
„Den Menschen nicht absacken
lassen“  –  Dortmunder  Autor
Josef  Reding  wird  75  Jahre
alt
geschrieben von Bernd Berke | 20. März 2004
Von Bernd Berke

Dortmund. Er gilt als durchaus gesprächig, auch in eigener
Sache.  Doch  literarisch  äußert  er  sich  sehr  knapp  und
unprätentiös.  Ohne  Umschweife  und  fast  schmucklos  steuern
Josef Redings Kurzgeschichten und Gedichte auf die Realität
zu. Er möchte rasch wirken, da halten gedrechselte Feinheiten
nur auf.

Reding, 1929 in Castrop-Rauxel als Sohn eines Filmvorführers
geboren und seit 1965 in Dortmund lebend, wird heute 75 Jahre
alt. Weit über 30 Bücher gibt es von ihm, übersetzt in 16
Sprachen und vielfach preisgekrönt. Den kurzen Formen blieb er
durchweg treu.

Ein Gedicht über Dortmund beginnt so: „Meine Stadt ist oft
schmutzig; / aber mein kleiner Bruder / ist es auch / und ich
mag ihn. / Meine Stadt ist oft laut; / aber meine große
Schwester / ist es auch / und ich mag sie.“

Einfache  Sätze,  klare  Botschaft.  Kein  Wunder,  dass  solche
lehrhaften  „Gebrauchstexte“  Eingang  in  Schulbücher  gefunden
haben. Reding begreift Kinder als hoffnungsvolle Zielgruppe.
Sie könnten die Welt noch ändern.

Früh die heiklen sozialen Themen aufgespürt

Sein erstes Buch („Silberspeer und roter Reiher“) erschien
1952, bevor Reding sein Abi machte. Zwei Jahre lang arbeitete
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er ganz handfest als Betonwerker, dann erst begann er ein
Studium. Sehr zeitig erkannte Reding soziale Themen, die erst
später  breit  debattiert  wurden.  So  griff  er  etwa  1954  in
„Trommlerbub  Ricardo“  den  Kolonialismus  und  die  Ausrottung
mexikanischer Indianer auf. Seine dokumentarische Textmontage
„Friedland.  Chronik  einer  Heimkehr“  (1956)  schildert  die
Leiden der Heimatvertriebenen. Andere stießen erst jüngst auf
dieses lange politisch verminte Themenfeld.

In  Harlem  und  New  Orleans  engagierte  sich  Reding  für  die
Bürgerrechtsbewegung des Martin Luther King (Buch: „Nennt mich
nicht Nigger“). Drei Jahre lang lebte und half er in den
Lepragebieten Asiens, Afrikas, Lateinamerikas. Reding stellt
sich stets auf die Seite der Schwachen.

Seine  Leitsterne  sind  Mitmenschlichkeit  und  notfalls
gewaltloser  Widerstand.  Davon  zeugen  auch  Tagebücher  wie
„Reservate des Hungers“ (1964) und „Menschen im Müll“ (1983).
Redings Engagement ist christlich motiviert, Ethik geht im
Zweifelsfalle  vor  Ästhetik.  „Ich  bitte  im  Grunde  darum“,
schrieb er einmal, „den Menschen nicht absacken zu lassen, ihn
nicht aufzugeben.“ Doch in der Literaturgeschichte sind leider
die gütigen, wohlmeinenden Menschen nur selten die Avantgarde
gewesen.

Peter Paul Rubens auf Schritt
und  Tritt  entdecken  –  ein
Streifzug durch Antwerpen
geschrieben von Bernd Berke | 20. März 2004
Von Bernd Berke
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Antwerpen. Was wahr ist, muss wahr bleiben: Mag auch Europas
französische Kulturhauptstadt Lille heuer die größte Rubens-
Ausstellung  zeigen,  so  klingen  doch  die  Grundtöne  seiner
Lebensmusik  besonders  in  der  belgischen  Hafenmetropole
Antwerpen nach. Einladung in eine wunderschöne Stadt – zu
Rundgängen auf den Spuren des Peter Paul Rubens:

In Antwerpen, der Stadt seiner Vorfahren, hat der 1577 in
Siegen  geborene  Barock-Meister  (nach  Kölner  Kindheit  und
unterbrochen durch italienische Lehr- und Wanderjahre) gewohnt
und gewirkt; sporadisch ab 1589, dauerhaft von 1608 bis zu
seinem Tod 1640.

Es „rundet“ sich weder das Geburts- noch das Sterbedatum,
dennoch kann man füglich von einem „Rubens-Jahr“ sprechen. Als
hätten sich die Städte verabredet, rücken auf einmal überall
seine Werke in den Mittelpunkt. Antwerpen wollte erst 2005
einen Rubens-Zyklus beginnen, doch das Palais des Beaux-Arts
in Lille preschte vor und trieb die Belgier zur Eile.

Neben  diesen  beiden  Kommunen,  die  nun  auf  Basis  eines
gemeinsamen flämischen Erbes halbwegs vernünftig kooperieren,
beteiligen sich u. a. Genua, Kassel, Braunschweig und New York
am Reigen. Wenigstens Lille und Antwerpen sollte der Reisende
koppeln, die Distanz mit Bahn oder Auto beträgt knapp zwei
Stunden.

Vielleicht ist die Zeit wieder reif für seine Kunst

Vielleicht ist die Zeit einfach mal wieder besonders „reif“
für Peter Paul Rubens, für seine überwältigende Dynamik und
Dramatik, die er (nach eher verhaltenen Anfängen) etwa ab 1612
mit  leuchtenden  Farben  und  oft  diagonal  zugespitzten
Kompositionen noch jedem mythologischen oder biblischen Thema
abgewann  –  bevor  sich  das  Spätwerk  des  Gichtkranken  auf
intimere Porträts und Landschaften konzentrierte.

Geradezu  berüchtigt  sind  die  schwellenden,  ungeheuer
fleischlichen Körper seiner Frauenfiguren. Mit ihren drallen



Formen  hielten  sie  gleichsam  ein  malerisches  Markenzeichen
allzeit im Gedächtnis – bis hin zu jenen Heirats-Annoncen, in
denen sich „Rubens-Damen“ anpreisen.

Propagandist der Gegenreformation

Einen wirksameren Bild-Propagandisten hat die Gegenreformation
jedenfalls schwerlich hervorgebracht. Mit Marienverehrung und
Verherrlichung der Eucharistie hat ausgerechnet Rubens, Sohn
eines Calvinisten, eben jene Glaubensdinge betont, von denen
sich die Protestanten verabschiedet hatten. Überdies genoss
der  polyglotte  Mann  auch  als  weltgewandter  politischer
Diplomat einen blendenden Ruf.

Dies bietet keine andere Stadt: Mit etwas Phantasie begegnet
man dem barocken Künstler in Antwerpen (Slogan: „Entdecke P.
P. Rubens“) auf Schritt und Tritt. Denn hier steht das famose
Rubens-Huis, in dem der Maler mit Familie und zahlreichen
Werkstatt-Schülern gelebt hat. Die vor allem im Hofbereich
wahrhaft großbürgerliche Wohnstatt am Wapper hat Rubens nach
italienischen Vorbildern gestaltet – mit ehrwürdigem Portal
und zauberhaftem Garten.

Auch als Sammler häufte er Kostbarkeiten an

Drinnen findet man nicht nur manche Bilder von Rubens‘ eigener
Hand, sondern auch anderweitige Schätze, die er gehortet hat.
Die Hinterbliebenen sollten gut versorgt sein: Eine deshalb
nach seinem Tod geführte Verkaufsliste enthielt rund tausend
Nummern, darunter Gemälde vom Werkstatt-Gefährten Anthonis van
Dyck, aber auch von Dürer, Tizian und Tintoretto; zudem antike
Skulpturen,  für  die  der  wohlhabende  Rubens  einen  Pantheon
errichten  ließ.  Anhand  der  Aufstellung  ließ  sich  mit
ziemlicher Sicherheit sein Kunstbesitz rekonstruieren. Jetzt
werden die Kostbarkeiten in der Schau „Rubens als Sammler“
(bis 13. Juni) erstmals in solcher Breite gezeigt.

Der virile Herr stellte gerne pralle Frauenleiber dar



Hochinteressant  sind  die  (kon)genialen  Kopien  oder  auch
beherzten  Retuschen,  die  Rubens  vor  allem  nach  Werken
venezianischer  Maler  schuf.  Vergleicht  man  sie  mit  den
Originalen,  so  zeigt  sich,  dass  Rubens  häufig  weibliche
Kleider-Ausschnitte erheblich tiefer ansetzte oder gar üppige
nackte Brüste prangen ließ, wo das Vorbild sich noch züchtig
gab. Der virile Herr (drei Kinder mit Isabella Brant, vier mit
seiner  zweiten  Frau  Helene  Fourment)  war  eben  kein
Kostverächter.

Auf sinnreich zusammengestellten „Stadtspaziergängen“ kann man
in  Antwerpen  auch  sonst  seine  Wege  beschreiten,  so  etwa
geradewegs vom Rubens-Huis zur St. Jacobskirche in der Lange
Nieuwstraat.  Man  schreitet  just  durchs  Privat-Portal,  das
seinerzeit dem honorablen Rubens vorbehalten war. Hier wurden
einige seiner Kinder getauft, hier befindet sich sein Grabmal,
gekrönt vom Bild „Maria, umringt von Heiligen“. Hernach wendet
man sich zum Rockoxhuis in der Keizerstraat, benannt nach
Nicolaas  Rockox,  dem  damaligen  Bürgermeister.  Er  war  mit
Rubens befreundet und verschaffte ihm manche Aufträge.

39 Deckenbilder bei einem Brand zerstört

Weiter  geht’s:  An  den  Entwürfen  zur  St.-Carolus-
Borromäuskirche  hat  Rubens  selbst  mitgewirkt,  abermals  im
italienischen Stile. Seinem Einfluss also verdanken wir den
Barockturm und die mit Posaunenengeln geschmückte Fassade. Für
die  Seitenschiffe  entwarf  er  nicht  weniger  als  39
Deckenbilder, die 1718 bei einem Brand zerstört wurden. In der
St.-Pauluskirche  am  Veemarkt  erstrahlen  15  Gemälde  zum
Mysterium  des  Rosenkranzes.  Sie  stammen  von  Rubens  („Die
Geißelung  Christi“  und  anderen,  kaum  minder  begnadeten
Künstlern wie van Dyck, David Teniers und Jacob Jordaens.

In der Liebfrauenkathedrale darf man u. a. Rubens‘ berühmte
Triptychen  „Die  Kreuzaufrichtung“  und  „Die  Kreuzabnahme“
bewundern. Letztere entstand ab 1611 im Auftrag der örtlichen
Schützengilde. Fürs selbe Gotteshaus schuf Marten de Vos gar



eine kulinarische „Hochzeit zu Kana“ auf Geheiß der Wirte und
Weinhändler.

Reichhaltige Bibliothek des Malers

Rubens hat nicht nur gemalt, sondern auch viel gelesen. Davon
kann  man  sich  bis  13.Juni  im  Museum  Plantin-Moretus  am
Vrijdagmarkt  überzeugen.  Bücher  aus  seiner  reichhaltigen,
mühsam rekonstruierten Bibliothek sind hier erstmals zu sehen.
Lateinische  oder  griechische  Titel  aus  etlichen  Bereichen
(Botanik,  Archäologie,  Mathematik,  Architektur)  belegen  den
universalen Bildungsanspruch.

Am Anfang seiner zweiten Ehe kaufte Rubens galante spanische
Liebesromane von Lope de Vega und Cervantes. Wahrscheinlich
hat  er  die  anregenden  Schriften  mit  seiner  Gattin  im
Schlafgemach  gelesen.

Anreger einer aufgewühlten Romantik?

Antwerpens Königliches Museum für schöne Künste steht nicht
beiseite, wenn es um Rubens geht. Schließlich verwahrt man
hier einige wichtige Werke, von denen nur wenige an Lille
ausgeliehen  worden  sind.  Ein  Bildersaal  prunkt  mit
monumentalen Formaten wie „Die letzte Kommunion von Franz von
Assisi“. Hier knüpft nun bis 13. Juni eine Sonderausstellung
an, die Rubens‘ Fernwirkung erkundet. Farbschwelgerei gegen
klare  Linie:  Rubens  soll  als  Anreger  einer  aufgewühlten
Romantik  erscheinen  und  somit  als  Gegenpol  des  ruhigen
Klassizismus.

Die These geht nicht so recht auf, bzw. sie ließe sich auch
mit ganz anderen Exponaten aufstellen. Doch wer wird jammern,
wenn  die  Behauptung  mit  herrlichen  Werken  von  Ingres,
Delacroix oder Courbet illustriert wird? Dass auch ein Genius
wie Rubens nicht vom Streit der (Kunst)-Welt verschont blieb,
belegt  in  dieser  Schau  ein  Zitat  des  Dichters  Charles
Baudelaire,  der  den  Maler  als  öden  Quell  aller  Banalität
gescholten hat. Wer sich so ereifert, ist wohl noch lange



nicht „fertig“ mit Rubens.

• Informationen: „RubensHotline“: 0032/70 233 799. Internet:
www.rubens2004.be (beides auch auf Deutsch).

_____________________________________________

P. P. Rubens aus Siegen
Wie kam es, dass Peter Paul Rubens 1577 gerade in Siegen
geboren wurde? Dahinter steckt eine dramatische Vorgeschichte.

Rubens‘ Vater Jan, ein bis dato angesehener Jurist, hatte sich
auf eine amouröse Geschichte mit seiner Klientin Anna von
Sachsen  eingelassen.  Deren  Gatte  war  kein  Geringerer  als
Wilhelm von Oranien. Dem Ehebrecher Jan Rubens drohte gar die
Todesstrafe.  Die  verzweifelte  Anna  und  Jan  Rubens‘
außerordentlich großmütige Ehefrau Maria Pypelinx setzten sich
unermüdlich für ihn ein. So wurden Jan und Maria „nur“ für
einige Jahre nach Siegen verbannt. Und hier begab es sich,
dass…

 

Die  Musik  der  Farben  –
Bildertausch  auf  Zeit:  Köln
zeigt  Werke  der  Gruppe
„Blauer Reiter“ aus München
geschrieben von Bernd Berke | 20. März 2004
Von Bernd Berke
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Köln. Der Presseandrang war gestern nicht ganz so groß, als
hätten  Bayern  München  und  der  1.FC  Köln  ihre  Kicker
ausgetauscht.  Doch  ein  hochkarätiger  Bilderwechsel  zwischen
den beiden Metropolen beschäftigt die Szene schon seit Wochen.
Geradezu atemlos wurde jeweils vermeidet, welche Kunstschätze
wann, wie, wo und warum auf die Reise gingen.

Nun ist es so weit: Fast 1000 Werke von Pablo Picasso hängen
(aus Beständen des Kölner Ludwig Museums kommend) im Münchner
Lenbachhaus. Und 65 sonst in München verwahrte Gemälde der
legendären Künstlergruppe „Der Blaue Reiter“ sind am Rhein zu
sehen. Die Debatte wird nicht so bald verstummen: Offenbart
der  bloße  Tausch  schiere  Ratlosigkeit,  oder  ist  er
kulturpolitisch  beispielhaft?

Luftiger präsentiert als am angestammten Ort

Vergleicht man lediglich die Anzahl der Exponate, so muss man
argwöhnen:  Die  Münchner  haben  die  Kölner  über  den  Tisch
gezogen, fast wie beim Fingerhakeln. Doch zum Picasso-Konvolut
zählen etliche kleinere Papierarbeiten, und außerdem kann man
ästhetische Dinge ohnehin nicht aufrechnen.

Was also bietet Köln? Einen ordentlichen Querschnitt durch die
Münchner  Kollektion.  Nicht  jeder  hiesige  Kunstfreund  fährt
alleweil an die Isar. Was dort an farbigen Wänden hängt, wird
in Köln auf keuschem Weiß und mit größeren Zwischenabständen
präsentiert.  Man  kann  sich  also  mehr  aufs  Einzelwerk
konzentrieren  als  am  angestammten  Ort.

