelt sich hier in einen weilen,
priesterlich anmutenden Mantel, Tosca schreitet ihren
Widersachern entgegen, die schwarze Wand fallt und erschlagt
die Peiniger. Und Tosca steht, wie eine Ikone, 1in einem
tiefen, weill leuchtenden, von Nebelfetzen durchwehten Raum.
Racheengel und Erloste, umwOlkt vom Glanz einer anderen Welt.

Man muss Stefano Poda lassen: Von Asthetik versteht das
italienische Allround-Talent eine ganze Menge. Szene, Kostume,
Licht, Regie: Alles kommt aus seiner Hand - oder besser,
seiner Fantasie. Traume von einer ihm eigenen verborgenen Welt
seien seine Inszenierungen, schreibt er im Programmheft,
entzundet an der Musik und wie ein Film von einem inneren Auge
aufgenommen. Aktualitat? Unndtig! Nicht historisch, nicht
modern, nein: zeitlos versteht er seine Arbeiten.

Finale Erster Akt: Die
Prozession geisterhafter
Kleriker. Foto: Uwe
Stratmann

Im ersten Akt schon finden wir uns nicht in der Kirche
Sant’Andrea della Valle in Rom, sondern in einer Installation:
Gesturzte Kreuze drehen sich um eine Achse, immer wieder. Ein
szenisches Mittel, das sich schnell abnutzt.

Die Figuren sind schwarze Schatten in eindrucksvoll



gestaltetem Chiaroscuro, mal ins trube Licht tretend, mal im
Ungefahr der tiefen Szene verschwimmend. Die Wande wirken wie
die Columbarien eines italienischen Friedhofs:
marmorversiegelte Graber, davor flackernde Grablichter.
Scarpia tritt nicht auf, er taucht einfach auf. Die Prozession
im Finale: ein Reigen gespenstischer Kleriker, kreuztragender
Untoter.

Im zweiten Akt verwandelt sich die Buhne zu einer hohen Halle
ohne architektonische Konturen. Ein monstroser Tisch voller
Papiere. Die Falltur, die im ersten Akt in die Cappella
Attavanti fuhrte, offnet sich nun zum Folterkeller. Zwel
Manner rekeln sich mit freien Oberkorpern: Spoletta (Johannes
Grau) und Sciarrone (Jan Szurgot) als begehrenswerte
Juanglinge; Sex, Brutalitat, Abhangigkeit gehOren zusammen.
Ihre Gewander sind lange, weite Mantel, Soutanen nicht
unahnlich: Sex und Religion sind gefahrliche Geschwister.
Spater verrochelt Scarpia an der Kugel Toscas, die sich zu
Tode erschopft aus dem Raum schleppt.

Szene aus dem zweiten Akt
mit Mirjam Tola (Tosca),
Johannes Grau (Spoletta),

Mikolaj Zalasinski
(Scarpia). Foto: Uwe
Stratmann

Viel Stoff fur das staunende Auge. Doch wer sich den Blick
nicht verfuhren lasst, wer tiefer blickt, erkennt schnell:



Poda steht in der Tradition des italienischen Musiktheaters,
dem die Asthetik (iber alles geht, und das beherrscht er
virtuos.

Doch sobald es an die Innenschichten des Dramas, an die
Bedeutung der Figuren geht, verliert sich die Wirkung schnell.
Da herrscht verkrampfter Modernismus: Der Mesner (Dieter
Goffing) macht beim ,Angelus” Liegestutze, von Mario
Cavaradossi und seiner Floria Tosca erfahren wir vornehmlich
ihre sexuelle Obsession: Der Kopf des Malers liegt bei jeder
sich bietenden Gelegenheit am SchoB der Diva.

So geht es weiter: Dass Tosca, wenn sie die dargestellte Frau
auf dem Bild der Magdalena identifizieren will, nicht einmal
hinschaut, um ,L’Attavanti”“ zu erkennen, ware einst ein
banaler Regiefehler gewesen. Heute sind solche Schludereien
mit hoheren Weihen metaphysischer Buhnen-Bedeutung geheiligt -
wehe, wenn man ihren ,Subtext” nicht erkennt.

Allround-Kinstler und
Asthet: Stefano Poda.
Copyright: Stefano Poda

Leider sind Podas Chiffrierungen nicht so, dass sie uber sich
selbst hinausfuhrten. Das trifft fur die koksenden Lustboys
Scarpias ebenso zu wie fur ein abgeschmacktes erotisches



Symbolspiel mit Toscas Schuh.

Und nicht nur beim Auftritt Scarpias verschenkt Poda die
Kontur dieser abgrindigen Figur. Auch im Verhdr des zweiten
Akts will es ihm nicht gelingen, aus konventionellen Gangen
und Gesten ein Psychogramm dieses raffinierten Gewalttaters zu
entwickeln: Die verschlagene Galanterie, die ironische
Verstellung, die panthergleich aufspringende Brutalitat dieses
Mannes erschopft sich in Gebrill und Grobheit.

Daran mag auch der Sanger Mikolaj Zalasinksi schuld sein. Dass
der polnische Bariton 2011 — von wem auch immer — fur eine
Darstellung des Scarpia als ,bester Sanger” nominiert wurde,
darf als Zeugnis daflir gewertet werden, wie rudimentar heute
die Kenntnisse idiomatisch passenden Gesangs geworden sind.
Sicher hat Zalasinski ein imponierend machtvolles Organ; seine
Artikulation ist tadellos. Aber die monotone Lautstarke, die
sich nach den wenigen Differenzierungsversuchen schnell wieder
einstellt, enthalt der Figur wesentliche Facetten vor. Die
Charge eines kruden Brutalos — mehr finden Poda und sein
Darsteller fur den Scarpia nicht.

Ahnlich eindimensional bleibt Xavier Moreno als Cavaradossi.
Er singt ansprechend substanzvoll, halt die Stimme auf dem
Atem, zeigt einen robusten Tenor. Aber die zartliche
Abmischung des Tons, die Facetten zwischen der wild
auftrumpfenden Genugtuung der ,Vittoria“-Rufe, der brennenden
Enttauschung uber Toscas Verrat und der todestrachtigen Wehmut
seiner letzten Arie bleiben im virilen Einheitsgesang auf der
Strecke. Moreno tragt vor, er lebt die Szenen nicht. Ein
Schuljunge, der dem Ungeheuerlichen mit stoischer Statik
trotzt.

Mirjam Tola ist Tosca. Geschickt laviert sie zwischen den
Anflugen slawisch-kehligen Timbres und manch gefahrdet ddnnen
Hochtonen vor allem in der wichtigen Mittellage mit Erfolg:
Ihr Sopran leuchtet, zeigt Schmelz und Substanz. Zudem nutzt
sie die Chance, die Rolle zu profilieren. Von der Psychologie



der kapriziosen, unreif-eifersituchtigen Liebhaberin, der
glamourosen, aber naiven Diva, dem intuitiven Mut und der
verzweifelten Konsequenz der verletzten, getauschten Frau
sieht man wenig, weil ihr Podas Regie wenig zur Hand geht.

Kongenial setzt Toshiyuki Kamioka die Reduktion des
Puccini’schen Meisterwerks auf asthetische Coups in der
musikalischen Gestaltung fort: Er verlyrisiert Puccinis
vielgestaltige Musik nahezu komplett. Breite Tempi,
schimmernd-schone Klanggebilde, genussvoll nachgezogene
Melodielinien, aber kein hintergrundiges Infragestellen der
harmonischen Oberflache, keine zupackende Dramatik, kein
schlagender Akzent. Die wehmutsvolle Schonheit des Vorspiels
zum dritten Akt bekommt nicht nur durch die Leidensgestalt
einer bedrangten nackten jungen Frau eine vordergrundige
Anmutung. Sie wird von Kamioka auch musikalisch 1in
zerflieBendem Lyrismus zelebriert. Puccinis Zahne sind weich
abgerundet — zupacken kann er damit nicht mehr. Man muss nicht
mit Victor de Sabatas einzigartiger Aufnahme kommen, um diese
weichgezeichnete Tosca inadaquat zu finden.

Das also ist die ,Weltklasse”, die der neue Intendant Kamioka
— oder besser: sein Stellvertreter Joachim Arnold — bei der
Pressekonferenz zur Vorstellung seiner ersten Spielzeit unter
harten Spar-Vorzeichen angeklindigt hatte. Das ware alles noch
verstehbar — Theater bedeutet Risiko, und des einen Konigreich
ist des anderen Bettlerasyl. Aber dass die Wuppertaler
Verantwortlichen sich fiur den Start ihres neuen Konzepts — so
glamourds und abgemagert wie ein unterernahrtes Star-Model -
auch noch einen kinstlerischen Aufguss haben verkaufen lassen,
hat eine eigene Ironie: Stefano Podas ,Tosca“ ist namlich
mitnichten neu.

Wer 2012 Puccinis Oper 1in Klagenfurt gesehen hat, wird
wesentliche Elemente wiedererkennen: die Kreuz-Skulptur des
Anfangs, den Uberraschungs-Coup am Ende. Die Inszenierung
Podas, die wohl demnachst am renovierten Minchner
Gartnerplatztheater des damaligen Klagenfurter Intendanten



Josef E. Kopplinger recycelt wird, ahnelt sicher nicht in
Details, aber in den prinzipiellen Linien dem, was die
Wuppertaler auf ihrer Buhne bejubelt haben.