Such nach dem „Geistigen in der Kunst“

Den größten „Auftritt“ hat Wassily Kandinsky, doch auch Franz
Marc, August Macke, Alexej Jawlensky und Gabriele Münter sind
prominent vertreten. Münter war es, die 1957 dem Lenbachhaus
ihren  privaten  Kunstbesitz  vermachte  –  bis  heute  der
Löwenanteil  der  Sammlung.

Die Gruppierung „Blauer Reiter“ war in Bayern verankert. 1908



zogen  Kandinsky  und  seine  Gefährtin  Gabriele  Münter  nach
Murnau ins Voralpenland. Jawlensky und seine Freundin Marianne
von Werefkin gesellten sich hinzu. Kandinsky wurde zur nervös
treibenden Kraft bei der Suche nach dem „Geistigen in der
Kunst“. Freischwebend wie Musik sollten Farben „erklingen“.

1911 gab es die erste gemeinsame Ausstellung. Als Kandinsky
sich 1914 von Munter trennte, zerfiel die Gruppe schon. Auch
künstlerisch hatte man sich verschieden entwickelt.

Die stille Sensation ist Gabriele Münter

Bei  Kandinsky  kann  man  den  Weg  von  russischen  Folklore-
Anklängen bis in die Abstraktion verfolgen. Von Marc sieht man
postkartenberühmte, kristalline Tierbilder („Der Tiger“), von
Jawlensky  grelle,  dann  meditative  Köpfe,  von  Macke  jene
anmutigen Szenen im Zoo und vorm Hutgeschäft.

Die stille Sensation aber ist: Gabriele Münter! Ihr Gestus
bleibt bei allem Neuerungswillen unaufdringlich. Ihre Bilder
sind psychologisch durchtränkt und inniglich dingfromm. Keine
brachiale, sondern eine sanftmütig lächelnde Avantgarde.

Museum Ludwig, Köln. 13. März bis 27. Juni. Di bis Do und
Sa/So 10-18, Fr 11-18 Uhr. Katalog 31 Euro.
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Wuppertal
geschrieben von Bernd Berke | 20. März 2004
Von Bernd Berke

Wuppertal.  Pomp  und  Pathos  der  Gründerzeit  waren  ihm
wesensfremd.  Max  Liebermann  (1847-1935)  stammte  aus
großbürgerlichem Hause. Von früh auf an gediegenen Reichtum
gewohnt,  hatte  er  das  Imponiergehabe  von  nationalistischen
Emporkömmlingen eben nicht nötig. Doch den Künstler bewegte
das Leben jener Menschen, die mit harter Arbeit ihr kärgliches
Dasein fristeten.

Im  stilistischen  Gefolge  der  niederländischen  Genremalerei
(die sich freilich oft in derben Zechgelagen und erotischem
Handgemenge genügte), malte Liebermann Bauern, Knechte, Mägde,
Korbflechter, Gänserupferinnen, Näherinnen oder Waisenkinder –
und zwar keineswegs „von oben herab“.

Keine Sozialkritik, aber auch keine falsche Idylle

Diese zumeist erdfarben dunklen Bilder lassen den einfachen
Leuten ihre Würde. Von barscher Sozialkritik sind sie eben so
weit  entfernt  wie  von  verlogener  Idylle.  Statt  dessen:
Realistisch  feststellen,  was  ist!  Doch  diese  Sichtweise
reichte  schon,  um  ihn  im  Kaiserreich  als  „Apostel  der
Hässlichkeit“ mit vermeintlich „anarchistischen“ Neigungen zu
brandmarken. Jedweder Naturalismus galt als suspekt. Dahinter
verbarg sich wohl die Angst vor der schlichten Wahrheit.

Wuppertals Von der Heydt-Museum präsentiert jetzt einen Werk-
Überblick  mit  120  Liebermann-Arbeiten,  darunter  etwa  90
Gemälde. „Poesie des einfachen Lebens“ lautet der Titel, der
ein  Zitat  des  Künstlers  aufgreift.  Der  französische
Impressionismus (vor allem Manet) setzt sich mit den Jahren
als prägender Einfluss durch. Liebermanns Palette hellt sich
deutlich auf, der Pinselstrich wird freier und freier, bis hin
zu pastos verteilten „Farb-Pfützen“.
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Das Leben am Strand, im Biergarten, beim Pferdesport

Die arbeitenden Menschen rücken allerdings in den Hintergrund.
Jetzt  ergeht  sich  eine  damalige,  gewiss  halbwegs  betuchte
Freizeitgesellschaft an Stränden (Noordwijk, Scheveningen), in
Biergärten (München, Leiden) oder beim gehobenen Pferdesport.
Herrlich luftig wirkt etwa das Bild „Polospieler“. Geht man
näher heran, so sieht man, dass die durch rasche Bewegung
nahezu  verwischten  Reittiere  aus  ingeniös  dahingetupften
Farbflecken bestehen.

Auf  stille  Art  bezwingend  auch  die  stets  zurückhaltenden,
äußerst subtil charakterisierenden (Selbst)-Porträts. Albert
Einstein,  Thomas  Mann  und  Ferdinand  Sauerbruch  haben  ihm
Modell  gesessen.  Liebermann  mied  dabei  jegliches  optische
Auftrumpfen; erst recht bei den späteren, eine abgeschirmte
Ruhe  beschwörenden  Rückzugs-Idyllen  aus  dem  Garten  seiner
herrschaftlichen  Villa  am  Berliner  Wannsee.  Bilder  zum
Durchatmen!

Legendär sein Ausruf, als die Nazis 1933 die Macht an sich
rissen und der fassungslose Liebermann die Fackelzüge sah:
„Ich kann gar nicht so viel fressen, wie ich kotzen möchte!“
Die NS-Herren verfemten den Maler des liberalen Großbürgertums
wegen seiner jüdischen Herkunft als „entartet“. Verbittert ist
Max Liebermann gestorben.

Von der Heydt-Museum, Wuppertal (Turmhof 8). So., 14. März bis
23. Mai. Di-So 11-18, Do 11-20 Uhr. Katalog 34,80 Euro.

Exzess  und  Geborgenheit  –
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Berlinale-Sieger  „Gegen  die
Wand“ von Fatih Akin
geschrieben von Bernd Berke | 20. März 2004
Von Bernd Berke

Wahrlich, das gibt es im deutschen Kino höchst selten: Dass
ein Film die raue Wirklichkeit nahezu ungefiltert auf die
Leinwand bannt, ja uns geradezu damit anspringt – und noch
dazu eine überlebensgroße Liebesgeschichte erzählt. Auch wenn
Fatih Akins „Gegen die Wand“ kein zwingender Berlinale-Sieger
sein sollte, so ist er doch der Ehren würdig.

Der 40-jährige Cahit (auf barsche Weise einprägsam wie derzeit
kaum ein Darsteller in unseren Breiten: Birol Ünel) ist „ganz
unten“ in den Gossen des Alkoholismus angelangt. Im Vollrausch
pflanzt der Deutsch-Türke seinen rostigen Ford frontal gegen
eine Hamburger Betonwand. Offenkundig ein Selbstmordversuch.

„Ich will leben, tanzen, ficken“

In  der  Klinik  setzt  ihm  das  schöne  Mädchen  Sibel  zu
(ebenbürtiger Widerpart: Sibel Kekilli, über deren vorherige
Pornofilme wir hier kein Wort mehr verlieren, weil’s nichts
zur Sache tut). Sibel also hat sich die Pulsadern so gezielt
aufgeschlitzt,  dass  sie  nicht  inLebensgefahr  schwebt,  wohl
aber  ihren  sittenstrengen  türkischen  Eltern  entkommt.  Sie
bedrängt Cahit nun mit sanfter, dann roher Gewalt: Er solle
sie gefälligst heiraten. Sie wolle nur ihre Freiheit und werde
ihn in Ruhe lassen. Klares Ziel: „Ich will leben, tanzen,
ficken.“

Cahit stößt sie anfangs rüde zurück. Wahrscheinlich keimt aber
hier  schon  die  Liebe,  gegen  die  beide  sich  lange  wehren.
Irgendwann heiraten sie zwar, allerdings nur pro forma. Doch
als sie seine versiffte Säufer-Hütte nach und nach mit Leben
füllt, lässt sich der Berserker Zug um Zug besänftigen. Ein
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vages Gefühl von „Zuhause“ beschleicht ihn, obwohl sie fast
jede Nacht mit einem anderen schläft und nie mit ihm.

Sibel ist stärker als er, sie zieht ihn aus dem Sumpf, obwohl
beide schon mal gemeinsam „koksen“. Exzess und Geborgenheit
passen hier wunderlich zusammen. Doch dann begeht Cahit einen
Eifersuchts-Mord  und  kommt  in  den  Knast.  Wird  Sibel  wie
versprochen auf ihn warten, oder wird sie andere Wege gehen?
In Istanbul trifft man sich Jahre später wieder…

Neben dem furiosen Auf und Ab dieser Liebe gerät die desolate
Umgebung ins Visier. An vorwiegend trostlosen Orten skizziert
Akin andere Frauen- und Mannsbilder.

Musterstück eines neuen deutsch-türkischen Filmgenres

Da ist die Friseuse Maren (Catrin Striebeck), mit der es Cahit
gelegentlich treibt, die sich nicht nur im Bett als rabiate,
illusionslose  „Punkerin“  geriert;  Sibels  Cousine  Selma
hingegen macht eiskalt Karriere im Istanbuler Hotelgewerbe.
Zwei  herzlose  Gestalten,  die  nicht  entfernt  an  Sibels
Vitalität heranreichen. Zudem erleben wir in Cahits Umfeld
üble Beispiele türkischen Macho-Verhaltens: Die Frau daheim
trage ihr Kopftuch und hege die Kinder, der Mann besucht der
weil  das  Freiwild  im  Bordell.  Eine  Liebe,  die  sich  gegen
solche Rollenvorgaben behauptet, wiegt doppelt.

Hier  haben  wir  sogleich  das  schwer  zu  übertreffende
Musterstück eines Filmgenres: Diese Melange aus deutschen und
türkischen Tönungen ist bislang einzigartig. Zuweilen wechseln
die zwischen beiden Ländern wurzellos gewordenen Figuren das
Idiom mitten im Satz. Mentale und seelische Akzente neigen
sich  im  Verlauf  der  Handlung  freilich  immer  mehr  der
türkischen  Seite  zu.  So  driftet  denn  das  Geschehen  auch
zusehends von Hamburg nach Istanbul, wo es lauter, bunter,
lebendiger, gefährlicher zugeht.

Schon  vorher  hat  die  Hansestadt  eher  wie  eine  zufällige
Metropolen-Staffage  gewirkt,  Menschen  deutscher  Abstammung



kommen praktisch nicht vor. Man sieht eben eine andere Seite
dieses  Landes.  Fatih  Akin  beweist  hier  genaueste
Milieukenntnis.  Bestürzend  authentisch,  ohne  falschen
Zungenschlag, entfaltet sich das wuchtige Drama.

Bevor die alten Orte vergehen
–  Die  Bilderwelt  des  Rolf
Escher auf Schloss Cappenberg
geschrieben von Bernd Berke | 20. März 2004
Von Bernd Berke

Selm/Cappenberg. Hier sind die alten Werte noch in Kraft:
immenser  Fleiß,  geduldige  Beschäftigung  mit  den  Sujets,
altmeisterliche  Sorgfalt  in  der  Ausführung.  Auch  die
schweigsamen Motive des Künstlers Rolf Escher scheinen vom
Stillstand  der  Zeit  zu  künden  –  oder  zumindest  von  der
Sehnsucht, sie möge langsamer, behutsamer fließen und nichts
wegreißen.

Auf Schloss Cappenberg wird dem 1936 in Hagen geborenen Escher
jetzt die größte Retrospektive ausgerichtet, die seinem Werk
je  zuteil  wurde.  Rund  250  Zeichnungen,  Aquarelle  und
druckgraphische Arbeiten aus den letzten 30 Jahren sind im
herrschaftlichen Gemäuer zu sehen. Wie gut sie gerade hierher
passen! Denn Escher sucht stets altehrwürdige Stätten auf, auf
die sich eine Patina der Überlieferung gelegt hat. Selbst in
New York interessierten ihn nur die ältesten Hochhäuser mit
architektonischen Schnörkeln.

„Der letzte Leser“ erscheint als Skelett
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Mit Verlaub: Man fragt sich, wie es ein Mann mit solchen
Vorlieben  am  vergleichsweise  gesichtslosen  Wohnort  Essen
aushält. Gar manches wirkt schon ziemlich morbide und dem
baldigen Verfall anheimgegeben. Geschichtsträchtig aber ist es
allemal:  In  Venedig  hat  sich  Escher  vielfach  umgetan,  in
München und Wien, London und Paris, in Barcelona, Lissabon und
Dresden;  zudem  in  etlichen  traditionsreichen  Theatern  oder
Bibliotheken  des  Kontinents,  in  deren  Kabinetten  man  Lust
bekommen könnte auf schier endloses, zeitvergessenes Stöbern –
bis schließlich „Der letzte Leser“ (Bildtitel) als Skelett
erscheint  und  auf  fast  barocke  Weise  an  Vergänglichkeit
gemahnt.

Finaler Auftritt für verlassene Häuser

Das „Damals“ weht durch alle Räume: In Weimar geistert die
Historie in Gestalt von Klassiker-Büsten oder einer Goethe-
Maske  stumm  durchs  Bild.  „Mitteilungen  aus  verlassenen
Häusern“  heißt  ein  Escher-Zyklus.  Tatsächlich  existieren
manche Paläste und Villen schon jetzt nicht mehr, die der
Künstler bildlich erfasst, mit sanfter Emphase angereichert
und somit bewahrt hat. Hier haben sie ihren finalen Auftritt,
mit leiser Wehmut wird ihnen die Bühne bereitet.

Einen  wunderbar  altmodischen  Friseursalon  in  Lissabon  hat
Escher nachts aufgesucht. Doch nicht leblos bleibt bei ihm der
leere Raum: Wo keine Menschen sind, führen die Dinge mitunter
ihr Eigenleben, sie steigern sich hinein in eine magische
Realität der verblassenden Farben. Und manchmal stehen sie
gleich  für  menschliche  Begebenheiten:  Leere  Stuhlreihen
wandeln sich zu Zeichen der Erwartung, als hätte der Künstler
ihnen  Seele  eingehaucht.  Und  zwei  abgewetzte  alte  Taschen
firmieren  höchst  glaubhaft  als  „Alterndes  Paar“,  sozusagen
eine ledrig gewordene Liaison mit den Schrammen der vielen
Jahre.

Rolf Escher – „ZeitOrte“. Schloss Cappenberg, ab 29. Februar
bis zum 6. Juni 2004. Di-So 10-17 Uhr, Katalog 22 Euro.



Wenn  Ibsen  uns  anbrüllt  –
Volker  Lösch  murkst  in
Oberhausen  den  „Volksfeind“
mit Skandal-Gehabe ab
geschrieben von Bernd Berke | 20. März 2004
Von Bernd Berke

Oberhausen. Sieben rote Laufbahnen auf ansonsten leerer Bühne
streben stracks auf den Zuschauerraum zu. Es sieht so aus, als
könnte  hier  gleich  eine  Sprint-Konkurrenz  beginnen.
Tatsächlich  kommt  man  fix  aus  den  Startblöcken,  und  die
Ziellinie ist auch zeitig erreicht: In knapp 90 Minuten ist
das Stück abgetan, bei dem es sich um Henrik Ibsens „Ein
Volksfeind“ handeln soll.

Der  Kleinstadt-Arzt  Dr.  Stockmann  hat  entdeckt,  dass  das
Wasser aus der Heilbad-Quelle des Ortes verseucht ist. Diesen
Umweltskandal will er sogleich in der Zeitung publik machen.
Der Redakteur ist Feuer und Flamme, schwingt linksradikale
Phrasen.  Auch  alle  anderen  wollen  den  Arzt  lauthals
unterstützen.  Doch  Stockmanns  Bruder  ist  Bürgermeister  und
vertritt touristische Interessen. Nach und nach kippen die
Opportunisten um und huldigen der Stadtspitze im Namen einer
„kompakten Majorität“. Als wär’s ein Stück von heute.