Die Oper beeilte sich, auf entsprechende Darstellungen in der
Presse mit einem Briefzitat Podas zu entgegnen, in Wuppertal
sei eine ,Weiterentwicklung” der Klagenfurter Inszenierung zu
sehen. Wer ,zeitlose” Oper schatzt, fur den mag das
unerheblich sein. SchlieBlich fahrt kaum jemand aus Wuppertal
nach Klagenfurt, um dort ,Tosca”“ zu sehen. Wer aber zum
JWeltklasse“-Niveau ein eigenes, flur die jeweilige Buhne
erarbeitetes Regiekonzept zahlt, kann mit dem Poda-Selbstzitat
in Wuppertal nicht zufrieden sein. Aber so ist es eben mit
Traumen: Sie kehren gern, in leicht veranderter Form, immer
wieder.

In Wuppertal lasst sich trefflich weitertraumen: von den
Zeiten, in denen ein Regisseur wie Friedrich Meyer-0Oertel auch
wenig rezipierte bedeutende Werke zur Diskussion stellte. Oder
von der jungsten Vergangenheit, in der Johannes Weigand so
wichtige Entdeckungen wie Szymanowskis ,Konig Roger® oder
Wolfgang Fortners ,Bluthochzeit” auf die Buhne bringen liel3;
Projekte, die weit Uber Wuppertal hinaus aufmerksam verfolgt
wurden. Kamiokas profilloser, auf Auslastung schielender
Spielplan verdient solches Interesse nicht. ,Salome”, ,Don
Giovanni“ oder ,Hansel und Gretel” sollen die Menschen in das
wunderschone Haus 1in Barmen locken. Das mag zunachst
funktionieren, aber mit anbiederndem Verzicht auf
Einfallsreichtum ist es wohl selten gelungen, vor allem ein
neues Publikum dauerhaft zu gewinnen.
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Mystisches Erlosungsdrama:
Wuppertal spielt noch zwei
Mal Respighis ,Die Agyptische
Maria“

geschrieben von Werner HauBner | 4. Oktober 2022

Auf diesem Foto gut
sichtbar: die Videos von

Christian Hampe fur
Respighis ,Die agyptische
Maria“, die im Juni noch

zwel Mal 1in Wuppertaler
Kirchen gespielt wird. Foto:
Uwe Stratmann

Die Dame ging einem Gewerbe nach, das erst die Frauenbewegung
des ausgehenden 20. Jahrhundert zu einem Beruf wie jeden
anderen zu erklaren versucht: Sie war, was man heute
»Sexarbeiterin” nennt. Im a&gyptischen Alexandria der
Volkerwanderungszeit war ,frau” da auf der Verliererseite; das
Einkommen reichte nicht fiir eine Kreuzfahrt nach Jerusalem.
Doch Maria, so der Name der Passagierin, zahlte die Seeleute
mit dem, was ihr zu Gebote stand: ihrem Korper.

Christliche Legenden konnen drastisch sein. Und erzahlen
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bisweilen von Menschen, denen ein gefestigt christliches
Biurgertum nie und nimmer zugestanden hatte, einmal heilig zu
werden. Im Falle der agyptischen Maria fuhrte dieser Weg uber
Erkenntnis, Reue und BuBe: Das jahe Bewusstsein, ein sinnloses
und o6des Dasein zu fristen; die unvermittelte Sehnsucht nach
einem neuen Leben, die von einem Engel unterstutzte Reue an
der Schwelle des Heiligtums zu Jerusalem; ein ganz auf Gott
konzentrierter Ruckzug in die Wuste, einem Ort, an dem die
ublichen Kriterien eines scheinbar sinnerfillten, gelingenden,
guten Lebens auller Kraft gesetzt sind.

In der fruhen, rudimentaren Lebensbeschreibung der agyptischen
Maria — in der Kunstgeschichte als vollig von Haaren bedeckte
nackte Frau ein beliebtes Motiv — spiegelt sich die
Radikalitat der altchristlichen Einsiedler ebenso wie die
Wiste als symbolgeladener Ort existenziellen Ausgesetztseins.
FUr den italienischen Komponisten Ottorino Respighi war der
christliche Kern dieser Bekehrungsgeschichte ein Anlass, den
Stoff fur eine Oper uUber die agyptische Maria zu wahlen. Doch
sie kam auch dem Mystizismus der Zeit entgegen, ebenso dem
heroischen Idealismus im Gefolge eines Gabriele d’Annunzio,
dessen Spuren sich im Libretto Claudio Guastallas finden, ohne
dass Respighi und sein Librettist sich naher auf den
egomanischen Atheismus des italienischen Nationalheroen des
beginnenden 20. Jahrhunderts eingelassen hatten.

Symbolismus, Archaik, Riickkehr zu den Quellen

Das Opernprojekt kam aber auch Respighis Neigung zum
Archaischen entgegen: Er konzipierte ,Maria Egiziaca“ als
Triptychon: drei Szenen, verbunden durch zwei Zwischenspiele,
einem dreiflugeligen Altarbild ahnlich. Eine Idee, die
Respighi auch in anderen Werken verfolgte, etwa in seinem
,1rittico botticelliano”, 1in dem er bekannte Werke des
Florentiner Malers musikalisch reflektiert. Respighi sah die
Zukunft der italienischen Musik seiner Zeit — in Gegnerschaft
zu Verdi und Puccini — im Ruckgriff auf das Erbe des 16. und
17. Jahrhunderts. Er gab Werke von Monteverdi heraus und



bearbeitete sie, er forschte von Cavalli bis Vivaldi in der
Alten Musik. Fur seine eigene Musik machte er nicht nur die
formalen Experimente eines Richard Strauss und die
farbenreiche Orchestrationskunst eines Nikolai Rimski-
Korsakows fruchtbar. Sondern er griff auch auf archaisierend
auf alten Techniken zurick — bis hin zur Gregorianik, auf die
ihn seine Frau Elsa aufmerksam gemacht haben soll.

Ein gquter Griff also, dass die Wuppertaler Buhnen auf die
lange nicht mehr gespielte ,Maria Egiziaca® zuruckgriffen, als
es darum ging, eine in Wuppertaler Kirchen spielbare
Opernproduktion zu entwickeln. Der oratorische Charakter des
Erlosungsdramas der agyptischen Maria kommt dieser Wahl
entgegen. Statt eines Buhnenbilds gestaltete Christian Hampe
Videoprojektionen, die von jungen Menschen im Rahmen des
Medienprojekts Wuppertal unter Norbert Weinrowsky entwickelt
wurden. Die Bilder, assoziative Formen und Szenen, arrangiert
von Regisseur Johannes Blum, bilden einen visuellen Rahmen,
der je nach Architektur der Auffuhrungskirche uberzeugender
oder Uberflussiger wirkt. Im Saal der Thomaskirche etwa kamen
sie nicht zur Geltung.

Thomas Laske und Dorothea
Brandt in Respighis ,Die

Agyptische Maria“ in
Wuppertal. Foto: Uwe
Stratmann

So liegt das Gewicht der Auffuhrung vor allem beim Orchester,



dem Chor und den Solisten. Das Sinfonieorchester Wuppertal
hatte sich unter Florian Frannek auf zehn hochst
unterschiedliche Kirchen akustisch einzustellen - keine
gunstige Voraussetzung fur ein Werk, das den archaisierenden
Kirchenton ebenso kennt wie das Uppige Aufbluhen. Bei der
Auffudhrung in der Thomaskirche hatte Frannek die Balance und
die Dynamik gqut im Griff; die Musiker 1lieBen die Farben
leuchten, die wie die Lasuren eines Gemaldes Ubereinander
liegen. Etwas angeraut klang der Chor — aber das durfte weder
Jens Bingert noch seinen Sangern zuzuschreiben sein: Der Klang
im Raum war zu direkt, um sich optimal mit dem Orchester zu
mischen.

Unter den Solisten traf Thomas Laske mit markantem Bariton den
Charakter des zornigen Mahners, der Maria am Tor des
Heiligtums den Eintritt verweht, und die Wandlung zum
Einsiedler, der sich von Marias weltentrucktem Wistenwandel
tief beeindruckt zeigt. Fur Dorothea Brandt ist die Titelrolle
eine Herausforderung. Konzipiert fiur und gesungen von grofRen
Verismo-Heroinen wie Gina Cigna, Maria Caniglia oder Gilda
dalla Rizza, fordert sie eine satte Mittellage und eine
flammende HOhe. Die Wuppertaler Sangerin gehért nicht in diese
Riege, hat auch horbar Muhe mit der Stetigkeit des Tons und
einer flussigen Emission, macht das aber wett durch Uberlegte
Gestaltung und kluges Mall im Einsatz ihrer begrenzten
Mittel.Christian Sturm, Annika Boos und Joslyn Rechter
bewdhren sich in den flankierenden Partien.

Die Wuppertaler Hommage an Respighi entdeckt nicht nur eine
klangopulente Partitur. Sie weist auch auf ein Werk hin, das
in einer Zeit, die ihre eigene Mitte nicht mehr spirt: Fanal
einer Erlosungshoffnung, die uns in der anachronistischen
Gestalt von Respighis musikalischem Mysterienspiel
uberraschend naherrudckt. Mit dem neuen Leitungsteam der
drastisch zuruckgeklirzten Wuppertaler Oper werden solche
experimentellen Erfahrungen vorerst nicht mehr moéglich sein.
Unter Toshiyuki Kamioka und seinem alerten Stellvertreter



Joachim Arnold dominiert in der nachsten Spielzeit
einfallsloses Mainstream-Repertoire.

Von der ,Agyptischen Maria“ gibt es im Juni in Wuppertaler
Kirchen noch zwei Auffiihrungen: am 16. Juni in der
Emmauskirche Cronenberg und am 17. Juni in der Christuskirche
Steinbeck. Beginn ist jeweils um 21 Uhr.

Ab 14. Juni verabschiedet sich das bisherige Wuppertaler
Opernensemble mit seiner letzten ehrgeizigen Produktion:
Florian Frannek leitet Karol Szymanowskis ,Konig Roger” 1in
einer Inszenierung von Jakob Peters-Messer. In den Hauptrollen
stehen noch einmal Kay Stiefermann und Banu Boke auf der
Biihne. Bis 28. Juni gibt es fiinf Vorstellungen - dann ist
Schluss.

,Menschenschlachthaus”: Wie
die Kunst den Ersten
Weltkrieg nicht fassen konnte

geschrieben von Bernd Berke | 4. Oktober 2022
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Gert Heinrich Wollheim: ,Der Verwundete“ (1919), Ol auf
Holz (Privatbesitz Berlin / © Nachlass Gert Wollheim)

Als auch die Kiinstler in den Ersten Weltkrieg geraten, ist
ihre anfangliche Kampfes-Euphorie sehr bald voriiber. Die
Bilder vom Kriege, zwischen 1914 und 1918 entstanden,
enthalten hin und wieder patriotische Appelle, doch kaum noch
triumphale Gesten.

Ja, die Kunst macht sich geradezu klein vor der schrecklich
ubermachtigen Wirklichkeit, wie man jetzt 1in einer
bemerkenswerten Wuppertaler Ausstellung sehen kann. So manche
Skizze 1ist im Schitzengraben oder an der Frontlinie
entstanden. Dorthin konnte man keine Staffeleien und Leinwande
mitnehmen. Doch auch die im Atelier gemalten Olbilder haben
meist bescheidene Ausmalie.
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»Menschenschlachthaus” heift die Ausstellung mit drastischer
Deutlichkeit, der Untertitel lautet ,Der Erste Weltkrieg in
der franzosischen und deutschen Kunst®“. Das Partnermuseum
(Musée des Beaux-Arts) in Reims, das rund die Halfte der rund
350 Exponate beigesteuert hat und die Schau ab 14. September
ubernehmen wird, will einen dezenteren Titel wahlen, denn
jenseits des Rheins wird der Erste Weltkrieg bis heute anders
gesehen. Dort verknupfen sich — Uber das Leidensgedachtnis
hinaus — ungleich mehr nationale Gefuhle damit, auch solche
der Genugtuung und des Stolzes.

Reims hat wegen der im Ersten Weltkrieg zerstorten und spater
wieder aufgebauten Kathedrale (Kronungsort franzdsischer
Konige) eine herausragende Bedeutung fur Frankreichs
Selbstbild. So kommt es, dass im September vermutlich
Frankreichs Prasident Hollande und Bundeskanzlerin Merkel die
Ausstellung in Reims eroffnen werden.

Gustave Fraipont:
,Brand der Kathedrale
von Reims”. Lavierte
Gouache und schwarze
Tinte, Feder und
Tusche (Reims, Musée
des Beaux-Arts)
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Die Ausstellung konzentriert sich ganz auf die beiden
Nachbarlander und blendet alles weitere Kriegsgeschehen aus.
Sie beruhrt freilich auch so einen weiten Themenkreis, setzt
sie doch schon bei unguten Vorahnungen, kriegstrachtigen
Stimmungen und beim Zustand der Kunst vor 1914 ein und
verfolgt die Linie bis zu Tendenzen der 1920er Jahre, als in
Deutschland die Neue Sachlichkeit aufkam und franzosische
Kinstler sich im weiten Feld zwischen Neoklassizismus und
Kubismus bewegten. Der Kernbestand aber widmet sich der
eigentlichen Kriegszeit, ob nun an oder hinter der Front.

Jingst hat eine andere, thematisch verwandte groBe Ausstellung
in der Bonner Bundeskunsthalle (,Die Avantgarden im Kampf“)
die These verfechten und illustrieren wollen, der Erste
Weltkrieg habe die Kinste beflugelt. Gerhard Finckh, Direktor
des Wuppertaler Von der Heydt-Museums, mag diesem Ansatz nicht
folgen. Im Gegenteil. Alle damals wesentliche Richtungen
hatten sich unabhangig vom Krieg gebildet und seien bereits
vorher zur Blite gelangt. Zudem hatten die allermeisten
Kinstler dann den Krieg bildnerisch gar nicht zu fassen
bekommen.

2 et By

Pierre Bonnard: ,Zerstortes
Dorf an der Somme“ (um
1917), 01 auf Leinwand
(Centre national des arts
plastiques, Inv. FNAC 5891 /
© VG Bild-Kunst, Bonn 2014)
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Darf man da von einem Versagen sprechen? Wie will man denn
auch mit den uberlieferten Mitteln der Zeichnung, der
Tafelmalerei oder Skulptur die wirklichen Grauel ,angemessen”
darstellen? So wird die bildende Kunst in keiner Hinsicht
,fertig” mit dem Krieg.

In Wuppertal ruft man demzufolge Fotografie, Film und
Literatur (mit langeren Textpassagen in der Ausstellung) zur
Hilfe, um dem Thema gleichsam mehrdimensional beizukommen. So
entfaltet die Schau, die ohnehin zwischen Kunstgeschichte und
politischer Geschichte oszillieren muss, eine anfangs geradezu
irritierende Vielfalt der Perspektiven.

Selbst ein Max Beckmann hat zunachst den Krieg begrusst, der
seiner Kunst ,zu fressen“ gebe, also starke Themen liefere.
Sogar ein Otto Dix wirkt auf einem Selbstportrat noch
gewaltbereit, wenngleich Bruche und Verstorungen zu splren
sind. Ahnliche Ph&nomene der Begeisterung gibt es auch auf
franzosischer Seite.

Ma x Beckmann:
,Selbstbildnis als
Krankenpfleger”
(1915), Ol auf
Leinwand (Kunst-
und Museumsverein
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Wuppertal / VG
Bild-Kunst, Bonn
2014)

Im Folgenden findet man etliche Schattierungen der Kunst im
Kriege. Wenn Maurice Denis ein preuBisches Schwein darstellt,
das ein unschuldiges Kind brutal niedertrampelt, so ist dies
naturlich Propaganda. Man sieht hie und da patriotische Posen
und Heroisierungen, Stilisierungen, Uberhdhungen oder auch
naive Betrachtungsweisen.

Dabei kommt es der Ausstellung zugute, dass in ihrer Fulle
nicht nur beruhmte Kinstler vertreten sind, sondern auch
einige Unbekannte, zuweilen ersichtlich weniger Talentierte.
So wird deutlicher, wie und warum die herkdmmliche Malerei
vielfach am Thema scheitert und scheitern muss.

Doch einige wenige Kiunstler lassen die rohe Wahrheit der
Materialschlachten und der massenhaft zerfetzten Korper
aufblitzen. So zeigt Otto Dix’ (hier komplett prasentierte)
Mappe ,Der Krieg” in bizarrer Zuspitzung denn doch einiges vom
innersten Zerstorungswesen des Krieges. Das Totentanz-
Konvolut, zu dem 50 Radierungen gehdren, ist freilich erst
1924 entstanden. Auch Conrad Felixmillers ,Soldat im
Irrenhaus” (1919) ist ein solcher Aufschrei, bis ins Mark
erschutternd.

Neben dem grotesken Zugriff, flur den beispielsweise auch
George Grosz steht, scheint duBerste lakonische Zurickhaltung
eine weitere Moglichkeit zu sein, sich der schlimmen Wahrheit
zu stellen. Anders herum gesagt: Wo immer sich die
kinstlerischen Mittel zu sehr aufdrangen (oder eben auch nicht
genlugen), geht die Anstrengung fehl. Traditionelle Regeln
gelten hier ohnehin nicht mehr. Allseits zerfallende
Strukturen missen auch im Bild ihre Entsprechung finden. Sonst
ist es von vornherein Verharmlosung.



Félix Vallotton:
»Soldatenfriedhof von
Chalons-sur-Marne (1917, 01
auf Leinwand (Bibliotheque

de Documentation
Internationale Contemporaine
— BDIC)

Eines der groBartigsten Bilder der Ausstellung offenbart wohl
auch einen Zwiespalt. Félix Vallottons ,Soldatenfriedhof von
Chalons-sur-Marne“ (1917) ist mit seinen Tausenden von
Grabkreuzen ein grandioses Monument stiller Trauer, doch
konnte man auch argwohnen, dies sei eine nahezu abstrakte
Ansammlung von Ornamenten. Es ist ein schwankender Gang auf
dem Grat — wie alle Kunst vom Kriege.