Grotesk gehetzte Figuren eilen über die Laufbahn

Unter der Regie von Volker Lösch geht alles rasch und lärmend
vonstatten. Die eingangs erwähnten Laufbahnen (Bühne: Carola
Reuther) werden weidlich genutzt. Die Figuren, grotesk gehetzt
von  Karriere-Geilheit  und  ökonomischen  Zwangslagen,  sausen

https://www.revierpassagen.de/84126/wenn-ibsen-uns-anbruellt-volker-loesch-murkst-in-oberhausen-den-volksfeind-mit-skandal-gehabe-ab/20040217_1748
https://www.revierpassagen.de/84126/wenn-ibsen-uns-anbruellt-volker-loesch-murkst-in-oberhausen-den-volksfeind-mit-skandal-gehabe-ab/20040217_1748
https://www.revierpassagen.de/84126/wenn-ibsen-uns-anbruellt-volker-loesch-murkst-in-oberhausen-den-volksfeind-mit-skandal-gehabe-ab/20040217_1748
https://www.revierpassagen.de/84126/wenn-ibsen-uns-anbruellt-volker-loesch-murkst-in-oberhausen-den-volksfeind-mit-skandal-gehabe-ab/20040217_1748


hier ständig auf und ab wie in einer schrillen Spielshow. Sie
kommen kaum zu Atem, mithin nicht zur Sprache. Deshalb müssen
sie Ibsen japsen – oder bellen, brüllen und juchzen.

Dennoch: Bis zu einem gewissen Grad sind Bewegungsabläufe und
Figurenzeichnung stimmig angelegt. Prägnant arbeitet Jeff Zach
das Doppelwesen des beileibe nicht nur edlen Stockmann heraus.
Der Doktor ist von seiner Öko-Mission so erleuchtet, dass
fiebriger Glanz in seinen Augen glimmt. Auch Frank Wickermann
als Bürgermeister findet zur ansehnlichen Parodie amtlichen
Krisengejammers, mit kaum verhohlenen Drohungen unterfüttert.

Doch  dann  wird  das  Stück  brachial  abgemurkst:  Um  uns  zu
beweisen,  dass  in  Dr.  Stockmann  ein  verbaler  Amokläufer
steckt, lässt Lösch ihn gegen Ende (assistiert von der Ehefrau
und der ihm fast inzestuös ergebenen Tochter) eine rabiate
Volks(feind)-Rede auskotzen, direkt vor die Zuschauer hin. Es
ist eine kalkulierte Überschreitung des reinen Spiels. Und
darauf darf man entsprechend antworten.

Zuschauerinnen per Zuruf als „Fotzen“ bezeichnet

Merke: Wir alle, die wir da ach so bräsig sitzen, sind jene
Stimmvieh-Idioten, die nichts tun gegen herrschende Mächte.
Gewiss treiben diese famosen Theaterleute unterdessen täglich
die Revolution voran, nicht wahr? Leider muss Klartext her:
Nicht nur pauschal, auch per Einzelzuruf werden Frauen im
Zuschauerraum  als  „Fotzen“  bezeichnet,  zudem  krähen  die
Schauspieler,  dass  sie  in  diesem  „verfickten  Saal‘  nicht
auftreten wollen. Ach, dann lasst es eben bleiben! Müßig zu
erwähnen,  dass  Stockmann  sich  bei  seiner  wüsten  Tirade
splitternackt auszieht und sich wie ein geschundener Christus
geriert. Vermutlich dient auch dies der Wahrheitsfindung.

Geradezu putzig, dass Intendant Johannes Lepper die Abonnenten
brieflich vorgewarnt hatte. Einige Premierenbesucher taten der
Truppe  den  offenbar  heiß  ersehnten  Gefallen,  Reißaus  zu
nehmen.  Andere  gaben  sich  abgebrüht,  manche  lachten.  Mit



ungleich  minderen  Mitteln  ausgestattet  als  vor  Jahrzehnten
Peter  Handkes  „Publikumsbeschimpfung“,  feiern  hier
ausgeleierte, kläglich ins Leere laufende und niemals ironisch
gebrochene „Provokationen“ schaurige Auferstehung. Welch ein
bequem subventioniertes Skandal-Gehabe!

Im  Sandkasten  beginnt  das
Lebensdrama  –  Gerhard
Henschels „Kindheitsroman“
geschrieben von Bernd Berke | 20. März 2004
Schon bald erfasst einen bei Lektüre ein gewisser Unmut. Seite
um Seite werden kleine und kleinste Begebenheiten beschworen,
etwa solche Erlebnisse bei einer Bahnfahrt: „Für uns hatte
Mama Schnitten mit Jagdwurst und Käse eingepackt und zwei
Flaschen  Sprudel.  Den  kriegten  wir  in  unseren  Kababechern
zugeteilt. Wiebkes Becher war rot… Als ich aufs Klo mußte,
brachte Mama mich hin, aber das Klo war besetzt. Im nächsten
Waggon war noch eins.“
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Warum soll uns dieser Kleinkram interessieren? Weil sich mit
zunehmender Lesedauer ein Sog entwickelt, dem man nur schwer
entrinnen kann. Dies wiederum liegt daran, dass wir alle jene
Dinge erlebt haben, die hier äußerst detailfreudig in quasi
anekdotischen Häppchen ausgestreut werden.

Heißer Atem des unmittelbaren „Jetzt“

Der „Kindheitsroman“ von Gerhard Henschel (Babyboomer-Jahrgang
1962; zeitweise Satiriker bei „Titanic“) versammelt Hunderte,
ja Tausende von Bruchstückchen aus dessen eigener Frühzeit
zwischen 1964 und 1975. Da war Henschel zwischen zwei und
dreizehn Jahre alt und wuchs in Koblenz auf.

Der Weg führt vom Brabbeln bis zur Pubertät, vom herzigen
Sandkasten-Drama  bis  zum  onanistischen  Gekritzel  ins
Schulheft.  Einige  Phänomene  (Plattenhits,  TV-Sendungen,
Fußball-ldole)  sind  zwar  zeitgebunden,  doch  es  strömt  ein
Fluidum, das wohl jeglicher Kindheit eigen ist – weit übers
Individuelle hinaus. Also taucht man doch tief ein in diese
scheinbar läppischen Einzelheiten. Und man fragt sich, warum
noch  kein  Autor  diese  Jedermann-Idee  mit  jener  (fast
penetranten)  Konsequenz  umgesetzt  hat.

Das gesamte Inventar des Alltags

Nach und nach wird das gesamte Inventar eines Kinderalltags
aufgerufen;  mit  allen  möglichen  Streichen,  Verfehlungen,
fiebrigen  Peinlichkeiten,  naiven  Sprüchen,  doch  auch  mit
ersten  Liebesregungen,  unbändiger  Daseinsfreude  und  wacher
Neugier.  Zwischen  Krabbelgruppe,  Spielplatz,  Schulhof  und
Kinderzimmer weht der heiße Atem des unmittelbaren, ach so
vergänglichen  „Jetzt“.  Wohl  jeder  Leser  dürfte  spezielle
Klangnuancen  aus  dem  „Sound“  des  Familienlebens
wiedererkennen.

In  all  dem  verbirgt  sich  auch  Zeitgeschichte.  Allein  die
langen  Listen  über  Geschenke,  die  der  Ich-Erzähler,  sein
Bruder und seine beiden Schwestern zu Weihnachten oder zu



Geburtstagen  erhalten  haben,  zeugen  von  materiellen  und
lebensweltlichen  Entwicklungen  des  ganzen  Landes;  teils
schmerzlich  kommt  die  spielerische  Einübung  der
Geschlechterrollen  hinzu.

Eltern und Lehrer als Karikaturen

Henschel, dessen Familienroman „Die Liebenden“ viele Kritiker
entzückt hat, gibt sich erneut lebensnah und bodenständig.
Gänzlich  verzichtet  er  auf  eine  Reflexion  aus
Erwachsenensicht. Statt dessen arbeitet er sich, just aus der
jeweiligen Kinderperspektive, gleichsam Tag für Tag vor. Jede
Altersstufe hat ihr eigenes Recht, ihre eigenen Stunden der
wahren Empfindung.

Dafür zahlt Henschel einen Preis: Vor allem die Großen, aber
auch  kindliche  Freunde  und  Feinde  aus  der  Nachbarschaft
erscheinen  klischiert.  Doch  selbst  darin  steckt  innere
Wahrheit.  Die  „Mama“  löst  beim  Fernsehen  jede  knifflige
Quizfrage,  ihre  Kinder  aber  nervt  sie  mit  vorgestanzten
Ermahnungs-Sätzen.  Erst  recht  tapern  die  Lehrer  als
Karikaturen einher, so wie man sie als Kind eben wahrnimmt.

Staunenswert, dass da jemand noch so genau über seine Kindheit
Bescheid weiß und derart viel Sammelfleiß investiert. Henschel
muss  ein  präzises  Gedächtnis  haben;  einiges  hat  er  sich
vielleicht nachträglich erzählen lassen, auch konnte er auf
zeitig  geführte  Tagebücher  zurückgreifen.  Ein  kundiger
„Reiseführer“ jedenfalls, mit dem der Leser in Gefilde der
eigenen Kindheit gelangen kann.

Gerhard Henschel: „Kindheitsroman“. Hoffmann und Campe. 494
Seiten, 22,90 Euro (ab heute im Buchhandel).



Kulturhauptstadt  2010:  Essen
tritt  offiziell  an  –
Ruhrgebiet  soll  jetzt  an
einem Strang ziehen
geschrieben von Bernd Berke | 20. März 2004
Von Bernd Berke

Essen/Bochum. Eigentlich ging es „nur“ darum, welche Stadt mit
ihrem  Briefkopf  für  die  Revier-Bewerbung  zur  europäischen
Kulturhauptstadt 2010 einsteht. Dennoch lagen die Nerven der
beiden Kulturdezernenten Oliver Scheytt (Essen) und Hans-Georg
Küppers  (Bochum)  gestern  ziemlich  blank,  als  die  KVR-
Verbandsversammlung  zur  Abstimmung  schritt.

Noch bevor das Resultat verkündet wurde, sah man dem Mienen-
und  Gebärdenspiel  der  „Kontrahenten“  an,  wie  die  Sache
ausgegangen war. Küppers blickte ein wenig betrübt drein und
nahm tiefe Trost-Züge aus seiner Zigarette, Scheytt hingegen
schwoll  an  vor  Stolz.  „Natürlich  bin  ich  ein  bisschen
enttäuscht“, bekannte Küppers später: „Aber jetzt ziehen wir
den  Karren  gemeinsam.“  Oh,  friedliche  Kultur!  Wenn  etwa
Schalke  die  Dortmunder  Borussen  schlägt,  gibt  es  danach
weitaus weniger verbalen Schmusekurs.

Bochum unterlag nur knapp

Essen (z. B. mit Weltkulturerbe Zollverein, Aalto-Oper und
Folkwang  Museum)  hat  also  Bochum  (Schauspielhaus,
Jahrhunderthalle  usw.)  in  der  Vollversammlung  des
Kommunalverbandes Ruhrgebiet (KVR) mit 23 zu 20 Stimmen bei
einer Enthaltung knapp distanziert. Bei einem Patt wäre gelost
worden.

Ganz gleich, wie das Ergebnis zustande gekommen ist (Gerüchte
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wollten  sogar  von  telefonischer  Einflussnahme  im  Vorfeld
wissen): Nun möchten beide Städte, möglichst im Verbund mit
dem gesamten Ruhrgebiet, an einem Strang ziehen. Zunächst gilt
es, die weiteren NRW-Bewerber Köln, Münster sowie den Kreis
Lippe (um Detmold) auf die Plätze zu verweisen.

Insgesamt noch 16 deutsche Kandidaten im Rennen

So  geht’s  jetzt  weiter:  Bis  zum  30.  Juni  wird  die  NRW-
Landesregierung, beraten von einem hochkarätigen Fachgremium,
ihre Entscheidung über den Bewerber aus dem Lande fällen. Dann
führt  der  Weg  politisch  weiter  bergauf:  Das
Bundesaußenministerium  ist  am  Zuge,  es  bereitet  die
Entscheidung des Bundesrates vor. Ist klar, welche Stadt (oder
Region)  deutschlandweit  den  Vorzug  genießt,  so  wird  der
Europäische Rat der EU wohl Ende 2005 darüber befinden. Fest
steht  jedenfalls:  2010  ist  Deutschland  mit  einer
Kulturhauptstadt an der Reihe. Insgesamt sind derzeit noch 16
Kandidaten  auf  dem  Parcours  –  von  Bremen  und  Lübeck  bis
Augsburg und Potsdam. Harte Konkurrenz.

Kosten-Horizont von 48 Millionen Euro

Beim Kommunalverband Ruhrgebiet (ab 1. Oktober 2004: RVR =
Regionalverband Ruhr) wertet man die gestrige Abstimmung als
„historisch“. Verbandspräsident Gerd Willamowski versprach, im
Erfolgsfalle werde nicht nur Essen profitieren: „Die gesamte
Region wird Spielfeld der Kulturhauptstadt sein.“

Willamowski betonte, dass eine Ernennung zur Kulturhauptstadt
„ein riesiges Stadtentwicklungsprojekt“ bedeute – fast so wie
(dem Revier entgangene) Olympische Spiele. Essen müsste, wenn
es die Palme fürs Revier erringt, für die Jahre 2007 bis 2010
eigens  insgesamt  6  Millionen  Büro  bereitstellen.  Dezernent
Oliver Scheytt hält dies für machbar. Hinzu kämen rund 12 Mio.
Euro vom Regionalverband, (vielleicht) ebenfalls 12 Mio. Euro
vom Land, 8 Mio. Euro vom Bund und 1 Mio. Euro aus EU-Töpfen.
Macht 39 Mio. Euro. Da das gesamte Projekt auf 48 Millionen



taxiert wird, sollen Sponsoren etwa 9 Mio. Euro aufbringen.

______________________________________

Kommentar

Ein neues Ziel
Eitel Zuversicht herrschte gestern in Essen, weil die Kommune
als „Bannerträger“ (so die Sprachregelung) für die Revier-
Bewerbung zur Kulturhauptstadt 2010 gewählt wurde. Von den
wahrlich zahlreichen und gewichtigen Kandidaten aus anderen
Landstrichen war da nur noch am Rande die Rede. Das Revier, so
schien  es,  fasst  überaus  selbstbewusst  ein  neues,  ein
europäisches  Ziel  ins  Auge.  Salopp  gesagt:  Olympia  war
vorgestern, jetzt lautet die Parole eben: „Kulturhauptstadt“!
Man darf sich auf spannende Debatten und eine hoffentlich
faire Konkurrenz freuen.

Indem  die  Versammlung  des  Kommunalverbands  Rühr  (KVR)  die
Wahlentscheidung traf, bekam das Geschehen tatsächlich einen
überörtlichen,  regionalen  Anstrich.  Doch  wir  wollen  nicht
gleich wieder von der ominösen „Ruhrstadt“ sprechen.

Heikle Frage der Finanzierung

Es ist noch nicht heraus, wie sehr sich die anderen Gemeinden
des Ruhrgebiets für die Bewerbung ins Zeug legen werden. Mit
immerhin  12  Millionen  Euro  will  der  Kommunalverband  (und
künftige Regionalverband Ruhr) die Stadt Essen unterstützen,
sollte sie sich denn bundesweit durchsetzen. Heikel wird es,
wenn’s um das bei den Kommunen so knapp vorhandene Geld geht.
Per Verbands-Umlage müssten auch jene Mitglieds-Städte besagte
Summe mitfinanzieren, die vielleicht gar nicht viel vom Ertrag
spüren würden.

Gibt es etwa „Spielverderber“?



Wenn  KVR-Verbandsdirektor  Gerd  Willamowski  schon  jetzt
verspricht,  das  gesamte  Revier  werde  „Spielfläche“  der
Kulturhauptstadt sein, so richtet sich der darin verborgene
Appell  weniger  an  die  kleineren  Revierstädte,  sondern
vorwiegend an Dortmund und Duisburg, die sich von Essen (und
Bochum) ein wenig an den Rand gedrängt fühlen könnten. Hier
wie dort glaubt man beim KVR noch vornehme Zurückhaltung zu
spüren, was die Bewerbung angeht. Sollte es sich da etwa um
„Spielverderber“ handeln?

Wohl  kaum.  Doch  man  wird  aus  Dortmunder,  Hagener  oder
Duisburger Sicht gewiss fragen und sorgsam prüfen dürfen, ob
die  Veranstaltung  die  in  Aussicht  gestellte  regionale
Breitenwirkung entfaltet. In diesem Sinne: Glückwünsche nach
Essen, Daumendrücken fürs Revier. Fürs ganze Revier.

                                                             
                                                         Bernd
Berke

 

 

Die Revolution der Cineasten
–  Bertoluccis  Film  „Die
Träumer“
geschrieben von Bernd Berke | 20. März 2004
Von Bernd Berke

Dieser  Film  knüpft  etliche  Gedanken-  und  Emotions-Ketten:
Vorabend der Revolte im Mai 1968. Noch dazu Paris. Und dann
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ein  Amerikaner  in  Paris:  Der  junge  Mann  in  Bernardo
Bertoluccis „Die Träumer“ heißt Matthew und pilgert Abend für
Abend in die seit jenen Tagen legendäre Cinémathèque.

Dort laufen Hollywood-Klassiker (von Howard Hawks bis Fred
Astaire) und die frischen Filme der Nouvelle Vague (Truffaut,
Rivette,  Godard).  Unvergessliche  Kinozeiten.  Und  in  jeder
Sequenz das Versprechen der Freiheit. Als der Kulturminister
den  Leiter  dieses  Kino-Tempels  aus  politischen  Gründen
entlässt, wird der Ort zur Keimzelle der Studentenbewegung.

Sexuelle Spielchen, von der Revolte abgesondert

Bei den Demos lernt Matthew die Zwillingsgeschwister Theo und
Isabelle kennen, die gleichfalls passionierte Cineasten sind.
Als deren Eltern Urlaub machen, haben die drei ihren Platz für
Freiheits-Experimente:  Das  Trio  spinnt  sich  in  der  groß
bürgerlichen  Wohnung  in  einen  Kokon  ein.  Die  brodelnde
Realität der Straße nimmt man hier kaum noch wahr. Bertolucci
gewinnt  daraus  eine  subtile,  anspielungsreiche  Studie  über
Wirklichkeit und Träume, Kunst und Künstlichkeit, politische
und persönliche Befreiung.

Schon, zu Beginn, als Matthew im Kino sitzt, erhebt sich eine
zentrale Frage: Ist die Leinwand ein Fenster zur Realität,
oder ist sie im Gegenteil eine unüberwindliche Grenze?Matthew
kultiviert einen weltfrommen Blick, der das göttliche Maß der
Dinge noch im Muster einer Tischdecke wahrnimmt. Man möchte
ihm beipflichten, wenn er (im hitzigen Streit mit Theo) Buster
Keaton  gegen  Chaplin  oder  Hendrix  gegen  Clapton  ins  Feld
führt.  Denn  Matthew  plädiert  offenherzig,  die  neurotischen
Geschwister hingegen ziemlich verbiestert.

Doch  bis  zu  einem  gewissen  Grad  lässt  sich  Matthew
hineinziehen. Mit Theo und Isabelle buchstabiert er vorwiegend
sexuelle Grenz-Erweiterung anhand von Kino-Mythen durch. Jede
Geste  ein  Filmzitat.  Daraus  entwickelt  sich  eine  Art
Pfänderspiel. Wer das vorgeführte Szenenfragment nicht errät,



muss bizarre Aufgaben erfüllen. So soll sich Theo (ähnelt dem
frühen  Bob  Dylan:  Louis  Garrel)  nach  dem  Wunsch  seiner
Schwester  vor  einem  Konterfei  von  Marlene  Dietrich  selbst
befriedigen. Die anderen sehen zu.

Theo stürzt sich in die Realität

Theo wiederum nötigt Matthew und Isabelle zum Beischlaf in der
Küche. Er schaut nur flüchtig hin, als sie’s tun – und brät
sich  Spiegeleier.  Cool  bis  zum  Anschlag.  Doch  die  schöne
Isabelle, bis dahin zur Revolutions-Ikone stilisiert (wie die
Barbusige  auf  dem  berühmten  Delacroix-GemäIde),  ist  noch
Jungfrau gewesen.

Derlei  mit  inzestuösem  Begehren  durchsetzte  Spielchen
tendieren  zur  Selbstüberforderung.  Die  Stimmung  verdüstert
sich bis zum Rand des Selbstmords (sogar der ist ein Kino-
Zitat: nach Bressons „Mouchette“) und zur hilflosen Regression
in verlorene Kindheit: Die drei Salon-Revolutionäre (Mao- und
Che-Kultgegenstände stets in Reichweite) verkriechen sich in
einem Wohnzimmer-Zelt. So finster erscheint Isabelle die Lage,
dass sie nachts den Gashahn aufdreht.

Rettung durch einen Pflasterstein

Rettung bringt ein Pflasterstein, der das Fenster zertrümmert
und die Luft der rebellischen Straße einlässt. Da ist sie
wieder, die Realität! Theo stürzt sich hinein: Gleich ist er
bereit,  Molotow-Cocktails  zu  werfen.  Auch  seine
„revolutionäre“  Energie  scheint  neurotisch  getönt.

Schlussbild: Die Szene friert ein, und man hört Edith Piafs
Chanson „Je ne regrette rien“. Doch, doch, da gäbe es manches
zu  bedauern  –  und  Bertolucci  weiß  das  natürlich.  Bis  ins
Detail ist sein meisterlicher Film durchkomponiert und mit
Verweisen gespickt. Nichts an ihm ist Zufall.



Mit Haut und Haaren erlebte
Weltgeschichte  –  Geert  Maks
famoses Buch „Das Jahrhundert
meines Vaters“
geschrieben von Bernd Berke | 20. März 2004
Von Bernd Berke

„Gerüche. Teer und Taue, das müssen die ersten Dinge gewesen
sein, die mein Vater gerochen hat.“ Mit dieser sinnlichen
Impression beginnt der niederländische Autor Geert Mak ein
ganz großes Unterfangen: In „Das Jahrhundert meines Vaters“
hat er nicht nur dessen Biographie und die seiner yerzweigten
Familie, sondern ein tiefgreifendes Porträt des eigenen Landes
verfasst – von 1899 bis in die Jetztzeit.

Das  anfängliche  Zitat  bezieht  sich  auf  die  Segelmacher-
Werkstatt  des  Großvaters.  Das  Leben  ist  hart  genug,  doch
immerhin kann man die Dinge, die einen angehen, noch anfassen,
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riechen  oder  schmecken.  Der  allmähliche  Verlust  solcher
Unmittelbarkeit  ist  eines  der  zahlreichen  Themen  dieses
Buches, das in den Niederlanden ein ungeheurer Verkaufserfolg
war.  Dort  wurden  über  500.000  Exemplare  abgesetzt.
Hochgerechnet auf die deutsche Einwohnerzahl, entspräche dies
etwa einer Auflage von 2,5 Mio. Stück. Auf dem Umschlag der
deutschen Ausgabe legt uns kein Geringerer als Cees Nooteboom
(„Rituale“) Maks Werk wärmstens ans Herz. Der Mann hat recht.

Quer durch die Jahrzehnte entfaltet Geert Mak ein historisches
Panorama,  das  sich  immer  wieder  im  Kleinen,  Fassbaren,
Familiären bricht und spiegelt. Es gibt wenige Bücher, in
denen  dies  so  plausibel  gelingt  und  in  denen  so  viel
(kritische, doch mitfühlende) Gerechtigkeit allen Generationen
gegenüber waltet.

Gerechtigkeit für alle Generationen

Es ist also mit Haut und Haaren erlebte Historie. Viele alte
Briefwechsel  und  Tagebücher  wurden  da  gesichtet,  etliche
Verwandte noch rechtzeitig befragt. Doch Mak blättert auch in
vergilbten Zeitungen und Annalen, zitiert erhellende Statistik
oder kluge Essays.

Anfangs  streifen  wir  durchs  ländliche  Schiedam,  erfahren
manches über die traditionell gefügte Lebenswelt jener Zeit.
Der Vater des Ich-Erzählers (Letzterer ist identisch mit Geert
Mak)  wird  später  Pfarrer,  woraus  sich  Exkurse  über
protestantische  Richtungen  ergeben.

Doch  auch  die  soziale  Frage  rückt  ins  Blickfeld:  Es  gab
Zeiten, da lebensgefähröich schuftende Arbeiter (etwa in den
Häfen) entweder überhaupt keinen oder nur zwei Tage Urlaub im
Jahr hatten.

Handlungsstränge  verzweigen  sich  auf  Indonesien  und  die
Niederlande

In  den  späten  1920er  Jahren  übernimmt  der  Vater  eine



Pfarrstelle in der damaligen holländischen Kolonie Indonesien,
wo die Familie zwisehen Faszination und lange zementierten
Vorurteilen schwankt – wiederum ein Spiegelbild der seinerzeit
gängigen  Politik.  Die  Mutter  furchtet,  dass  ihre  Kinder
„verindischen“, also müssen die älteren Geschwister zurück in
die Niederlande, um dort zur Schule zu gehen.

Diese Trennung der Familie ermöglicht es Mak, zwei historische
Stränge der 1930er Jahre abwechselnd zu verfolgen. In Europa
wütet der NS-Staat, und der Überfall auf die Niederlande wird
mit  allen,  tief  in  den  Alltag  reichenden  Konsequenzen
geschildert.

Kolonialzeit und faschistisches Regime

Mak blendet nicht aus, dass einige seiner I.andsleute den
neuen faschistischen Machthabern zu Diensten waren. Vor allem
aber formiert sich, auch in kirchlichen Kreisen, alsbald auch
ein untergründig wirksamer Widerstand. Südostasien gerät zur
gleichen  Zeit  unters  Joch  japanischer  Truppen.  Die  dort
gebliebenen Holländer werden in die Zwangsarbeit gedrängt oder
kommen mitsamt den Kindern in Gefangenenlager.

Ein klein wenig schwächer wird das Buch gelegentlich in den
Nachkriegsteilen  (Stichworte  z.  B.:  Flutkatastrophe  1953,
Provo-Bewegung um 1967/68). Manche Passagen klingen nun nach
(sehr achtbaren) Leitartikeln. Dennoch lernt man vieles hinzu
über unser Nachbarland und seine Sicht auf uns Deutsche.

Am Ende hat man jedenfalls wahrhaftig das ebenso lastende wie
erhebende  Gefühl,  mit  der  (längst  ins  Herz  geschlossenen)
Familie Mak ein ganzes Jahrhundert durchschritten zu haben.
Wir wünschen uns mehr Geschichtsbücher dieser Art!

Geert Mak: „Das Jahrhundert meines Vaters“. Siedler Verlag.
571 Seiten, 28 Euro.

 



Das Geflüster der Dingwelt –
Bilder von Giorgio Morandi in
Wuppertal
geschrieben von Bernd Berke | 20. März 2004
Von Bernd Berke

Wuppertal. „Ich habe das Glück gehabt, ein ereignisloses Leben
zu  führen.“  Das  bilanzierende  Zitat  in  der  Wuppertaler
Ausstellung über Giorgio Morandi (1890-1964) ist typisch für
diesen Mann.

Nur äußerst selten ist der scheue Morandi überhaupt aus seiner
Heimatstadt  Bologna  herausgekommen,  und  die  Annalen
verzeichnen lediglich eine einzige Auslandsreise – in die nahe
Schweiz. Auch seine malerischen Vorbilder (Cézanne, Vermeer,
Velazquez) kannte Morandi nur aus Büchern. Zudem hatte er sein
Lebtag  keinerlei  „Frauengeschichten“,  weder  ehelich  noch
sonstwie. Nein, nein: Mit Männern war auch nichts. Er lebte
einfach immer mit seinen drei Schwestern zusammen und malte,
malte, malte.

Eingesponnen in den eigenen Kokon

Und  niemals  trumpfte  er  auf,  sondern  hielt  sich  stets  an
bescheidene  Bildfonnate.  Es  ist  ein  wahrer  Sonderling  und
Hagestolz der Kunst, den das von der Heydt-Museum jetzt mit
126  Exponaten  (Ölbilder,  Radierungen,  Zeichnungen)
präsentiert. Auch in den wirrsten Zeiten blieb er unbeirrbar,
eingesponnen in den eigenen Kosmos – oder auch Kokon. Über
zwei Weltkriege hinweg hielt er seinem schmalen Motivvorrat
die Treue: Flaschen, Vasen, Schalen und dergleichen schlichte
Behältnisse „bevölkern“ seine Stillleben.
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„Natura  morta“  (tote  Natur)  heißt  die  ausgesprochen
kontemplative Schau mit Leihgaben aus vielen Städten, darunter
auch  Siegen,  wo  Morandi  1962  den  Rubenspreis  erhalten
hat.Allein diese Ausstellung würde schon den (arg gekappten)
Jahresetat  des  Wuppertaler  Hauses  überschreiten  –  und  das
bereits im Januar. Die Brennscheidt-Stiftung sorgt dafür, dass
der Betrieb mehr als ordentlich weiter geht.

Zurück zu Morandi. 1925 entstanden zwei Selbstbildnisse. Doch
der Mann, den wir da sehen, wirkt dermaßen zurückhaltend, als
wolle er am liebsten verschwinden und sich ungeschehen machen.
Weitere Selbstporträts hat Morandi vernichtet. Fortan schuf er
nur noch jene Stillleben, die vor allem in den ruhebedürftigen
50er Jahren hohe Geltung hatten und etwa auf den ersten beiden
documenta-Schauen in Kassel gezeigt wurden.

Tagelang die Gefäße ordnen

In Bologna herrscht(e) oft Wolkenwetter. Damit hatte Morandi
seine liebe Not, war er doch auf perfekte Lichtverhältnisse
aus. Tagelang soll er die Gefäße, die er malen wollte, hin und
her geschoben haben, bis alles in seinem Sinne stand und das
Wetter „stimmte“. Die Bilder entstanden jeweils ganz rasch.
Man sieht’s an den Pinselspuren.

Die scheinbar leblosen Dinge werden in erdhaften Farben ganz
leise  beredt,  als  wären  es  doch  (verschlüsselte)
Selbstporträts,  die  uns  etwas  zuflüstern  wollen.  Auf  jede
Lichtschwingung und jeden Schattenhauch kommt es hier an. Mal
wirken die Gegenstände plastisch, dann wieder breiten sie sich
als reine Malereignisse in der Fläche aus. Mitunter erlangen
sie  gerade  zu  mystische  Qualitäten.  Eine  stille  Weit  als
Hallraum für ungeahnte Erscheinungen.

Von der Heydt-Museum, Wuppertal (Turmhof 8). 11. Januar bis 7.
März. Katalog 39 Euro.



Mit den Worten des Jahres auf
Zeitreise gehen – schon seit
den 70ern gibt es die Liste
geschrieben von Bernd Berke | 20. März 2004
Von Bernd Berke

Es ist schon ein liebgewordenes Ritual: Alljährlich ermittelt
die Gesellschaft für Deutsche Sprache (Wiesbaden) die „Wörter
des  Jahres“.  Im  Rückblick  erweist  sich  die  Auswahl  über
Jahrzehnte  hinweg  als  trefflicher  Indikator  des  jeweiligen
Zeitgeistes. Begeben wir uns zum Jahreswechsel auf eine kleine
Reise durch die Wortgefilde, durch sprachliche Klimazonen.