»Menschenschlachthaus. Der Erste Weltkrieg in der
franzosischen und deutschen Kunst.“ Von der Heydt-Museum,
Wuppertal, Turmhof 8. Vom 8. April bis 27. Juli 2014. Di-So
11-18, Do 11-20 Uhr. Mo geschlossen. Karfreitag und
Ostersonntag 11-18 Uhr, Ostermontag und Maifeiertag
geschlossen. Eintritt 12 Euro, ermafigt 10 Euro. Katalog 25
Euro. Umfangreiches Begleitprogramm. Informations-Hotline:
0202/563-26 26. www.von-der-heydt-museum.de
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Waldfrieden in Wuppertal -
wunderbar!

geschrieben von Hans Hermann Popsel | 4. Oktober 2022
Beim ersten Blick auf das Wort ,Waldfrieden” denkt man

vielleicht an eine Begrabnis-Statte, einen Platz fiir Urnen
unter Baumen, aber solche Orte heifen meist ,Friedwald”, also
ein umgekehrt zusammengesetztes Wort. Waldfrieden in Wuppertal
dagegen 1ist ein inzwischen international bekannter
Skulpturenpark mit einem kulturellen Wert sondergleichen.

Cragg-Skulptur im Park
Waldfrieden.
(Foto: Popsel)

Ein etwa vierzehn Hektar grofes Park-Grundstuck oberhalb von
Elberfeld mit altem Baumbestand umgibt die ehemalige Villa
Waldfrieden des Lackfabrikanten Kurt Herberts, der das Haus
durch den Kinstler-Architekten Franz Krause in den ersten
Nachkriegsjahren bis 1950 dort errichten lief. Im Jahre 2006
erwarb der Bildhauer Tony Cragg das gesamte Anwesen, um ein
Ausstellungsgelande fur Skulpturen zu schaffen — eben diesen
so sehenswerten Park Waldfrieden, den man als Ruheort im
industriell gepragten Wuppertal kaum vermuten wurde.

Cragg liell den historischen Baubestand restaurieren und
zusatzlich einen Glaspavillon als Ausstellungshaus errichten.
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2008 eroffnete die Cragg Foundation den Park als Ort der
Begegnung mit zeitgenossischer und aktueller Skulptur. Entlang
der Wege in dem weitlaufigen Gelande findet man daher nicht
nur Skulpturen des Kinstlers Cragg selbst, sondern auch Werke
zahlreicher anderer Bildhauer, zum Beispiel von Thomas
Schiutte. AuBerdem gibt es vor dem Eingang im ehemaligen
Gartnerhaus ein nettes Cafe, und im Sommerhalbjahr kann man
unter dem Titel ,Klangart”“ eine hochwertige Konzertreihe
erleben. Aber auch im Herbst und Winter lohnt sich ein Besuch
im Park Waldfrieden, dessen Haupteingang allerdings im
verwinkelten und bergigen StraBensystem Wuppertals nicht
einfach zu finden 1ist.

Seit dem 19. Oktober und noch bis zum 12. Januar 2014 gibt es
neben der Dauerausstellung eine Sonderschau mit Skulpturen von
Harald Klingelholler zu sehen. Der Professor an der
Kunstakademie Karlsruhe stellte auch auf der documenta aus und
erhielt in diesem Jahr fur sein Lebenswerk den Kulturpreis des
Landes Baden-Wurttemberg. Klingelhdller wurde 1954 in Mettmann
geboren und studierte in Dusseldorf bei Klaus Rinke, unter
anderem zusammen mit Thomas Schutte und Ludger Gerdes.

Skulpturenpark Waldfrieden, HirschstraBe 2 in Wuppertal.
Dienstag bis Sonntag 10 bis 18 Uhr, Dezember bis Februar nur
Freitag bis Sonntag 10 bis 17 Uhr gedéffnet. Eintritt 8/6 Euro.
www.skulpturenpark-waldfrieden.de

Gelackte Landschaften: Sven
Drihl in Wuppertal

geschrieben von Werner Haullner | 4. Oktober 2022
Die Beachtung fiir den Kiinstler wachst, und die neue
Ausstellung in der Wuppertaler Von der Heydt-Kunsthalle wird
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dazu beitragen: Ab 8. September werden dort Werke des in
Berlin lebenden Malers und Lichtkiinstlers Sven Driihl gezeigt.

Druhl, 1968 in Nassau/Lahn geboren, setzt sich vornehmlich mit
Landschaften auseinander, malt aber auch Architekturdetails
oder Einsichten in Industrie- oder Technikbauteile. Immer
wieder kreiert er auch Installationen aus Neonrohren.

Sven Druhl: E.T.C.,
2012, Sammlung Zeebs,
Berlin, Copyright: VG
Bild-Kunst 2013

In der Region ist Druhl nicht unbekannt: Von 1991 bis 1996
studierte er in Essen Kunst und Mathematik; bis 1999 hatte er
einen Lehrauftrag an der Gesamthochschule Essen inne. Im
Museum Morsbroich in Leverkusen und im Museum am Ostwall in
Dortmund fanden 2002 seine ersten Einzelausstellungen mit dem
Titel ,Die Aufregung” statt; in Gruppenausstellungen wurden
bereits 1999 Werke Druhls in Recklinghausen und Essen gezeigt.

Auch danach blieb er in der Kunstszene in NRW prasent: Zuletzt
widmete die Galerie der Stadt Remscheid 2008 dem Kinstler eine
Einzelschau. AuBerdem war Druhl 2012 in der Ausstellung ,Kalte
Rinden — Seltene Erden” im Markischen Museum Witten zu sehen,
die sich der Landschaft in der Gegenwartskunst widmete.


http://www.svendruehl.de/

In Wuppertal werden nun Arbeiten aus den letzten 12 Jahren
seit 2001 ausgestellt. So will die Kunsthalle mit der Schau
sunterschiedliche Werkserien und Motivlinien” deutlich machen.

Kennzeichnend fur Druhls Arbeiten 1ist das Arrangieren,
Zitieren oder Dekonstruieren vorgefundenen Materials, das er
aus den Werken anderer Kiunstler nimmt: Caspar David Friedrich
oder Ferdinand Hodler kommen ebenso vor wie Zeitgenossen, etwa
Wolfgang Tillmans. In seinen Gemalden verwendet Drihl Olfarbe,
Lack und Silikon wund schafft mit diesem Materialmix
Verfremdung und Vertrautheit, gibt ihnen den — ironisch
geladenen — Charakter des Dekorativen und gleichzeitig eine
unbehaglich sterile Enthobenheit.

Eines der neuesten von
Driuhls Neon-Bildern: F.H.
von 2013. Copyright: VG
Bild-Kunst 2013

Die Ausstellung ,Sven Druhl. Werke 2001 bis 2013“ ist bis 14.
Januar 2014 zu sehen. Die Von der Heydt-Kunsthalle 1in
Wuppertal-Barmen ist von Dienstag bis Sonntag von 11 bis 18
Uhr gedffnet; der Eintritt kostet drei, ermafigt zwei Euro. Am
10. November, 15 Uhr, findet ein Kinstlergesprach mit Sven
Driahl statt. Zur Ausstellung erscheint ein Katalog mit Texten
von Gerhard Finckh, Peter Forster und Loop Moss. Das
l44seitige Werk kostet 15 Euro.



Mozarts Leichtigkelt,
Bruckners Wucht - die New
Yorker Philharmoniker im
Ruhrgebiet

geschrieben von Martin Schrahn | 4. Oktober 2022

Pianist Emanuel Ax, Dirigent
Alan Gilbert und das New
York Philharmonic. Foto:
Chris Lee

Respektvoll werden sie ,,The Big Five” genannt, jene fiinf
amerikanischen Spitzenorchester, denen ein ganz spezieller
Sound nachgesagt wird, im Gegensatz zu den europaischen
Klangkorpern von Weltruhm. Wenn eines dieser ,Fiinf” in unseren
Breiten die musikalische Visitenkarte abgibt, ist der Ansturm
auf die Platze grof. Wie jetzt in der Philharmonie Essen und
dem Konzerthaus Dortmund: volle Sale an zwei Abenden mit dem
New York Philharmonic.

Mit dem Klang ist das so eine Sache. Die amerikanischen
Orchester seien heller timbriert als etwa die Wiener
Philharmoniker, zudem werde jenseits des Atlantiks das
groBsymphonische Repertoire oft blankpoliert, musikalische
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Ecken und Kanten wirden unziemlich geglattet, heillt es. Nun,
wer die New Yorker in Essen mit Bruckners 3. Symphonie hort,
kann zwar einerseits wundersame Prazision bestaunen, erlebt
zum anderen aber eine spannende, kernige, bisweilen schroffe
Wiedergabe. Alan Gilbert am Pult sorgt dafur, dass die
erratischen Blocke der Komposition nicht im luftleeren Raum
hangenbleiben, vielmehr wird die Musik standig im Fluss
gehalten.

Ein weiteres kommt hinzu: Dieses Spitzenorchester kann sich
hochst professionell auf die akustischen Verhaltnisse des
Saales einstellen. Deshalb klingen Holzblaserlinien silbrig
klar und nie uberzeichnet. Die Artikulationskunst der HOrner
ist von ganz eigener Faszination. Trompeten und Posaunen
wiederum scheuen die heftigen Ausbruche nicht, vermeiden indes
bloBe dynamische Kraft, formen vielmehr einen ergreifenden
klanglichen Uberbau. Andererseits pflegt der fast 70 Kopfe
starke Streicherkorpus schimmernde, unheimliche Tremoli wie
auch eine samtig-satte Lyrik. Einzig die augenzwinkernd derben
Landler-Anlehnungen lassen bei den New Yorkern Esprit
vermissen. Da sind die ,Wiener” wohl die authentischeren
Interpreten.