Es  überwiegen  seit  jeher  bestimmte  Bereiche:  politischer
Streit,  wirtschaftliche  Mängel,  neue  Ausprägungen  des
Lebensstils,  Katastrophen,  Skandale  und  Krankheiten.
Regelmäßig gibt es die Liste seit 1977/78, doch versuchshalber
kürte  man  bereits  die  Worte  des  (nicht  allzu  süffigen)
Jahrgangs 1971. Da zitterte noch ein klein wenig Apo-Geist von
’68  nach,  denn  „aufmüpfig“  galt  damals  als  besonders
zeitgemäßer Begriff. Doch die vordem gefürchtete Revolte hatte
damit schon einen eher putzigen Anstrich bekommen. Ansonsten
befanden wir uns auch sprachlich im Vorfeld der Öko-Bewegung.
Mit sanfter Macht kam das Wort „Umweltschutz“ auf. Und noch
dazu die „heißen Höschen“.

Die albernen und die ernsten Wendungen

1977 setzte sich das seither fast zuschanden gerittene Wort
„Szene“ an die Spitze, dahinter kamen (im „Deutschen Herbst“
der  RAF-Morde)  „Terrorismus“  und  „Sympathisant“.  Etwa  seit
1978 reden wir vom „Geisterfahrer“, der sich seinerzeit mit
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den „Singles“ und den Tanzwütigen („Disco“) um die Plätze
balgte, während „Die Grünen“ oben rangierten. 1979 gesellte
sich das Schlagwort „alternativ“ hinzu.

1980 kam der „Asylant“ (eigentlich ein Unwort) zur Sprache,
zudem  betrieb  man  Rasterfahndung“  und  debattierte  über
„Instandbesetzer“. 1981 machte sich die „Nulllösung“ breit –
ursprünglich  militärisch  gemeint,  später  ironisch  auch  auf
unfähige Amtsträger gemünzt. Im selben Jahr rappelte es zudem
in der „Zweierkiste“, wie manche ihre wackligen Techtelmechtel
seither nennen.

Die  „Talfahrt  der  Wirtschaft“  geriet  1982  ins  Visier  der
Sprachfprscher,  1988  folgte  „Gesundheitsreform“.  Von  beiden
können wir heute singen. Die Immunschwäche „Aids“ stand 1985
erstmals in der Tabelle und 1987 auf dem Spitzenplatz. 1985
war  „Glykol“  (Weinpanscherei),  1986  „Tschernobyl“  Wort  des
Jahres.

Neuer Schub mit der deutschen Vereinigung

Wende  und  deutsche  Vereinigung  brachten  einen  Schub:
„Reisefreiheit“, „Montagsdemonstration“, „Trabi“ (1989), „neue
Bundesländer“  (1990),  „Besserwessi“,  „abwickeln“  (1991),
danach  „Fremdenhass“,  „Rechtsruck“  sowie  „Lichterkette“
(1992),  doch  auch  „Ostalgie“  (schon  1993,  lange  vor
einschlägigen  TV-Shows).  Enger  können  Hoffnungen,  erste
Enttäuschungen und ernste Gefahren kaum zusammenrücken.

Seit 1993 wird vermehrt vom „Sozialabbau“ gesprochen, seit
1996 vom „Sparpaket“; es waren – wie wir jetzt wissen – nur
Vorgeplänkel.  „Multimedia“  und  „Datenautobahn“  etablierten
sich 1995, ein Jahr darauf war’s die „Globalisierung“. Den
deutschen „Reformstau“ beklagt man seit 1997, als auch jener
„Ruck“  (aus  der  Rede  des  Bundespräsidenten  Roman  Herzog)
durchs Land gehen sollte und der „Elchtest“ eine heimische
Edelmarke blamierte.

Durch  neuere  Schöpfungen  zieht  sich  oft  eine  Spur  von



Albernheit: 1998 hieß es lauthals „piep, piep, piep!“ (nach
Guildo  Hörn)  und  „Ich  habe  fertig!“  (nach  Giovanni
Trapattoni). Werden die Zeiten seitdem ernster, nimmt’s mit
der Spaßgesellschaft ein Ende? Anno 2000 wollte man angeblich
„brutalstmöglich“ die „Schwarzgeldaffäre“ aufklären, man regte
sich über „Leitkultur“, „BSE-Krise“ und „Kampfhunde“ auf. Noch
finsterer das Jahr 2001 mit der allfälligen Wendung „der 11.
September“ und „Milzbrandattacke“. Da nehmen sich „Teuro“ und
„Pisa-Schock“ (2002) fast harmlos aus.

Beim neuesten Wort des Jahres („Das alte Europa“) wird einem
aber wieder warm ums Herz. Gewiss: US-Verteidigungsminister
Donald Rumsfeld hat es nicht so nett gemeint. Doch mit einem
Zusatzwörtchen klingt es behaglich: das gute alte Europa.

• Komplette Listen stehen im Internet unter: www.gfds.de

Wenn der Schmerz nachlässt
geschrieben von Bernd Berke | 20. März 2004
Weihnachten ist bekanntlich ein Fest der frohen Botschaft,
manchmal nicht nur im religiösen Sinne. Achtung, scharfkantige
Überleitung: Auch NRW-Kulturminister Michael Vesper hat in den
letzten Tagen und Wochen halbwegs frohe Kunde verbreitet.

Von  exorbitanten,  Existenz  gefährdenden  Kürzungen  im
Kulturbereich  war  anfangs  die  Rede.  Überall  ertönten
Alarmrufe. Doch nach und nach stellte sich heraus, dass es
allenthalben glimpflicher ausgehen wird. So bleiben die beiden
NRW-Kultursekretariate (trotz finanzieller Opfer) nach eigenem
Bekundem weiterhin „arbeitsfähig“.

Auch  die  Literaturbüros  im  Lande  sehen  sich  vorerst  auf
ähnliche  Weise  gerettet.  Und  jüngst  schrieb  sogar  (wie
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berichtet)  Ministerpräsident  Peer  Steinbrück  an  Sebastian
Heindrichs, den Intendanten des Westfälischen Landestheaters
(WLT) in Castrop-Rauxel. Tenor: Es stünden Kürzungen bevor,
doch  die  würden  nicht  gar  so  schlimm  ausfallen  wie
ursprünglich  befürchtet.

Schön, wenn der Schmerz auf diese Art etwas nachlässt Und man
muss das faktische Vorgehen bewundern: Erst die fürchterlichen
Instrumente zeigen, dann mit leichterem Besteck operieren Erst
den  ganz  großen  Hammer  vorweisen,  dann  mit  dem  kleineren
Klopfen.  Anschließend  sind  alle  dankbar  für  die  (relativ)
frohe Botschaft. Und das nicht nur zur Weihnachtszeit.

Bernd Berke

Später  Abschied  von  der
Lebenslüge:  Kinofilm  „Der
menschliche  Makel“  nach
Philip  Roth  –  mit  Anthony
Hopkins
geschrieben von Bernd Berke | 20. März 2004
Von Bernd Berke

Die  Besetzung  deutet  auf  ein  Premium-Produkt  hin:  Anthony
Hopkins, Nicole Kidman, Ed Harris. Für die Vorlage gilt das
gleiche: „Der menschliche Makel“ stammt als Roman von Philip
Roth,  dem  seit  vielen  Jahren  nobelpreisverdächtigen  US-
Schriftsteller.

Roth  muss  dem  Filmregisseur  Robert  Benton  (Klassiker:
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Scheidungsdrama  „Kramer  gegen  Kramer“)  ziemlich  freie  Hand
gelassen haben. Ganze Stränge des Buches sind gerafft. Dennoch
wirkt die Geschichte erstaunlich schlüssig. Schon zum Vorspann
sieht man einen Autounfall auf eisglatter Straße. Am Ende wird
der  Film  in  aller  Dringlichkeit  darauf  zurückkommen.
Schicksalhaft  schließt  sich  der  Kreis  eines  Lebens.

Ostküsten-Professor stürzt über ein einziges Wort

Bis  dahin  wird  erzählt  vom  aufhaltsamen  Niedergang  des
Ostküsten-Professors Coleman Silk (kluge Halbdistanz zu seiner
Rolle: Hopkins), der über ein einziges wehes Wort stürzt. Zwei
seit Wochen abwesende Studenten nennt er im Seminar ironisch
„spooks“. Im Buch kapitulierte der deutsche Übersetzer vor dem
doppelsinnigen  Ausdruck  und  behalf  sich  mit  einem  Extra-
Vorwort.  „Spooks“  bezeichnet  allgemein  etwas  Geisterhaftes,
stand aber in unseligen Zeiten auch für Menschen schwarzer
Hautfarbe – etwa im Sinne von „lichtscheue, dunkle Gestalten“.

Diese kaum noch gültige Nebenbedeutung wird dem Professor zum
Verhängnis.  Uni-Gremien  denunzieren  den  liberalen  Mann  als
Rassisten. Sie statuieren ein Exempel politischer Korrektheif,
während US-Präsident Bill Clinton wegen der Lewinsky-Affäre in
Verruf gerät. Niemand entkommt dem Gesellschafts-Klima. Vor
Aufregung stirbt Silks Frau, als sie von dem Vorfall hört. Ihr
Tod wirft den Professor vollends aus der Bahn. Später begibt
er  sich  in  eine  haltlose,  jedoch  auch  anrührende  und
vitalisierende Affäre mit der jungen Putzfrau Faunia (nach
Lars von Triers „Dogville“ abermals eine glamourfreie Nicole
Kidman). Und Silk vertraut sich dem Autor Nathan Zuckerman
(Gary  Sinise)  an,  der  seine  Lebensgeschichte  aufschreiben
soll. Zwischen beiden wächst eine mild melancholisch getönte
Freundschaft.

Was nie mehr ganz zu tilgen ist

Letztlich aber muss Coleman Silk sich selbst erkennen, er darf
dies keinem anderen überlassen. Reinen Tisch machen, bevor der



Tod  naht.  Allmählich  enthüllt  er  seine  Lebenslage:  Silk,
hellhäutiger  Sohn  schwarzer  Eltern,  hat  sich  eine  falsche
jüdische  Biographie  zugelegt.  Rückblenden  in  die  späten,
jazzig swingenden 1940er Jahre führen zu den Gründen: Eine
große Liebe scheiterte damals an den Rassenschranken, als das
strohblonde Mädchen seine Eltern kennen lernte. Wer wollte da
Silks  Identitäts-Wechsel  verurteilen?  Doch  eine  solche
Entscheidung  zieht  eben  einen  „Makel“  der  Unaufrichtigkeit
nach sich, der nie mehr ganz zu tilgen ist.

Moral ist eben nicht messbar

Das wort- und themensatte Kino-Kammerspiel zehrt von starken
Darstellern. Man blickt in seelische Schluchten und mag keine
Figur  verdammen.  Diskrete  Botschaft:  Moral  ist  eben  nicht
messbar, und ein selbstgerechtes Tribunal reicht schon gar
nicht an ein widersprüchliches Menschenleben heran.

Nicole  Kidman  ist  die  illusionslose,  vogelfreie,  ruppige,
verzweifelte, lüsterne Faunia, deren Kinder vor Jahren bei
einem Brand umgekommen sind und die immer noch von ihrem Ex-
Mann  (lakonisch,  funkelnd  mehrdeutig:  Ed  Harris)  bedrängt
wird,  einem  eisig  einsamen  Vietnam-Veteran.  Dieser
Verfinsterte setzt auch ihrem Lover Silk zu, der sich als
alternder „Achilles auf Viagra“ bezeichnet und die wohl letzte
Bettgeschichte  im  Spätherbst  seines  Lebens  genießen  will.
Endlich mal etwas tun, ohne zu grübeln.

Bruchloser Wechsel an Bochums
Bühne  –  Matthias  Hartmann
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übergibt an Elmar Goerden
geschrieben von Bernd Berke | 20. März 2004
Von Bernd Berke

Bochum.  Es  herrscht  Harmonie  in  der  Bochumer  Theaterweit:
Elmar  Goerden  (40),  designierter  Intendant  des
Schauspielhauses  ab  2005,  stellte  sich  gestern  glücklich
strahlend im Rathaus der Revierstadt vor: „Es ist eine Freude,
hier zu sein.“ Am liebsten, so Goerden, würde er nun jeden
Mauerstein des Theaters mit eigenen Händen berühren.

Offenbar ist er ein Mann des sinnlichen Zugangs. Und seine
guten  Erinnerungen  an  Bochum  reichen  weit  zurück.  Als
Jugendlicher,  so  der  gebürtige  Viersener,  sei  er  vom
Niederrhein an die Ruhr gepilgert, um Peymanns Inszenierung
der Kleistschen „Hermannsschlacht“ zu sehen. Seither habe er
gewusst: „Ich will zum Theater“.

Gesegnete Verhältnisse

Sodann  pries  er  die  „gesegneten“  Verhältnisse,  die  er  in
Bochum vorfinde. Unter Matthias Hartmann, so Goerden, stehe
das  traditionsreiche  Haus  „wie  eine  Eins  da“.  Es  sei
verwurzelt in der Region, das Publikum ströme zahlreich herbei
und sei bestens gemischt. Elmar Goerden will daher für einen
behutsam akzentuierten, bruchlosen Übergang sorgen und „das
Rad nicht neu erfinden“.

Exakte  Dramaturgie:  Kaum  hatte  Goerden  die  lobenden  Sätze
gesprochen eilte der jetzige Amtsinhaber Hartmann in den Saal.
Die  beiden  sind  befreundet.  Also  kam’s  zur  herzlichen
Umarmung, in die dann auch Bochums Kulturdezernent Hans-Georg
Küppers einbezogen wurde.

Küppers  rechnet  fest  mit  der  Zustimmung  des  Stadtrats  im
Januar. Er habe vor der Entscheidung „manche schlaflose Nacht
verbracht“,  denn  die  Messlatte  für  den  Hartmann-Nachfolger
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habe hoch gelegen. Mit Goerden komme ein Intendant, der selbst
Regie  führe  und  daher  interne  Feinstrukturen  viel  genauer
kennen werde als ein bloßer Verwalter.

Bisher am Münchner Residenztheater

Welche Schauspieler und weiteren Regisseure er ans Bochumer
Schauspiel holen wird, mochte Goerden noch nicht verraten. Er
habe bereits genaue Vorstellungen, müsse aber noch Gespräche
führen. Vager Richtungsweiser: Am Münchner Residenztheater, wo
Goerden derzeit als Oberspielleiter (Intendant: Dieter Dorn)
wirkt,  hat  er  zuletzt  mit  Darstellern  wie  Lambert  Hamel,
Oliver Nägele und Rudolf Wessely gearbeitet; beispielsweise in
Stücken von Shakespeare, Lessing, Handke und Schimmelpfennig.

Jedenfalls gilt Elmar Goerden als Regisseur, der eine gewisse
Texttreue wahrt und Stücke nicht nach Gutdünken „zertrümmert“.
Mit  seinen  Worten:  „Der  Text  ist  für  mich  ein  ernst  zu
nehmendes  Gegenüber.“  Es  sei  ihm  daran  gelegen,  in  jeder
Saison  mindestens  einen  großen  Klassiker^zeitgemäß  zu
befragen.

Das Bochumer Theater, so der bodenständig wirkende Goerden,
könne man nur „mit einer besonderen Passion“ leiten. Dabei
wolle  er  das  hohe  Gut  des  Ensemble-Gedankens  besonders
pflegen. Erkennt den Teamgeist übrigens aus anderer Warte:
Goerden war bei Borussia Mönchengladbach mal auf gutem Wege
zum Profifußball. Erst eine Verletzung stoppte seine Kicker-
Ambitionen.

Die  Aufklärung  braucht  mehr
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Rohstoff  –  Alexander  Kluges
imponierende Lesung aus „Die
Lücke, die der Teufel lässt“
geschrieben von Bernd Berke | 20. März 2004
Von Bernd Berke

Dortmund. Eine solche geistige Bereicherung erlebt man nicht
alle  Tage:  Alexander  Kluges  Dortmunder  Präsentation  seines
voluminösen Essay- und Erzählungsbandes „Die Lücke, die der
Teufel lässt“ (Suhrkamp-Verlag) geriet zum Lehrstück in Sachen
intellektueller Durchdringung vielfältiger Stoffe.