Bruckners Wucht und Religiositat, seine Wagner-Anklange oder
die Reduktion der Instrumentalstimmen zum Atherischen formen
sich zu einem groBen, hymnischen, spannenden Ganzen. Ohne
Verzogerungen, bar jeder Hetzerei. Dirigent Alan Gilbert lasst
die Musik atmen, die Farbenpracht der Holzblaser sucht dabei
ihresgleichen. Monumental wirkt diese Symphonie und doch fehlt
alles Protzen.

Stets stellt sich die Frage, was ein Abendprogramm noch
vertragt an der Seite dieser erzromantischen Symphonik.
Zumeist wird die Genialitat der Tonsprache Mozarts aufgeboten,
wegen ihrer Macht uber die Seele des Publikums. In der
Philharmonie ist es das C-Dur-Klavierkonzert des Meisters (Nr.
25), der Solist heillt Emanuel Ax. Fast ein bisschen
hemdsarmelig tritt der Amerikaner polnisch-judischer



Abstammung an, findet aber schnell zu einem ausdrucksstarken
Tonfall. Die Leichtigkeit und Innigkeit seiner Deutung spricht
dafur, dass er mit dieser Musik gewissermaflen auf Du und Du
steht. Statt virtuoser Akrobatik liefert Ax ein ruhiges,
brillantes Figurenspiel. Selbst die Kadenzen (in der Fassung
von Alfred Brendel) haben nichts von Tastenldowentum oder
Sauselei.

Manchmal indes gerat die dynamische Balance aus dem
Gleichgewicht. Historisch informierte Auffuhrungspraxis — 1in
dinner Besetzung, mit Originalinstrumenten — pflegt das New
York Philharmonic nicht. Etwa 40 Kopfe zahlt das
Mozartensemble, sein Klang schimmert und glanzt, ein wenig auf
Kosten markiger Akzente. Dennoch berihrt uns die Musik,
besonders die sublimen Dialoge zwischen Klavier und Blasern im
2. Satz. Da ist Ax ganz in seinem poetischen Element.-
Alluberall Applaus.

Der Pianist Emanuel Ax 1ist bereits am 16. Mai (20 Uhr) erneut
in NRW zu Gast. Beim Klavier-Festival Ruhr spielt er in der
Wuppertaler Stadthalle mit dem Geiger Frank Peter Zimmermann
Werke von Johannes Brahms.

www.Kklavierfestival.de

Peter Paul Rubens, Maler und


http://www.klavierfestival.de
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Diplomat in den Zeiten des
Krieges

geschrieben von Bernd Berke | 4. Oktober 2022
Zu Van Gogh und Rubens konnen auch alle Kunstfernen was

ausposaunen: Der eine hat sich ein Ohr abgeschnitten, der
andere vorzugsweise iippige Frauen gemalt. Und fertig.

Was gleichfalls im populistischen Sinne bestens ankommt:
Rubens war zu seinen Lebzeiten der weltweit teuerste Maler,
auch heute wirde er — kame Uberhaupt etwas auf den Markt — mit
vorn liegen. Wuppertals Von der Heydt-Museum kann also schon
mal auf einen Beruhmtheits-Bonus bauen, wenn es nun rund 50
Gemalde und Skizzen von Peter Paul Rubens (1577-1640) zeigt.
Museumschef Gerhard Finckh und sein Team wissen solche
gunstigen Vorgaben zu nutzen und peilen die magische Marke von
100 000 Besuchern an. Inhaltlich gehen sie aber deutlich uber
solche AuBerlichkeiten hinaus und treten mit ordnendem Konzept
an.

Peter Paul Rubens: "Dianas
Heimkehr von der Jagd" (um
1616) (© Gemaldegalerie
Alter Meister, Dresden /
Staatliche Kunstsammlungen
Dresden / The Bridgeman Art
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Library Nationality)

Ein Schwerpunkt der Wuppertaler Ausstellung, die alle
Lebensphasen des barocken Meisters seit dessen italienischer
Frihzeit umfasst, liegt auf Rubens’ diplomatischem Wirken. Die
Bilder um Macht und Pracht, aber auch um das Leiden an den
Zeitlauften werden geradezu schwellend in Szene gesetzt. Da
wallen eingangs schwere rote Vorhange, einladend beiseite
gezogen. Die Gemalde prangen nicht nur auf dem heute
museumsublichen weien Grund, sondern sind hie und da auch von
stilisierten Tapetenmustern hinterfangen — hinreichend
diskret, versteht sich. Mit etwas bluhender Phantasie kann man
sich gar vorstellen, man wurde in Rubens’ prachtigen Gemachern
empfangen. Portrats des Hausherrn und ein eigenhandiger Brief
(verfasst in diplomatischer ,Geheimsprache”, wobei ,,Baume” fur
Bestechungsgeld stehen) tun das Ihre hinzu.

Doch halt! Ohne historische Hintergruinde geht es nicht: Nach
der Glaubensspaltung witete viele Jahrzehnte lang Krieg in
Europa. Bald ging es nicht mehr allein um Protestantismus und
Katholizismus, sondern der religiose Konflikt wurde uberlagert
vom Widerstreit der GroBmachte.

Der im evangelischen Siegen geborene Rubens war von Haus aus
protestantisch, konvertierte aber in Koln zum Katholizismus.
Sein Lebtag hat er ringsum nur kriegerische Zeiten gesehen.
Die Motivation des hochgebildeten, belesenen Mannes, nach
Kraften Friedensschliusse zu vermitteln, war enorm. Als
Hofmaler, der in allerhochsten Kreisen verkehrte und selbst
einen veritablen Palast in Antwerpen unterhielt, hatte er auch
entsprechende Verbindungen.



Peter Paul Rubens: "Thetis
empfangt die Waffen fur
Achill (1630-35) (© Musée
des Beaux-Arts, Pau, France,
Giraudon, The Bridgeman Art
Library)

Den Wohnort Antwerpen hat er sicher mit Bedacht gewahlt. Als
Maler fand er in den katholischen Sudniederlanden (heutiges
Belgien) bessere Bedingungen vor als in den protestantisch
gewordenen und somit eher bildabstinenten Nordprovinzen
(heutiges Holland). In Antwerpen betrieb er ein Atelier mit
zeitweise rund 100 Mitarbeiten. FuUr seine Werkstatt malten
Spezialisten jedweder Richtung, darunter vorubergehend auch
Anthonis van Dyck oder Jacob Jordaens. Nicht erst Andy Warhol
hat im ,Factory“-System produziert.

Rubens’ fulminante Skizzen fiur die Ausschmickung der
Antwerpener Jesuitenkirche sind Beispiele fur vitale
Ideenfulle und Bilderlust. Da kann es sogar geschehen, dass
eine Helferin der Heiligen Klara von Assisi (1620) dem
Betrachter durch perspektivische Verzerrung ein monstroses
Hinterteil vorweist. Uberhaupt ist es ein Vorzug der Skizzen,
gelegentlich ,frecher”, experimenteller und naher am
Aufleuchten der wurspringlichen Einfalle zu sein als
ausgefuhrte Gemalde, die meist offiziellen, reprasentativen
Anforderungen zu genugen haben.
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Als Diplomat operierte Rubens mit wechselndem Geschick. Nach
mehreren anderweitigen Fehlschlagen gelang es ihm immerhin,
1630 einen Friedensschluss zwischen Spanien und England
herbeizufuhren. Manche wollen in Rubens gar einen fruhen
Vorlaufer des europaischen Gedankens sehen. Gemach! Nicht,
dass man ihm noch posthum den Friedensnobelpreis zuerkennt..

Gleichviel. Die Tatigkeit auf politischem Felde bleibt
jedenfalls nicht ohne Auswirkung auf die Malerei. Anhand
vieler Werke erhalt man Einblick in die weltlichen und
kirchlichen Spharen, in denen sich Rubens bewegte. Seidig
schimmernde Herrscherportrats aus dem Umkreis der Medici-
Zyklen (die groBRformatigen Medici-Originale verbleiben
natlirlich im Louvre) zeigen, zu wem Rubens Zugang hatte. Auch
kindet das Bildprogramm etlicher Arbeiten von (philosophisch
und mythengeschichtlich solide unterbauter) Friedensneigung
und der Suche nach ,dritten Wegen“ zwischen Konfessionen und
Kriegsparteien.

Peter Paul Rubens: "Abraham

und Melchisedek" (um
1615-18) (© Musée des Beaux-
Arts, Caen, France /

Giraudon / The Bridgeman Art
Library Nationality)

Leitgedanken der Uberparteilichkeit entnahm Rubens den Werken
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der Antike, speziell von Heraklit, Lukrez oder Seneca. Auf
solche Lekture deutet ein ungemein lebendiges Bildnis des
Seneca (1614/15) hin, das den antiken Skulpturen gleichsam
neuen Atem einhaucht und sie in die damalige Gegenwart holt.
Auch ,Herkules besiegt die Zwietracht” (1615-20) gehort in
diesen Zusammenhang. Bei Bedarf verwandelte Rubens selbigen
Helden des Altertums allerdings auch schon mal zum
Christophorus.

Die Allegorik der Bilder mag damals den gebildeten Standen
gleich eingeleuchtet haben, heute muss sie erst entschlusselt
werden. Uberdies erscheint manches doppeldeutig und
hintersinnig. So kann man etwa bei naherer Untersuchung der
»Allegorie der guten Regierung” (1625) stutzig werden. Die
scheinbar umstandslos gepriesene Herrscherin Frankreichs,
Maria de Medici, lasst die Waage der Gerechtigkeit denn doch
sehr lassig baumeln, und eine Mauer, die sich hinten durchs
Bild zieht, konnte sehr wohl auf unfreie Verhaltnisse
hinweisen.

Peter Paul Rubens:
"Wildschweinjagd" (um
1615/16) (©Musée des Beaux-
Arts, Marseilles, France /
Giraudon / The Bridgeman Art
Library Nationality)

Die Ausstellung zeichnet zwar auch diplomatische Wege nach,
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schwingt sich aber wvielfach =zu grandiosen, genuin
kinstlerischen Momenten jenseits aller politischen Bedeutungen
auf. Ein Bild wie ,Wildschweinjagd” (um 1615/16) dient zwar
der Verherrlichung eines wohltatigen Regenten, doch nimmt die
dramatische Zuspitzung der Szene uber allen Anlass hinaus
gefangen. Wollte man noch einen Anachronismus anfigen, so
musste man hier fast schon einen Urahnen filmischer
Sichtweisen vermuten. Anderes Beispiel der Uberzeitlichkeit:
Eine schreiende Frau, die ob der Schlachtengreuel verzweifelt
die Arme in die Luft reckt, soll in weite historische Ferne
gewirkt und Picasso zu einem Motiv seines Antikriegsbildes
,Guernica”“ angeregt haben.

Der Wuppertaler Reigen vielfach aufregender Bilder reicht bis
in die Londoner Zeit. ,Krieg und Frieden” 1ist leider nur als
Reproduktion zu sehen. Da fallt die Weisheitsgottin Minerva
dem Kriegsgott Mars entschieden in den Arm. Eine buchstablich
ergreifende Utopie in gewaltsamen Zeiten.

Peter Paul Rubens. Von der Heydt-Museum, Wuppertal (Elberfeld,
Turmhof 8). Vom 16. Oktober 2012 bis zum 28. Februar 2013.
Ge6ffnet Di/Mi 11-18, Do/Fr 11-20, Sa/So 10-18 Uhr, Mo
geschlossen. Eintritt 12 Euro, ermafigt 10 Euro, Familie 24
Euro. Katalog 25 Euro.

Info-Hotline: 0202/563-2626

Internet: www.von-der-heydt-museum.de

Am Rande: Selbstverstandlich hat das Wuppertaler Museum nicht
alle Wunschbilder ausleihen konnen. Bemerkenswert vor allem,
dass der Furst von Liechtenstein, der eine der groften
privaten Rubens-Kollektionen besitzt, alle Verhandlungen
strikt verweigerte — wegen der von deutschen Behorden
angekauften CDs und DVDs mit Daten von Steuersindern..



,Bella Italia“ wird zwar
behauptet, aber leider nicht
gezeigt

geschrieben von Hans Hermann Popsel | 4. Oktober 2022
Grandiose Erwartungen weckt das Wuppertaler Von der Heydt-
Museum mit seiner Ausstellung ,Bella Italia“: Fotos und
Gemalde aus den Jahren 1815 bis 1900 bekommt man 1in
abgedunkelten Raumen zu sehen, aber die versprochenen ,Bella
Italia“-Gefuhle kommen nicht auf.

s A
Ostern auf dem
Petersplatz um
1870 (Foto aus
der
Ausstellung)

Was sieht man? Offensichtlich hat der Sammler Dietmar Siegert
seine sicherlich wichtige und wertvolle Kollektion alter
Fotografien dem Museum fur diese Ausstellung angedient, und
dort hat man nun um die Bilder herum diese Ausstellung
konzipiert. Entsprechend zufallig wirkt die Zusammenstellung,
und wer dem Thema angemessene Gemalde in ausreichender Zahl
erwartet hatte, der wird mit einigen kleinformatigen Italien-
Motiven aus dem Bestand der Wuppertaler Standigen Ausstellung
(oder aus dem Depot) abgespeist.

Die Bilder sind geographisch gehangt, zeigen also Szenen aus
dem alpinen Norden uber Venedig und Florenz, Rom und Neapel
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bis Sizilien. Schrifttafeln an den Wanden zitieren zahlreiche
deutsche Dichter und andere Italien-Reisenden mit ihren
Berichten uber das Land und behaupten eine
Sehnsuchtslandschaft, die sich in den Fotos nicht wieder
finden lasst — allenfalls in den Gemalden spiegelt sich der
romantische Anspruch. Auch der Anspruch im Katalog, den Fokus
auf ,das Italienbild der Deutschen im 19. Jahrhundert” gelegt
zu haben, zeigt sich nur in den Zitaten, nicht in den
Exponaten.

Lohnt sich ein Besuch? Eigentlich nur fur Freunde und
Fachleute der Fotografiegeschichte. Italienfreunde fahren
besser selber in das Land.

Bella Italia. Fotografien und Gemalde 1815-1900. Von der
Heydt-Museum Wuppertal. Bis 9. September. Eintritt 7 Euro.

Ratselvolle Dingwelt ohne
Menschen — Bilder von
Christian Hellmich in
Wuppertal

geschrieben von Bernd Berke | 4. Oktober 2022

Wie ware das wohl, wenn die Dinge sich zeitweise selbstandig
machen oder wenn sie ganzlich ohne uns existieren wiirden? Eine
uralte Alptraum-Frage, die immer wieder auch die bildende
Kunst umtreibt.

Auf den Bildern des Christian Hellmich (Jahrgang 1977), der
ursprunglich Comiczeichner hat werden wollen, Kkommen
menschliche Gestalten prinzipiell nicht vor. ,Ich will kein
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leidendes Fleisch malen”, meint er dazu lapidar. In der
Wuppertaler Von der Heydt-Kunsthalle hat Hellmich nun seine
allererste Einzelausstellung in einem Museum, bestlickt mit 35
Grol8- und Kleinformaten. Der Kunstler, 1998 bis 2004 Essener
Folkwang-Student, heute in Berlin lebend, nennt (betrachtlich
beschadigte) Ruhrgebiets-,Idyllen” und trostlos kastenfdérmige,
griundlich missverstandene Adaptionen der Architektur-Moderne
als einen anfanglichen Quell seiner Bildphantasien.

Christian Hellmich: Treppe
III (2007), Ol auf Leinwand,
151x391cm, Privatsammlung
London/Von der Heydt-Museum,
Wuppertal. © VG Bild-Kunst,
Bonn 2012

Von Menschenhand geschaffene Objekte also sollen uns in Bann
ziehen, irgendwo im Niemandsland zwischen Abstraktion und
Gegenstandlichkeit angesiedelt. In dieser irritierenden
Zwischenwelt kann man die Dinge womoglich neu und anders
anschauen. Architektonische Formelemente Uberwiegen zunachst,
doch sie haben keinerlei funktionalen Sinn, sie sind aus ihren
Bezlugen geruckt oder gar entruckt. Global taugliche Bildtitel
wie ,Mushroomrock” oder ,The world is mine” helfen nicht im
erklarenden Sinne weiter, sie verstarken das Flirren noch.
Neuerdings bevdlkern vollends mysteritse Objekte die
Bildraume, die sich auch von der Architektur weit entfernen,
ihre Zwecke nicht preisgeben, jedoch mit Selbstgewissheit
auftreten.

In ,schmutzig” ausgefuhrten Randzonen der Bilder finden sich
haufig Schleif- und Schabespuren als Zeichen verflossener
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Zeit. Was wir hier sehen, sind allenfalls Relikte einstigen
Bauens und Herstellens, die oft in verwaschenen Verfallsfarben
vor sich hin dammern — bis dann und wann ein greller, beinahe
schon aggressiver Kontrast sie gleichsam aufschreckt. All
diese Konstrukte haben offenkundig ,schon bessere Tage
gesehen”, wie man so sagt. Doch vielleicht gibt es ja ein
unverhofftes Erwachen aus diesem Schlummern der Dinge. Und was
dann? ,Wenn ich’s mit Worten erklaren konnte, musste ich’s
nicht malen”, so der Kunstler. Eine altbewahrte Weisheit des
Metiers.

Mit den Jahren hat Hellmich ein umfangreiches Fotoarchiv
aufgebaut, aus dessen Motivvorrat er schopfen kann. Auch die
reichlich gefullten Bildspeicher der Kunstgeschichte oder
Trivialitaten wie etwa Discounter-Prospekte 1liefern
gelegentlich dingweltliche Anregungen. Damit ist es freilich
langst nicht getan. Die Vorlagen durchlaufen beim Malen
etliche Wandlungsprozesse, beispielsweise rein gestische
Phasen oder geometrische Impulse. Auch spielt der
inspirierende Zufall mit hinein. Einzelne Bestandteile oder
Module werden zwar der vorfindbaren Realitat entnommen, jedoch
auf eine Weise collagiert, dass sie jede Alltagslogik
abstreifen. Der Betrachter wird hier nicht zum Bescheidwisser.
Alles bleibt schrundig offen.
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Christian Hellmich:
"The World is mine"
(2011), 0l auf
Leinwand, 64x50 cm,
Courtesy Tanja Pol
Galerie, Munchen. © VG
Bild-Kunst, Bonn 2012

Museumschef Gerhard Finckh erblickt in solchen Arbeiten
Anhaltspunkte dafur, dass eben doch noch nicht alles gesagt
und gemalt worden ist, dass es mithin neue Horizonte gibt. Und
er kann sich gut vorstellen, dass Hellmichs Museumsdebit den
Beginn einer beachtlichen Laufbahn markiert. Wir werden sehen.