Büchner-Preisträger Kluge beließ es im Harenberg City-Center
nicht bei einer bloßen Lesung. Zwischendurch bat er auch schon
mal den Verleger und Hausherrn Bodo Harenberg zum dialogischen
Duett-Vortrag  aufs  Podium,  wobei  er  das  Publikum  auf  die
feinen Unterschiede zwischen seiner Halberstädter Diktion und
Harenbergs Magdeburger Zungenschlag hinwies. Landsleute unter
sich.

Zudem extemporierte Kluge ganz spontan und oft weit über den
ohnehin schon schier uferlosen Inhalt seines Buches hinaus.
Ein übliches Seminar ist nichts dagegen. Was dieser Mann an
Bildung „griffbereit“ mit sich führt und souverän stets neu
sortiert, ist umwerfend. Man muss sich hüten, dass man sich
nicht ganz unwissend vorkommt.

Vielleicht wachen die Toten über die Lebenden

Es  war  eine  der  impnierendsten  Veranstaltungen  der  bald
zehnjährigen Reihe „Kultur im Tortenstück“, die von Harenberg,
der  Westfälischen  Rundschau  und  der  Buchhandlung  Krüger
getragen wird.

Doch Kluge nimmt bei all dem eben keine Imponierhaltung ein,
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sondern  bleibt  stets  verbindlich,  gesprächsbereit  und  auf
subtile Weise unterhaltsam. So spinnt er spannende Wissens-
Netzwerke  etwa  zwischen  Ovids  „Metamorphosen“,  dem  „Anti-
Fundamentalisten“  Montaigne  und  Heiner  Müller,  dass  einern
nahezu schwindlig wird.

Oder er sinniert darüber, ob all die Toten der Historie über
uns Lebende wachen – ein Gedankengang, den man Anderen nicht
ohne  weiteres  „abkaufen“  würde.  Bei  Kluge  aber  klingt’s
redlich und plausibel. Sein mit rund 500 Kapiteln überreich
quellendes Buch, so erläutert Kluge, sei nicht zuletzt als
Erweiterung des Kantschen Aufklärungs-Begriffs gedacht. Nicht
nur Verstandes-, sondern auch Gemütskräfte müssten gesammelt
werden für kommende Zeiten. Kluge: „Die Aufklärung braucht
mehr Rohstoff.“

Terrorismus beginnt oft mit „Robinsonaden“

Speziell vom Gift und vom vielerorts lauernden „Teufel“ (sogar
im Weißen Haus soll er gesichtet worden sein) könne man dabei
lernen, um das Böse zum Guten wenden. Apropos: Dem Terrorismus
werde vielleicht schon der Boden entzogen, wenn Einzelne oder
Gruppen sich nicht vom ganzen Gemeinwesen absondern könnten.
Terror  beginne  oft  mit  einsamen  „Robinsonaden“  und
„theatralischen  Vorkehrungen“.

In seinem ganz eigenen Erzählten sucht Kluge nach Reserven,
Auswegen und verheißungsvollen Glücks-Momenten. Beispiel: Jene
Berichte  von  menschlicher  Liebes-Anziehungskraft  über  viele
Generationen  hinweg  bergen  nach  seinem  Verständnis  einen
Schatz der Hoffnung.

Kluge preist eine geradezu klösterliche Gattentreue (reinstens
verkörpert im Roman „Die Prinzessin von Clèves“ der Comtesse
de  La  Fayette)  als  hohen  Wert,  er  argumentiert  gegen
schnelllebige  Scheidungs-Bereitschaft.  Und  er  verrät  den
Zuhörern auch persönliche Gründe: Als seine Eltern sich einst
trennen  wollten,  habe  er  mit  Leib  und  Seele  dagegen



angekämpft: Vielleicht sei er gar deswegen Jurist geworden: um
als Friedensstifter derlei Brüche zu kitten.

Angst  vor  dem  Verstummen  –
Deutsche  Erstaufführung  von
Jon Fosses Stück „Schönes“ in
Bochum
geschrieben von Bernd Berke | 20. März 2004
Von Bernd Berke

Bochum. Verglichen mit den Bühnen-Gestalten des Norwegers Jon
Fosse, wirken selbst die gelangweilten Figuren eines Anton
Tschechow wie Action-Helden. Hier geschieht nahezu nichts, die
Dialoge  sind  extrem  karg.  So  auch  in  Fosses  neuem  Stück
„Schönes“. Abermals klingt jede Zwiesprache derart lakonisch,
als sei’s bereits eingeübte Tiefsinns-„Masche“.

Doch  es  ist  eine  geradezu  schwatzsüchtige  Lakonie,  die
redundant  in  sich  kreist  und  unversehens  schräge  Komik
(irgendwo  zwischen  Loriot  und  Kaurismäki)  freisetzt.  Die
Figuren haben Angst vor dem Verstummen, vor der großen Leere.

Fosse  (Jahrgang  1959),  in  den  letzten  Jahren  wohl
meistgespielter  Dramatiker  des  Kontinents,  lässt  weite
Deutungs-Spielräume klaffen. Bei der deutschen Erstaufführung
in Bochum nutzt Regisseur Dieter Giesing diese schmerzliche
Freiheit beharrlich und behutsam.

Das  Bühnenbild  (Karl-Ernst  Herrmann)  atmet  raumgreifend
Ewigkeit: Einander kreuzende (Boots)-Stege verlieren sich nach
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hinten  in  die  melancholische  Unendlichkeit  eines  einsamen
Fjords, vorn ragt eine Planke bis zum Publikum. Die schwarze
Silhouette eines Bootshauses wandert geisterhaft langsam über
die  schimmernde  Szenerie.  Die  Zeit  schleicht  dahin  und
verrinnt.  Worte  kommen  aus  dem  Nichts  und  versickern  im
Nichts.

Vor dem Horizont des Stillstands

Vor diesem Horizont des Stillstands verbringt ein Ehepaar mit
fast erwachsener Tochter die Sommerferien. Die Frau (Catrin
Striebeck) fühlt sich angeödet. Mal geht sie links den Strand
entlang, mal rechts. Ein Buch lesen? Ach was! Antriebe und
Interessen sind erloschen. Es schwillt in ihr lediglich eine
zickige, ziellose Gier an, die sich eher zufällig auf Leif
(Ernst Stötzner) richtet, den grandios maulfaulen Freund ihres
Mannes  aus  Kindertagen.  Dieser  allzeit  im  Dorf  gebliebene
Sonderling („Hat sich so ergeben“) lässt sich wohl nur aus
höflichem Mitleid auf eine Begegnung im alten Bootshaus ein.

Was dort wirklich geschieht, bleibt freilich ebenso ungewiss
wie alles andere: Ahnt der Ehetrottel Geir (Burghart Klaußner)
etwas? Warum erschöpft sich dann sein Aufbegehren darin, dass
er seine Gitarre immerzu mit hackenden Griffen (verdruckster
Frust-Gipfel: „Bang, Bang – I’ll shoot you down“) traktiert?

Anders als bei Ibsen wird hier nichts enthüllt

Warum hat Leif in der Pubertät alle Neugier auf die Welt
verloren,  warum  haben  er  und  Geir  damals  ihre  Rockband
aufgelöst?  Wird  die  einstweilen  halbwegs  vitale,  mitunter
patzige Tochter (Julie Bräuning), die im Dorf einen farblos
strotzenden jungen Mann (Manuel Bürgin) kennen gelernt hat, so
heil- und haltlos enden wie ihre Mutter? Und warum preisen sie
alle so kleinlaut die Natur? Ist sie ein unnennbar „Schönes“,
vor dem der Mensch nur versagen kann? Ganz anders als bei
Ibsen, mit dem man Fosse häufig vergleicht, wird hier nichts
enthüllt. Die Eltern reisen. vorzeitig ab – zurück von der



ländlichen in die städtische Seelen-Ödnis. Das ist alles.

Das wattierte Unglück in Hier und Jetzt

Irgend etwas ist vorgefallen und schief gelaufen, doch nun ist
es, wie es ist. Existenziell und gnadenlos scharf umrissen
stehen die Gestalten in reinster Gegenwart da, im allerdings
gedämpften, wattierten Unglück des Hier und Jetzt. Und nun?
Was soll noch werden? Dieses folgenlose Weh ergreift einen
mehr, als wenn (wie in Gegenwartsdramen oft üblich) aller
Schmutz und Ekel im Blut- und Spermastrom verrührt werden.

Dieter Giesings Inszenierung lässt beklemmende Atmosphäre ganz
unaufdringlich  quellen.  Die  Darsteller  gewinnen  diesem
stockenden  Text  staunenswert  viele  Akzente,  Rhythmen  und
Nuancen ab. Äußerst gespannt folgt man ihrer Expedition in die
Leere.

Termine: 5, 6, 21. Dezember. Karten: 0234/3333-111.

Fernwirkungen  menschlichen
Tuns und Leidens – Alexander
Kluges  kolossales  Buch  „Die
Lücke, die der Teufel lässt“
geschrieben von Bernd Berke | 20. März 2004
Von Bernd Berke

Da  möchte  man  fast  verzagen:  949  eng  bedruckte  Seiten
erstrecken sich vor dem Leser, portioniert in rund 500 Kapitel
mit Überschriften wie „Politische Ökonomie der Sterne“ oder
„Das nachtödliche Gedächtnis für das im Schlaf Verarbeitete“.
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Alexander Kluges mit Episoden, Essays und Fußnoten randvoller
Band „Die Lücke, die der Teufel lässt“ ist in jeder Hinsicht
gewichtig. Man kann sich die Lektüre freilich erleichtern,
indem man (auch im Sinne des Autors) getrost kreuz und quer
liest, schon mal Passagen auslässt, sich also freimütig umtut
im  ungeheuer  vielfältigen  Fundus,  der  mit  mancher
aphoristischen Zuspitzung ergötzt. Zitat: „Sozialismus setzt
Überfluß voraus… Man könnte Sozialismus am besten auf einem
Luxusdampfer ansiedeln.“

Der Misere Gegengifte abgewinnen

Büchner-Preisträger Kluge ist rastlos unterwegs zwischen allen
Lebens- und Wissensbereichen, unstillbare Neugier treibt ihn
um.  Häufig  verwendet  er  Dialog-Formen,  die  scheinbar  fest
gefügte  Sachverhalte  „verflüssigen“.  Er  sucht  nach  jener
ominösen Lücke, die der Teufel lässt, sprich: nach Auswegen
aus  menschlichen  oder  politischen  Zwangslagen.  Kluge  späht
nach Fluchtpunkten und Perspektiven, forscht nach Gegengiften,
die  aus  der  Substanz  misslicher  Verhältnisse  zu  gewinnen
wären.

Der auf allen Feldern staunenswert detailkundige Autor lässt
sich auf jedwedes Phänomen ein. Ohne vorgeformte Meinung kann
er umso tiefer die Abgründe etwa der NS-Zeit ausloten, so
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anhand einer gespenstischen Reise Hitlers. Zahllose Gespräche
und Recherchen müssen der Niederschrift vorausgegangen sein.

Kann man die Nachgeborenen überhaupt warnen?

Sein Buch mäandert z. B. durch solche Themen: Sternenkunde,
Zweiter Weltkrieg, Oper, Waffentechnik, Liebesalltag, U-Boote,
Antike,  Biosphäre,  Marx  und  Islam,  Kabbala  und  Mystik,
Terrorismus. Einen von etlichen Schwerpunkten bildet die Atom-
Katastrophe von Tschernobyl mit ihren möglichen Nachwirkungen
für Hunderttausende von Jahren. Wie, so fragt Kluge, können
Menschen  Verantwortung  über  so  lange  Zeiträume  hinweg
übernehmen, und wie können sie die Nachgeborenen warnen? Denn
wer weiß, welche Sprach- oder Bildform sich einmal durchsetzen
wird.

Überhaupt erkundet Kluge Fernwirkungen menschlichen Tuns und
Leidens. Er vermutet – neben allem Fragmentarischen – einen
Zusammenhang:  Mit  epochalen  Ereignissen  komme  jeweils  eine
Bewegung, ein Energiestrom in die Welt, der nicht mehr aufhört
und  alle  künftigen  Menschen  betrifft.  Eine  Denkfigur  mit
Konsequenzen:  Phantomhaft  schmerzen  uns  Geschehnisse,  die
Jahrzehnte oder Jahrhunderte zurück liegen; vielleicht aber
fließen  uns  aus  den  Tiefen  der  Geschichte  auch
Hoffnungsquellen  zu.  Diese  Leitidee  verfolgt  Kluge  bis  in
feinste Verästelungen und weit über alle Schulweisheit hinaus.
Die stets vorläufigen Resultate teilt er in unverzierter, doch
unversehens  verdichtender  Sprache  mit.  Und  wo  das
Dokumentarische  verstummt,  montiert  Kluge  Fiktion  und
Phantasie  hinein,  die  hier  höchst  real  erscheinen.

Auch das Vergangene ist noch nicht durchweg entschieden

Kein  Thema  wird  gleich  über  theoretische  Kämme  geschoren,
sondern vielmehr auch emotional „aufgeschlossen“ und in oft
geheimnisvolle Beziehungen gesetzt. Überzeugung, die sich beim
Lesen einstellt: Einiges muss man als gegeben hinnehmen, gar
vieles auf dieser (daher so spannenden) Welt ist noch nicht



entschieden – selbst das Vergangene nicht.

Es gibt wenige Werke, die so viel Wirklichkeit und Reflexion
umfassen. An Montaignes famose „Essais“ könnte man denken,
oder an die ertragreichen Streifzüge von Klaus Theweleit. Sie
sind einzigartig. Kluge aber auch.

• Alexander Kluge: „Die Lücke, die der Teufel lässt“. Suhrkamp
Verlag, 949 Seiten. Kartoniert 24,90 Euro; Leineneinband 39,90
Euro.

• Am Montag, 8. Dezember 19.30 Uhr), liest Kluge im Dortmunder
Harenberg City-Center aus dem Buch. Karten: 0231/9056166.

 

Als  der  Champagner  strömte:
Münsteraner  Picasso-Museum
zeigt  Plakatkunst  von
Toulouse-Lautrec  und
Zeitgenossen
geschrieben von Bernd Berke | 20. März 2004
Von Bernd Berke

Münster. Gegen Ende des 19. Jahrhunderts gab es in Paris eine
veritable „Galerie der Straße“. So nannte man die Unzahl der
plakatierten Reklamebotschaften, wenn man denn Gefallen an den
künstlerischen  Ausdrucksformen  fand.  Wer  eher  den
Stadtreinigungs-Aspekt  im  Sinne  hatte,  sprach  allerdings
despektierlich  vom  „Plakatwahn“  („Affichomanie“).  Um  1890
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wurde ein Gesetz gegen wildes Anheften erlassen.

Längst  werden  ästhetisch  ambitionierte  Plakate  auf  dem
Kunstmarkt hoch gehandelt. In Münster sind jetzt sozusagen
Spitzenprodukte der Zunft zu sehen, sie stammen von Henri de
Toulouse-Lautrec  und  einigen  seiner  Zeitgenossen.  Bis  dato
hatten Plakate meist nur schwarz-weiße Buchstaben-Botschaften
übermittelt.  Um  1890  aber  gediehen  Bildhaftigkeit  und
Farbrausch.

Die  rund  160  Exponate  kommen  aus  20  europäischen  Museen.
Toulouse-Lautrec  (1864-1901)  hat  insgesamt  31  Plakate
geschaffen,  immerhin  25  dieser  Motive  sind  in  Münster  zu
sehen. Im Vergleich mit den durchaus beachtlichen Schöpfungen
damaliger Mitbewerber (z. B. des Wegbereiters Jules Chéret
oder von Théophile-Alexandre Steinlen) kann man die besonderen
Qualitäten  Toulouse-Lautrecs  ausmachen:  die  ungeheuer
treffsichere Pointierung und auch den Mut zur Drastik. Manche
Tänzerin  oder  Diseuse  fühlte  sich  zunächst  von  ihm  allzu
gröblich dargestellt. Trotzdem bekam er die Aufträge, denn
keiner war besser.

Plakate  erwiesen  sich  als  Medium,  in  dem  momentane,
augenblicksschnelle  Wirkkräfte  der  Kunst  erprobt  werden
konnten – auf schmalem Grat zum Kommerz: Die Ausstellung führt
zu den berühmten, gelegentlich frivolen Konzertcafés („Moulin
Rouge“, „Chat Noir“), sie präsentiert Star-Plakate von damals
Jane Avril, La Goulue, Aristide Bruant), unternimmt Streifzüge
durch die Produktwerbung (Absinth, Liköre, Lakritzbonbons) und
widmet  sich  gar  dem  seinerzeit  grassierenden  „Fahrrad-
Wahnsinn“, der von Fußgängern als bedrohlich empfunden wurde.

Schließlich mündet all dies in einen Raum mit Pablo Picassos
frühen, von Toulouse-Lautrec angeregten Plakat-Versuchen. Man
kann sagen: Es war nicht das angeborene Metier des genialen
Spaniers.

Prächtige Stücke sind in Münster zu sehen, so etwa Steinlens



prägnante  Werbung  fürs  „Chat  Noir“  mit  riesiger  schwarzer
Katze, deren Kopf von einem gotischen Ornament umfangen ist –
eine bemerkenswerte Würdeformel.

Toulouse-Lautrec wagte es unterdessen, einen kabarettistischen
Auftritt  von  Aristide  Bruant  mit  dessen  markanter
Rückenansicht anzukündigen. Bruant, von Haus aus Bahnarbeiter,
der auf der Bühne die Bourgeoisie rüde beschimpfte, war davon
angetan. Sein Gesicht kannte ohnehin jeder.

Drei Damen wollen endlich ins Lokal

Hinreißend  sind  jene  drei  rot  gewandeten  Damen,  die  auf
Georges  Redons  Plakat  sehnsüchtig  die  Wiedereröffnung  des
Lokals Marigny erwarten. Bezaubernd auch das Champagner-Plakat
des Mannes, von dem sich Toulouse-Lautrec inspirieren ließ:
Der famose Pierre Bonnard erfasst das Strömen und Perlen des
Schampus  derart  Sinnlich,  dass  man  ahnt,  warum  diese  Ära
„Belle Epoque“ genannt wird. Die Blondine jedenfalls, die das
prickelnde Edelgetränk genießt, schmilzt selig dahin.

„Plakatwahn  –  Toulouse-Lautrec  und  die  französische
Plakatkunst um 1900″. Picasso-Museum Münster, Königsstraße 5.
Bis  zum  15.  Februar  2004.  Di-Fr  11-18,  Sa/So  10-18  Uhr.
Eintritt 5 Euro. Katalog 29,80 Euro.

Das  Theater  sieht  sich  als
Pflichtaufgabe  –  beim
Berliner  Kongress  zur  Krise
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der Bühnen
geschrieben von Bernd Berke | 20. März 2004
Aus Berlin berichtet
Bernd Berke

Ein ums andere Mal konnte man staunen beim Berliner Kongress
„Bündnis für Theater“. Debattenbeiträge kamen in dichter Folge
von Teilnehmern aus Dortmund, Siegen, Köln, Bonn, Düsseldorf,
Krefeld und Münster. Schließlich wunderte sich auch Moderator
Hansjürgen Rosenbauer: „Eine alte Befürchtung wird wahr: NRW
hat Berlin übernommen.“

Offenbar  ist  an  Rhein  und  Ruhr  das  Bewusstsein  für  die
Finanzkrise  der  Bühnen  am  meisten  geschärft.  Prominente
Berliner Theaterleute, die im schmucken Kronprinzenpalais ein
„Heimspiel“ gehabt hätten, blieben hingegen der Veranstaltung
fern.

Auf  einen  zentralen  Begriff  konnten  sich  praktisch  alle
Anwesenden einigen. Bundespräsident Rau, seit geraumer Zeit
mahnender  Fürsprecher  der  Theaterkunst  und  Miturheber  des
„Bündnis“-Gedankens,  gab  das  Stichwort  vor:  Kulturförderung
dürfe von der Politik nicht mehr als freiwillige Leistung,
sondern müsse als öffentliche „Pflichtaufgabe“ verstanden und
auch verankert werden.

Das Gejammer ist man leid

Fortan  kam  der  Kongress  immerwieder  auf  das  Zauberwort
„Pflichtaufgabe“ zurück. Stünde es erst einmal (wie in Sachsen
bereits geschehen) in den Gesetzen, so könnten Kulturmittel
nicht mehr ohne weiteres gestrichen werden. Endlich einmal
dürfte man sich dann „auf Augenhöhe“ mit anderen Bereichen
sehen. Kulturstaatsministerin Christina Weiss möchte überdies
erreichen, dass derlei kulturelle Verpflichtungen nicht nur
auf dem Papier sich ausbreiten, sondern „vor allem in den
Köpfen“.
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Theaterleute  und  engagierte  Kulturpolitiker  sind  das
jammervolle  Krisen-Gerede  offenbar  ziemlich  leid.  Amelie
Niermeyer,  finanziell  gebeutelte  Intendantin  in  Freiburg:
„Wenn wir immer nur die Krise beklagen, hört uns irgendwann
keiner mehr zu.“ NRW-Kulturminister Michael Vesper bilanzierte
zum Schluss, dies sei gottlob „kein Jammer-Kongress“ gewesen,
sondern  ein  selbstbewusster  Auftritt  der  Theaterschaffenden
nach  dem  Leitsatz:  „Wir  bieten  das,  was  die  Gesellschaft
braucht.“ Genau so müsse die Kultur auf die Politik zugehen.

Boulevardisierung greift um sich

Beklagt  wurde  freilich  das  mediale  Umfeld.  Die
Boulevardisierung greife derart um sich, dass man damit nicht
mehr  konkurrieren  könne.  „Wir  dürfen  nicht  alle  Mensehen
erreichen wollen“, lautete ein bemerkenswerter Befund. Gewiss
wolle man sich um jedes Publikumssegment bemühen, doch wenn
etwa bei der ZDF-Sendung über „Die größten Deutschen“ ein
Daniel Küblböck mehr gelte als manche Klassiker, so dürfe man
solchen Entwicklungen nicht hinterherlaufen.

In  vier  thematischen  Foren  sichtete  der  Kongress  etliche
konkrete Ansatzpunkte – von der theatergerechten Reform der
Tarifverträge bis hin zu neuen Marketing-Konzepten. Dortmunds
OB  Gerhard  Langemeyer  erläuterte  die  womöglich  bundesweit
beispielhaften Vorteile des Theater-Eigenbetriebes, der über
die  Verwendung  kommunaler  Mittel  selbstständig  entscheidet.
Essens Kulturdezernent Oliver Scheytt suchte schließlich nach
starken  Bündnispartnern  fürs  Theater  und  hoffte,  sie  in
Schulen, Medien und Kulturbetrieben anderer Sparten zu finden.

Idealistisch gab sich Wolfgang Suttner, Kulturdezernent von
Siegen/Wittgenstein.  Wenn  Menschen  erst  einmal  von  Kultur
„angezündet“ seien, so sei diese „nicht mehr so leicht kaputt
zu machen“. Ihm wurde freilich entgegengehalten, dass eine
Mehrheit kulturell zu „erkalten“ drohe. Sollte denn am Ende
alles eine klimatische Frage sein?



 

Neuer  Ruhrfestspiel-Chef
Frank Castorf: Mehr Osten in
den Westen bringen
geschrieben von Bernd Berke | 20. März 2004
Von Bernd Berke

Köln.  Der  Mann  aus  Berlin  gehört  zum  Jetset  der  Kultur:
Neulich eine Stippvisite in Sao Paulo, demnächst Los Angeles.
Jetzt bat Frank Castorf (52), neuer Leiter der Ruhrfestspiele,
zum  eiligen  Pressetreff  –  nicht  etwa  nach  Recklinghausen,
sondern  ins  feine  Kölner  Hyatt-Hotel.  Die  Domstadt  hat
schließlich einen Flughafen.

Man ist schwer beeindruckt. Auch dann, wenn Castorf über seine
Festspiel-Ideen redet – und gar nicht mehr aufhören mag. Doch
trotz Nachfragen wird nicht recht klar, was wir nun ab 1. Mai
2004 in und um Recklinghausen wirklich erleben werden. Die
Sache ist wohl noch im Werden. Der zur Selbstironie fähige
Kreativ-Chaot  Castorf  wird’s  schon  richten.  Er  verspricht
originäre,  aufs  Festival  zugeschnittene  Produktionen,  nennt
aber  allerlei  Koproduktions-Orte  wie  Berlin,  Zürich,
Barcelona,  Hannover,  Avignon,  Rotterdam  und  so  fort.
Allerorten  einzigartig?

Kein Interesse an Zielgruppen

Der in der einstigen DDR aufgewachsene Berliner Volksbühnen-
Chef  Castorf  befindet  fürs  Ruhrgebiet,  nicht  nur  wegen
Zuwanderung und EU-Erweiterung: „Es gibt immer mehr Osten im
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Westen!“

Also will Castorf das Recklinghäuser Festspielhaus, das ihn an
den  Berliner  Ostbahnhof  erinnert  (warum  nur?),  mit  blauer
Neonschrift verzieren, die da lauten soll: „Ostbahnhof West.“
Der  als  „Stücke-Zertrümmerer“  etikettierte  Regisseur:  „Ich
will den Ort nicht zerstören, sondern nur anders zurichten.“
Ansonsten hat er sich im Ruhrgebiet (gute Erinnerung aus DDR-
Jahren: TV-„Rockpalast“ aus der Essener Grugahalle) noch nicht
umgesehen. Ohnehin sagt er: „Zielgruppen interessieren mich
nicht.“ Er wolle Impulse setzen, dann werde man sehen. „Nur
Vorhang auf. Beifall, Vorhang zu – das ist doch langweilig.“ ‚

Sein  Festivalmotto  für  2004  soll  „No  Fear“  (Keine  Angst)
heißen. Castorf möchte gegen die Furcht beim Wegbrechen alter
Strukturen im Revier angehen. Etwaigem Gejammer will er mit
der Euphorie Südamerikas beikommen. Theatralische Truppen aus
Brasilien  und  Kolumbien  stehen  für  körpersprachliche
Lebenslust, die sich von keinem Elend unterkriegen lässt. Und
so, wie es dort Theaterprojekte mit Favela-Kindern gibt, will
Castorf mit hiesigen, etwa türkischen Migranten arbeiten. Doch
Genaues  weiß  man  nicht.  „Soziale  Bewegung“  und  Kampfgeist
wolle man jedenfalls anregen – wie sich denn auch Castorf
selbst als „guter Boxer“ versteht.

Projekte mit Marthaler, Schlingensief und Bondy

Etwas konkreter: Als große Festspielproduktion will Castorf
selbst eine Dramatisierung von Erich von Stroheims legendärem
Stummfilm „Gier“ („Greed“, 1924) unter dem Titel „Gier nach
Gold“  präsentieren.  Die  genialisch-monströse  Ur-Fassung
dauerte damals rund 13, die fürs Kino abgespeckte Version
zweieinhalb Stunden.

Amerika  zum  Zweiten:  Christoph  Marthaler  schmiedet  ein
„Texas“-Projekt um Öl-Milliarden, Country-Musik und die Heimat
des  US-Präsidenten  Bush.  Franz  Wittenbrink  gestaltet  einen
Arbeiterlieder-Abend  („Brüder  zur  Sonne,  zur  Freiheit“).



Derweil soll sich der allzeit putzmunter provokante Christoph
Schlingensief  auf  „Ruhrpott-Rallye“  mit  Musik  von  Richard
Wagner  begeben.  Weiteres  Bildungsgut:  Luc  Bondy  (Castorf:
„Hohepriester  bürgerlichen  Theaters“)  soll  „Die  Troerinnen“
nach Sophokles in Szene setzen.

Was  sonst  noch  aus  Castorfs  Füllhorn  quillt:  Autokino
(Lebensgefühl!), Publikums-Schlafsaal, polnischer Wochenmarkt,
Container und Casting. Irgendwie, irgendwo, irgendwann…

Mehr soll dann am 5. Februar 2004 verraten werden – und zwar
in Recklinghausen.

Proust  auf  dem  Boulevard  –
Dortmund  bringt  Harold
Pinters Drama über die „Suche
nach  der  verlorenen  Zeit“
heraus
geschrieben von Bernd Berke | 20. März 2004
Von Bernd Berke

Dortmund. Viele nennen ihn mit Ehrfurcht, die allerwenigsten
dürften  ihn  je  gänzlich  gelesen  haben:  Marcel  Prousts
vielbändigen Romanzyklus „Auf der Suche nach der verlorenen
Zeit“. Am Dortmunder Schauspiel kann man das Epos jetzt in
rund zweieinhalb Stunden durchmessen. Wie das?

Nun, der britische Dramatiker Harold Pinter hat anno 1972 auf
der Basis seiner Proust-Lektüre ein Script erstellt, das von
Joseph Losey verfilmt werden sollte. Dazu kam es nie. Viele
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Jahre später aber hat die Regisseurin Di Trevis den Text für
die Bühne hergerichtet und fürs National Theatre in London
inszeniert. Dortmunds Fassung (Regle: Hermann Schmidt-Rahmer)
firmiert als deutschsprachige Erstaufführung.

Um die Wahrheit zu sagen: Mit Proust hat das Resultat nur noch
von ungefähr zu tun. Schon Pinter sah sich genötigt, ungeheuer
viele Feinheiten und Hunderte von Figuren des Ur-Textes zu
opfern, er konnte nur Essenzen destillieren und Tupfer setzen.
Gleichwohl ist’s ein Werk aus eigenem Recht.

Eine weitere Verlustmeldung betrifft die deutsche Übersetzung
von Ingrid Rencher, in der gelegentlich unschöne Anglizismen
(„Das  würdest  du  nicht“)  durchscheinen.  Eine  schwierige
Vorlage also.

Endlich beginnen – mit dem Leben und dem Schreiben

So sehen wir denn Prousts literarische Stellvertreter-Figur
Marcel (entschieden gegen Prousts Typus besetzt, weil blond,
sportlich und frisch: Manuel Harder) zumeist verhalten durch
sein Werk und Leben (Leiden der Kindheit, Pariser Salons usw.)
geistern. Oft sinniert er nur still, gelegentlich lacht er auf
im Blitz nachträglicher Erkenntnis. Sein Fazit: Etliches hat
er  versäumt  im  unmittelbaren  Dasein.  Erinnerung  tut
schmerzlich not. Sein letzter Satz lautet, es sei „Zeit zu
beginnen“. Mit dem Leben? Mit dem Schreiben?

Vor allem aber driftet Marcel durch einen triebgesteuerten
Menschenreigen.  Gar  manches  schnurrt  hier  letztlich  auf
boulevardeske Fragen an eine schrille „Szene“ zusammen: Wer
trieb’s wann mit wem? Wer war schwul oder lesbisch? Ach, welch
ein munterer Tratsch.

Durch sieben Türen müssen sie gehen: Im meist gleißend weißen
Halbrund  der  minimalistischen  Szenerie  (Bühnenbild:  Herbert
Neubecker) kommen und verschwinden die Gestalten Proustscher
Erinnerung.  Ein  Effekt,  der  anfangs  überzeugt,  sich  aber
abnutzt. Jedenfalls geht’s in dieser dekadenten Gesellschaft



im  Vorfeld  des  Ersten  Weltkrieges  vorwiegend  kaltherzig,
gierig und intrigant zu. Was wohlfeil zu beweisen war.

Sieben Türen und keine Erfüllung

Hier gleitet, auf spiegelglattem Boden, die Zeit gespenstisch
rasch. Die Jahre überlagern sich, sie flackern mitunter fast
simultan auf: Kaum sahen wir Marcel als kleinen Jungen, da
erscheint er schon als kranker Mann. Denkwürdige Folge und
eine Stärke des Textes, der irgendwie auch die mäandernde
Vielfalt  des  Romans  abbildet:  Todesnähe  folgt  direkt  auf
selbstvergessenes Leben, Eifersucht stellt sich gleich nach
erster  Liebesblüte  ein.  Überhaupt  findet  hier  niemand
Erfüllung in Zweisamkeit. Da wähnt man sich in Gefilden von
Botho Strauß.