Christian Hellmich. 24. Juni (Er6ffnung 11.30 Uhr) bis 7.
Oktober 2012 in der Von der Heydt-Kunsthalle, Wuppertal-
Barmen, Geschwister-Scholl-Platz 4-6. Geoffnet Di-So 11-18
Uhr, Mo geschlossen. Eintritt 3 Euro, Katalog 15 Euro.
www.von-der-heydt-kunsthalle.de

Historisches Stichwort:
yLandwehr"

geschrieben von Hans Hermann Popsel | 4. Oktober 2022

Wer das Wort ,Landwehr” hort, denkt an die Vorlaufer der
Wehrpflicht, an stehende Heere und an Berufssoldaten. Das Wort
Landwehr hat aber auch eine andere, sogar noch altere
Bedeutung, und wer in den landlicheren Teilen des sudlichen
Ruhrgebiets, im Bergischen oder im Munsterland spazieren geht,
der kann sogar auf die Reste dieser Landwehren stolsen.
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Reste der
Landwehr im
Suden von
Ennepetal

Der Begriff bezeichnet lang gestreckte Erdwalle, die im
Mittelalter angelegt wurden, um das Territorium gegen
Eindringlinge zu schutzen oder um Rauberbanden die schnelle
Flucht vor allem mit Fuhrwerken zu vereiteln. Die Landwehren
waren bis zu 18 Meter breit und folgten im Wesentlichen der
Landesgrenze, zum Beispiel zwischen dem Herzogtum Berg und der
Grafschaft Mark. Diese Grenze besteht heute noch als
Grenzlinie zwischen Rheinland und Westfalen, also zwischen den
Regierungsbezirken Koéln und Dusseldorf auf der einen und
Arnsberg auf der anderen Seite.

Zwischen Elberfeld, Barmen wund Schwelm, Ennepetal,
Radevormwald, Breckerfeld und Halver kann man an vielen
Stellen diese Erdwalle noch in der Landschaft sehen. Sie
wurden oft schrdg zum Hangabfall angelegt, um das Ubersteigen
zu erschweren. An Wegen wurden sie unterbrochen, dort befand
sich dann der Schlagbaum zur Kontrolle und Mautkasse. Viele
Ortsteilnamen deuten heute noch auf diese Funktion hin. Aus
einer dieser Zollstationen ist das Ortchen Filde entstanden,
und dieser Flecken hat daher noch eine Besonderheit: Die
Grenze verlauft mitten durch den Ort, so dass er zwei
verschiedene Ortseingangsschilder hat. Auf einem steht ,Filde.
Stadt Breckerfeld. Ennepe-Ruhr-Kreis” und auf dem anderen
»,Filde. Stadt Radevormwald. Oberbergischer Kreis“.
Entsprechend mussen die einen Bewohner ins rheinische Rathaus
von Radevormwald oder in das Gummersbacher Kreishaus, die
anderen fahren ins westfalische Rathaus von Breckerfeld oder
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ins Schwelmer Kreishaus.

Ubrigens hat sich die Grenze auch in den Trinkgewohnheiten
erhalten: Auf der einen Seite der Landwehr wird in den Kneipen
Kolsch oder Alt gezapft, auf der anderen Seite gibt es
westfalisches Pils, doch auch diese Grenze wird immer mehr
durch bayrischen Weizen-Einfluss aufgeweicht. Das sieht man
sogar schon in der Bierstadt Dortmund.

Alfred Sisley: ,Der wahre
Impressionist” in Wuppertal

geschrieben von Hans Hermann Popsel | 4. Oktober 2022
Natiirlich kennt man seinen Namen, der so englisch klingt, weil
seine Eltern Briten waren. Aber immerhin wurde der Maler in
Paris geboren, und zeitlebens hat er sich vergeblich benmiiht,
die franzdésische Staatsbiirgerschaft zu bekommen.


http://www.revierpassagen.de/7680/uber-ein-historisches-stichwort-die-%e2%80%9elandwehr%e2%80%9c/20120221_1622/landwehr-elberfeld
https://www.revierpassagen.de/5500/alfred-sisley-%e2%80%9eder-wahre-impressionist%e2%80%9c-in-elberfeld/20111106_1033
https://www.revierpassagen.de/5500/alfred-sisley-%e2%80%9eder-wahre-impressionist%e2%80%9c-in-elberfeld/20111106_1033

Aflred Sisley: Le Havre.
(Repro: VDH-Museum)

Die Kunstburgerschaft hat er auf jeden Fall erreicht. 1In
Wuppertal, wo zurzeit im Von der Heydt-Museum die erste
Sisley-Einzelausstellung in Deutschland hangt, wird er als
,der wahre Impressionist” bezeichnet. Ja, Sisley ist sicher
einer der wichtigsten Kiunstler des franzodsischen
Impressionismus, in einem Atemzug zu nennen mit Monet und
Renoir, Degas und Pissaro.

884 Gemalde von Sisley sind bekannt, nahezu ausschlieBlich
Landschaften, die er zu den verschiedenen Jahreszeiten in der
Umgebung von Paris malte. Dazu gehort auch eine Serie
,Uberschwemmung in Pont-Marly“, die in den Jahren 1872 bis
1876 entstand.

Sisley wurde 1839 geboren und studierte zunachst
Wirtschaftswissenschaften in London. Dort bewunderte er die
Werke von Turner und Constable, und ab 1860 studierte er
deshalb in Paris bei dem Schweizer Maler Charles Gleyre.

Im Deutsch-Franzosischen Krieg 1870/71 verlor er den groBSten
Teil seines betrachtlichen Vermogens, er lebte danach in
bescheidenen Verhaltnissen, Anerkennung fand sein Schaffen
erst nach seinem Tod 1899. Sein malerisches Werk, das zeigt
auch die Wuppertaler Ausstellung, 1ist jedoch aus
kinstlerischer Sicht alles andere als bescheiden zu nennen.
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Ein Ausflug nach Elberfeld lohnt sich also.

Alfred Sisley. Der wahre Impressionist. Bis 29. Januar 2012 im
Von der Heydt-Museum, Turmhof 8 in 42103 Wuppertal. Di. und
Mi. 11-18 Uhr, Do. und Fr. 11-20 Uhr, Sa. Und So. 10-18 Uhr.

Eintritt 12 €.

Liebe und Staatsbankrott:
yLustige Witwe"” 1st nicht so

lustig

geschrieben von Werner HauBner | 4. Oktober 2022

Valencienne (Dorothea Brandt) geht mit ihrem Mann Mirko
(Miljan Milovi¢) nicht immer so pfleglich um .. Foto:
Andreas Fischer
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Franz Lehdrs ,Lustige Witwe” begeistert mit musikalischer
Qualitat und dramaturgischem Pfiff. Irgendwie scheint sie aber
auch in unsere Zeit zu passen. Denn momentan wird zwischen
Lubeck und Innsbruck auf mehr als ein Dutzend Buhnen versucht,
der Dame ihre Millionen abzuluchsen. Allein in NRW intrigiert
die pontevedrinische Diplomatie an vier Orten: ab Dezember in
Disseldorf, in Detmold ab 4. November in der Neuinszenierung
von Holger Potocki und ab Silvester geht man in Dortmund an
der Hand von Regisseur Matthias Davids ins Maxim. Im Barmer
Opernhaus hatte Lehdrs sensationelle Erfolgsoperette von 1905
am Samstag, 15. Oktober, ihre zweite Premiere — die erste fand
schon im Juni in Solingen statt.

Gar so lustig, wie der Titel glauben machen will, ist diese
JWitwe® aber nicht: Es geht zwar ums erotische Vergnugen, um
Grisetten und Seitensprung, aber vor allem ums Geld. Zwanzig
Millionen ist Hanna Glawari wert. Eine begehrte Beute fir die
Pariser Lebewelt. ,Die Millionen sind angekommen®, kindigt
einer der Pariser Filous ihre Ankunft an: Damit ist alles
gesagt. Charme, Intelligenz, Selbstbewusstsein, selbst
Schonheit und Ausstrahlung? Egal. Hauptsache, die Frau ist
millionenfach vergoldet.

Derweil plagen den pontevedrinischen Gesandten (im Rollstuhl,
aber bei den ,Weibern“ gut zu Full: Miljan Milovi¢) lastende
Sorgen: Wird das Geld der Frau Glawari aus seinem Vaterlande
abgezogen, droht der Staatsbankrott. Abhilfe muss Graf Danilo
schaffen. Der zeigt sich jedoch wenig patriotisch und lehnt
den erotischen Staatseinsatz rundweg ab. Die Tanzmadels sind
ihm lieber ..

Pascale-Sabine Chevroton weilR um die gesellschaftlichen
Untiefen in diesem Stuck. Und inszeniert die ,Lustige Witwe“
in dieser Koproduktion mit den ,Folies 1lyriques” 1in
Montpellier weit weg von der ublichen Operettenasthetik. Weder
Bihnenbild noch Kostime (Tanja Liebermann) schwelgen in Frack
und Tutu. In der Botschaft des Beinah-Bankrott-Staates sind
Wande rissig und Stuckleisten geborsten. Fur Madame Glawaris



Heim ersinnt Buhnenbildner Jirgen Kirner eine gewaltige
Handtasche. Es konnte auch ein Geldbeutel sein, der sich
offnet und wie aus einem roten Rachen die leichtlebige
Festgesellschaft ausspuckt. Die Damen vom Maxim sehen aus wie
Buchhalterinnen. Auch das passt: eher Dienerinnen des Geldes
als des Eros. Dass Esprit und Humor gestutzt werden, scheint
kalkuliert. Hans Richter als Komiker Njegus darf zwar wienern,
aber die Ublichen Stegreifspriche sind ihm nicht erlaubt. So
bleibt diese kommentierende Figur profillos. Chevrotons Lesart
nimmt die Operette und ihr Sentiment ernst, aber die Szene
moussiert nicht. Stellenweise glaubt man, Lehar habe ein
Kammerspiel von Ibsen vertont.

Im Orchester sieht das zum Gluck anders aus. Florian Frannek
entschlackt die Partitur, gibt ihr kammermusikalische Finesse,
welche die Orchester-Solisten der Wuppertaler Sinfoniker
bereitwillig erfillen. Der Dirigent ,champagnerisiert” den
Rhythmus. Er gibt den schmeichelnden Melodien ohne schmierige
Agogik Raum. Die Geigen flustern wirklich ,hab‘ mich lieb” in
feinstem, wenn auch nicht in suffigem Pianissimo der
geforderten groBen Besetzung. Und das Studium der Noten ist im
Graben mindestens so eifrig betrieben worden wie auf den
Brettern das Studium der Weiber.

e
»Lippen schweigen,
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s’'flustern Geigen
.7 Hanna Glawari
(Susanne Geb) und
Danilo (Kay
Stiefermann).Foto
Andreas Fischer

Dorothea Brandt ist eine nahezu perfekte Tanzsoubrette; ihre
Valencienne hat Format. Susanne Geb zeigt die selbstbewussten
Seiten der Hanna Glawari. Doch ihrem soliden, zu strahlendem
Ton fahigen Sopran fehlt schmeichelnde Weichheit; die lyrische
Bezauberung kleidet sie eher in Silber als in Samt. Kay
Stiefermann — der Wuppertaler ,Hollander” — erweist sich als
wandlungsfahiger Darsteller und routinierter Sanger: Trotz
Krankheit singt er den Danilo respektabel und rhetorisch
reflektiert. Boris Leisenheimer als Camille de Rosillon
scheitert ob der verfehlten Position seines Tenors an den
Anforderungen der Partie. Seine Tongebung wirkt gequalt, die
Hohen sind trocken forciert. Tomas Kwiatkowski und Nathan
Northrup sind als Cascada und Saint-Brioche richtige Klischee-
Pariser mit Baskenmitze und Halstuch. Der Chor ist von Jens
Bingert zuverlassig einstudiert.

Im Programmheft liest man mit Erstaunen, wie oft die Bankrott-
Kandidaten wunter den europaischen Staaten schon
zahlungsunfahig waren — an Pontevedro ist dieses Schicksal
noch einmal vorubergegangen. Die Botschaft ist angekommen:
reicher Beifall.

Wagners y,Hollander" in
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Wuppertal: Schmerzensmann und
Erloser

geschrieben von Werner Haullner | 4. Oktober 2022

Diese Senta wird man sich merken mussen. Musikalisch
leidenschaftlich, technisch abgesichert, kraftvoll und
jugendlich unverbraucht: Selten hort man Richard Wagners
herausfordernde Frauenpartie aus dem ,Fliegenden Hollander“ so
uberzeugend wie bei der Premiere in Wuppertal. Die Britin
Allison Oakes ist keineswegs das Kind, das nicht weill, was es
singt. Sondern eine entschlossene junge Frau, bereit, ihre
eigene Existenz aufs Spiel zu setzen, um das Gespenst aus der
Tiefe des Meeres auf ewig zu erlosen.

So ist es nur schlissig, dass Chefdirigent Hilary Griffiths
und Regisseur Jakob Peters-Messer in der Wuppertaler
Neuinszenierung zum Auftakt der Spielzeit das inzwischen
verponte, harfenumflorte Erlosungs-Finale spielen. Der
»Hollander” darf hier das Ende nehmen, das Wagner ihm in
letzter Hand gegeben hat. Nicht Tod und Vernichtung nehmen
ihren Lauf. Zwei Menschen gehen aufeinander zu und beginnen
eine neue Geschichte. Ob gemeinsam oder nicht, ob in einem
»Jenseits” oder auf einer neuen irdischen Lebens-Ebene, das
lasst Peters-Messer offen.

Kay Stiefermann ist ein zutiefst resignierter Hollander, der
getrieben ist vom Fluch, immer wieder ,ewige Treu auf Erden”
erproben und daran scheitern zu miussen. Als sein Schiff landet
— das Licht-Segel des Buhnenbild-Debutanten Guido Petzold ist
ein szenisch wirkmachtiges Symbol —, qualt er sich kriechend
auf die Spielflache. Sein Mantel, wie alle Kostume von Sven
Bindseil atmospharisch treffend gestaltet, erinnert an Murnaus
sNosferatu“. Stiefermann hat die dramatische Reserve fir

die Partie, das Gespur fur den Sinn der Worte, nur manchmal
eine zu flach gefuhrte Stimme. Eine sichere Atmung wirde das
Problem l6sen und der Stimme verlassliche Substanz geben.
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Viel ausgepragter kampft Johan Weigel als Erik mit technischen
Problemen: Wenn er versucht, in Wagners bewusst konventionell
gestalteter musikalischer Sprache Senta von ihrem Weg
abzubringen, zeugt ein angestrengt flacher, an den Gaumen
gedruckter Ton von unzureichender Stutze und mangelnder
Tiefenatmung. Christian Sturms Steuermann und Miriam Ritters
jugendlich wirkende Mary dagegen konnen gesanglich wie
sprachlich fur sich einnehmen. Wuppertal hat, abgerundet von
dem als bieder-altlichen Raffgeier gezeichneten Daland von
Michael Tews, ein beachtliches Ensemble fur diesen ,Hollander”
aufzuweisen.

Auch Chor und Extrachor lassen in Wuppertal den engagierten
Einsatz fur Wagners Partitur spuren. Chordirektor Jens Bingert
hat seine Mannschaft beisammen; selbst nervose Einsatze, bei
Premieren nicht unublich, halten sich in Grenzen. Dass die
Geistermannschaft des Hollanders aus Lautsprechern singt, ist
mittlerweile ublich — auch wenn dieses Verfahren das komplex
komponierte Aufeinandertreffen der Chore nicht eben
transparenter macht.

Am Pult waltet Hilary Griffiths mit extrem langsamen Tempi. So
sympathisch es ist, dass sich ein Dirigent einmal dem
modischen Zwang zur Hetze entzieht: In Wuppertal wird schon in
der Quverture die Zeit so gedehnt, dass Innenspannung und
dramatische Stringenz mit Adagio-Blei beschwert auf den Boden
eines zahen Klangmeeres sinken. Gerade die Chore wirken
betulich; der rhythmische Biss Wagners schnappt kraftlos zu.
Die Erregung und Spannung der fiebrigen Quinten, der scharfen
Blechakzente, der dynamischen Bodgen bleibt unausgeleuchtet.

Licht ist das beherrschende Medium, das Regisseur Peters-
Messer fur seine Deutung einsetzt. Das Duett, in dem sich der
verfluchte Seefahrer und die sensible junge Frau kennen
lernen, lasst er in tiefem, ruhigem Blau als ein
weltentrucktes Versinken erkennen. Licht hebt Personen hervor,
erzeugt verraterische Schatten, markiert ein Quadrat auf der
sonst leeren Buhne, das als Projektionsflache immer wieder



zeichenhaft hervortritt. Und das Senta fur sich einnimmt, als
sie den rettenden ,Engel Gottes” in ihrer Ballade beschwort.
Die christlichen Konnotationen beachtet Peters-Messer wohl:
Als Senta dem gepeinigten Seefahrer ihre ,Treue bis zum Tod“
versichert, halt sie ihn wie einen Gekreuzigten fest: Der
yHollander” als Schmerzensmann und als Erldser — ein komplex
deutbares, gelungenes Bild.

Leider sind solche Momente in der Inszenierung nicht haufig,
trotz des Potentials, das die auf Licht konzentrierte
Buhnengestaltung eroffnet. Einziges Requisit des
Illusionstheaters sind die Taue, die sich zu Beginn wie eine
riesenhafte Takelage Uber die Buhne spannen. Aus dem
anregenden Ansatz macht Peters-Messer dann aber doch nur ein
Arrangement, in dem psychologischer Feinschliff der verlegenen
Stilisierung und einer fluchtig wirkenden Personen-Rege
geopfert wird. Bemerkbar

ist dies etwa im ratlosen Umgang mit dem Chor. Ein paar
Bierkasten und eine Polonaise nach Blankenese — das ist zu
wenig, um die Spannung zwischen den exaltierten Hauptfiguren
und der biederen Gesellschaft zu charakterisieren, Das ist
schade, stort das Publikum aber wenig: Der Beifall ist heftig,
wohl auch, weil man in Wuppertal erleichtert ist, von
Regietheater-Zumutungen verschont zu bleiben.
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