Nicht leicht ist’s, sich im Gewimmel der aus Prousts Universum
verbliebenen  Gestalten  zurechtzufinden.  Ein  pragmatischer
Kritiker stellte in London die Frage: „Who is who?“ Auch in
Dortmund  ließe  sich  manches  Rollenprofil  wohl  noch  etwas
schärfen  (was  freilich  nicht  im  Sinne  einer  steilen
Typisierung geschehen sollte). So aber bleibt es stellenweise
bei Türenschlagen, Getrappel und Kostumvorführung.

Doch einige Figuren schleichen sich ins Gedächtnis ein, so
besonders der ziemlich originalgetreue Dandy Baron de Charlus
(Jens Weisser), die vor Sehnsucht waidwunde Odette (Silvia
Fink) oder der linkisch sich aus dem Leben davonstehlende
Swann (Bernhard Bauer); womit wir die Leistung der Anderen
nicht schlankweg schmälern wollen.

Freundlicher  Beifall  fürs  spürbare,  jedoch  nur  zum  Teil
fruchtende Bemühen um einen problematischen Text. Ob andere
Bühnen ihn nachspielen werden?

Termine: 13., 21., 29. November. 5.. 14, 20. Dezember. Karten:
0231/50 27 222.



Ein  Netzwerk  der  Kunst  und
sein  Mittelpunkt  –  Sammlung
Krian im Dortmunder Museum am
Ostwall
geschrieben von Bernd Berke | 20. März 2004
Von Bernd Berke

Dortmund. Das Dortmunder Museum am Ostwall öffnet sich jetzt
einem  großen  Kreis  miteinander  befreundeter  Künstler.  Auch
wenn diese Leute mittlerweile in alle Windrichtungen der Szene
verstreut sind, so hat das Netzwerk doch einen Mittelpunkt
just in Dortmund.

Der als Künstler, Sammler und Galerist („da entlang“ an der
Kaiserstraße) umtriebige Erich Krian hat hier in Jahrzehnten
eine umfängliche Kollektion aus diesem Zirkel angehäuft. „Die
Sammlung hat sich sozusagen ereignet, sie war kein erklärtes
Ziel“,  sagt  er  zu  den  oft  spontanen  Gaben  oder
Tauschgeschäften  unter  Freunden.  Gewiss  werden  einige  aus
diesem „munteren Haufen“ (Krian) heute um 17 Uhr zur Eröffnung
kommen.

Was sonst bei Krian daheim dicht an dicht hängt und steht,
kann sich nun am Ostwall gehörig ausbreiten. Etwa die Hälfte
des Gesamtbestandes ist zu besichtigen. Auch für das Sammler-
Ehepaar Krian dürfte dies ganz neue Einblicke in die nunmehr
luftig  präsentierte  (und  mit  einem  Katalog  erschlossene)
Kollektion bedeuten.

Mit  seiner  Frau  Regina,  die  Design  studiert  hat  und  als
Sonderschullehrerin  arbeitet,  hat  sich  Erich  Krian  bislang
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stets über Sammlungs-Zuwächse geeinigt. Tochter Jenny konnte
wohl kaum anders: Auch sie hat mit dem Sammeln begonnen. So
weit das Familiäre, das die Schau letztlich mitprägt.

Rund  200  Arbeiten  von  40  Künstlern  sind  zu  sehen:
Kommilitonen, Mitstreiter, Weggefahrten Krians. Für ihn ist es
mithin  irgendwie  auch  eine  Besichtigung  des  eigenen
Lebenslaufes – und zumeist eine Begegnung mit jenen Künstlern,
die er in seiner Galerie vertritt. Die Ostwall-Ausstellung
dürfte den Marktwert kaum schmälern.

Der  1948  geborene  Krian  begann  seinen  Weg  an  der
Werkkunstschule  in  Dortmund  und  war  an  der  Düsseldorfer
Akademie  Schüler  der  Größen  Rupprecht  Geiger  und  Gotthard
Graubner. Andere Künstler zieht’s nach solchen Weihen in die
weite  Welt,  Krian  entschied  sich  für  die  Rückkehr  nach
Dortmund.

Vierzig Künstler können wir hier nicht nennen. Manche haben
inzwischen weithin von sich reden gemacht, so etwa Ulrich
Langenbach, Willi Otremba, Peter Telljohann, Günther Zins oder
Katharina Grosse.

Über  wenige  Kämme  lassen  sie  sich  eh  nicht  scheren.  Man
spricht in derlei Fällen gern etwas wolkig von „Positionen“
der Kunst. Vielfältig die Ansätze, durchweg acht- und haltbar
die Qualität. Im Erdgeschoss sind eher zurückhaltende Arbeiten
zu sehen, im oberen Stockwerk darf mehr Farbe walten. Man sehe
selbst.  Derweil  denken  die  Krians  über  eine  dauerhafte
Heimstatt für ihren Fundus nach und erwägen eine Stiftung fürs
Dortmunder Museum.

„Der erste Blick“. Sammlung Krian. 9. November 2003 bis 11.
Jan. 2004. Di/Mi/Fr/So 1017, So 10-20, Sa 12-17 Uhr. Eintritt
3 Euro, Katalog 25 Euro.



Am  Abgrund  der  Angst  –
aufregende Schau mit Graphik
von  Edvard  Munch  im
Münsteraner Landesmuseum
geschrieben von Bernd Berke | 20. März 2004
Von Bernd Berke

Münster. Gute Laune verspürte der ansonsten oft schwermütige
Edvard  Munch  (1863-1944)  schon  beim  bloßen  Anblick  einer
Kupferplatte. Die Freude, in die „jungfräuliche“ Fläche zu
ritzen, übertraf mitunter selbst seine drangvolle Lust an der
Malerei.  Also  zeigt  das  Landesmuseum  in  Münster  etwas
Wesentliches, wenn es jetzt den Graphiker Munch würdigt.

Die  fast  200  Exponate  stammen  aus  dem  Berliner
Kupferstichkabinett.  Dort  verwahrt  man  den  (nach  Oslo)
weltweit größten Fundus an Munch-Druckgraphik meist im Dunkel
des Depots, auch wegen konservatorischer Bedenken.

In  Münster  werden  die  Holzschnitte,  Lithographien  und
Radierungen so großzügig präsentiert, als wären es Ölgemälde.
Man  muss  nicht  zentimeternah  heranrücken,  um  filigrane
Einzelheiten zu erspähen. Munch war ein Meister der höchst
prägnanten Formen, die schon aus der Distanz ihre Wirkung
ausüben.

Leitsatz des Künstlers: „Ich male nicht, was ich sehe, sondern
das, was ich gesehen habe.“ Bilder der Erinnerung also, die
die Realität eher schattiert herbeizitieren und psychologisch
umso  genauer  treffen.  Von  Munchs  Motiven  fühlt  man  sich
direkt, existenziell und exemplarisch angesprochen.
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Ein sterbenskrankes Kind schaut ins Jenseits

Ein  Beispiel:  „Das  kranke  Kind“  (1894/1896),  in  mehreren
Fassungen entstanden nach dem Tod seiner Schwester Sophie, die
mit 15 Jahren an Tuberkulose starb. Zunächst wacht noch die
untröstliche Mutter bei dem Mädchen, das später gänzlich aus
dem Zusammenhang des Zimmers gelöst wird und (buchstäblich
sterbensallein)  dem  Betrachter  optisch  ganz  nahe  rückt,
während  es  sich  seelisch  schon  weit  entfernt  hat.
Traumverloren und körperlich schon transparent, schaut es in
den Vorschein eines gleißenden Jenseits.

Auch die vermeintlich in vollem Saft Lebenden zeigt Munch oft
als isolierte Figuren, wie ausgestanzt aus ihrer Umgebung.
Selbst die Bilder aus seinen wilden Bohème-Jahren in Oslo und
Berlin geraten düster, etwa nach dem Motto: Auch mitten im
Saufen und Herumhuren sind wir vom Tod umfangen.

Überhaupt  regiert  die  Angst:  Die  „Pubertät“  (vor
Zukunftsschauer  frierendes  nacktes  Mädchen)  erscheint  als
allenfalls  bang  hoffendes  Weh  und  Ach.  „Eifersucht“,
„Trennung“  oder  auch  „Die  Geisteskranke“  sind  so  gültig
verdichtet, dass man die Titel nicht lesen muss. Ungemein
zielsicher auch die Porträts, so von Strindberg oder Ibsen.

Frauenbildnisse zwischen Madonna und „Sünderin“

Im Zentrum der aufregenden Münsteraner Schau aber stehen die
Frauen; mal madonnenhaft, dann wieder sündig, zuweilen beides
zugleich. Bestürzend, dass Munch eine Geliebte (Geigerin aus
England) als verrucht schöne „Salome“ zeigt und sich selbst
als Johannes. Biblisch gedeutet, hieße das: Sie hat ihn Kopf
und Kragen gekostet.

Auf anderen Bildern erscheint das gefährlich lockende Weib als
Vampir. Ein weiteres Mädchen küsst den knochigen Tod, eine
Nackte ihren Liebhaber – mit inbrünstiger Gier, als ginge es
danach ans Sterben. Lechzen am Rande des Abgrunds. Weniger
bekannte Tierbilder geben dem kreatürlichen Dasein einen Drall



ins  Groteske.  Und  Munch  hat  einen  umfangreichen  Zyklus
geschaffen, der die Schöpfungsgeschichte noch einmal neu mit
Szenen aus dem modernen Seeleleben aufrollt. Statt Adam und
Eva  leiden  hier  Alpha  und  Omega  als  aus  dem  Paradies
vertriebenes  Paar.

Zu  jener  Zeit  hatte  Munch  seine  Kopenhagener  Therapie
(Angstzustände,  Alkoholismus)  bereits  hinter  sich.  Die
späteren  Werke  nähern  sich  wieder  der  realen  Welt.  Harte
Arbeit, einfache Verrichtungen in karger Landschaft, manchmal
am Rande des Genre-Idylls. Vielleicht Balsam für des Malers
wunde Seele.

Edvard  Munch  –  Graphik.  Westfälisches  Landesmuseum  Münster
(Domplatz). 9. November 2003 bis 1. Februar 2004. Di-So 10-18
Uhr. Katalog 25,50 Euro.

Sprache gegen die Diktatur in
Schutz nehmen – Herta Müllers
neues  Buch  „Der  König
verneigt sich und tötet“
geschrieben von Bernd Berke | 20. März 2004
Von Bernd Berke

Mit sprachlichen Reibungsflächen hat die 1953 geborene Autorin
Herta  Müller  viele  schmerzliche  Erfahrungen  gemacht.
Aufgewachsen  in  einem  gespenstisch  schweigsamen,
banatschwäbischen  Dorf  (deutschsprachige  Minderheit  in
Rumänien), kam sie mit 15 Jahren aufs Gymnasium in der nahen
und doch so fernen Stadt. Dort erst lernte sie nachträglich
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Rumänisch; noch dazu als Mädchen vom Lande den schnoddrigen
städtischen Jargon mitsamt der ganz anderen Gestik.

Hinzu kam die verfälschende Zerrspiegel-Sprache des Ceausescu-
Regimes, die in alle Beziehungen sickerte und gegen die man
sich im Namen der wahren Empfindung tagtäglich wehren musste.

Als  Herta  Müller  nach  vielen  Geheimdienst-Verhören,  nach
mancher Drangsal und Drohungen 1987 ins deutsche Exil ging,
lernte sie westliche Sprechweisen und Wortfärbungen kennen.
Ihr Befund, der uns zu denken geben sollte: Von existenziellen
Leiden und Ängsten haben wir hierzulande meist kaum einen
Schimmer,  deshalb  reden  wir  zuweilen  so  sorglos  und
unverantwortlich  daher.

Unheimliche Macht der Gegenstände

In ihrem neuen Buch „Der König verneigt sich und tötet“ gibt
Herta  Müller  Auskunft  über  Quellflüsse  und  Antriebe  ihrer
LIteratur, vor allem der Romane „Der Fuchs war damals schon
der Jäger“ und „Herztier“.

Basis  des  Bandes  sind  Vorträge  im  Rahmen  von  Poetik-
Dozenturen.  Doch  sie  lesen  sich  absolut  nicht  wie  eine
branchenübliche  Nabelschau  vom  Schreibtisch-Rand,  sondern
durchaus dringlich verdichtet.

Kein Wunder, dass diese Autorin für sprachliche Nuancen so
hellhörig ist. Doch letzten Endes traut gerade sie, die mit
ihren Wörtern fast immer genau ins Herz der Dinge trifft“ der
Sprache nicht über den’Weg. Selbst feinfühlige Literatur könne
das Leben und Leiden nur ansatzweise erhaschen, und nur in
ganz raren, glückhaften Schreib- und Lese-Augenblicken könne
sie  einen  womöglich  produktiven  „Irrlauf“  (so  Müllers
Ausdruck) im Kopfe in Gang setzen. Als mächtiger erweisen sich
allemal  unscheinbare  Gegenstände  (ein  Nachthemd,  ein
Möbelstück),  die  sich  im  Gedächtnis  einnisten,  dort  in
nervöser Verzweiflung sprachlos kreisen und nicht mehr weichen
wollen.



Wider den byzantinischen Größenwahn

Mit  dem  Titel  gebenden  König  ist  auch  der  fürchterliche
Ceausescu gemeint, der im geradezu byzantinisehen Größenwahn
alles nach seinem fratzenhaften Bilde formen wollte. Herta
Müller  lässt  ahnen,  wie  verstörend  es  für  alle  weitere
Lebenszeit gewesen ist, unter ihm und seinen Bonzen das Dasein
gefristet zu haben. Mit anhaltender Verzweiflung schildert sie
etwa,  wie  schon  Fünfjährige  im  Kindergarten  dem  System
vollends  verfallen  waren  und  vielstrophige  Lobeshymnen  auf
Ceausescu  singen  wollten.  Ganz  zu  schweigen  davon,  dass
Menschen  aus  dem  Freundeskreis  der  Autorin  entweder  zu
Verrätern wurden oder ihre Dissidenz mit dem Leben bezahlten.
Auch als Leser erfasst einen da heißkalte Wut.

Doch  der  schreckliche  „Monarch“  (der  vom  Westen  mit
Samthandschuhen angefasst wurde, weil er zu Moskau Distanz
hielt) wird nach und nach in ein engmaschiges Bilder-Geflecht
verstrickt; wird beispielsweise überblendet mit dem König beim
Schachspiel, was wiederum zum armseligen Leben des (von den
Kommunisten enteigneten) Großvaters führt und sich überhaupt
biographisch kunstvoll verästelt.

Es ist, als schlüge jeder Bereich (Wort)-Wurzeln im anderen.
Daraus erwachsen eine unvergleichliche poetische Durchdringung
– und eine tiefe, untröstliche Traurigkeit.

• HertaMüller: „Der König verneigt sich und tötet“. Hanser
Verlag, 199 S., 17,90 Euro.

• Mit einer Lesung von Herta Müller beginnt am Montag, 3.
November (19.30 Uhr im Theater Fletch Bizzel, Humboldtstraße
45)  das  Dortmunder  Literaturfestival  LesArt.  Infos/Karten:
0231/50 27 710.

 



Flimm  will  Triennale  im
Spätsommer  –  Künftiger
Festival-Chef stellte sich in
Bochum der Presse vor
geschrieben von Bernd Berke | 20. März 2004
Von Bernd Berke

Bochum.  Sonnenklar:  Jürgen  Flimm,  ab  2005  Chef  der
RuhrTriennale,  hat  erst  vor  wenigen  Tagen  seinen  Vertrag
unterzeichnet  und  kann  noch  nicht  mit  fertigen  Festival-
Konzepten  aufwarten.  Doch  er  skizzierte  gestern  in  Bochum
schon mal „Ideen aus meinem Zettelkästen“.

So kann er sich etwa Programme auf der Basis von Renaissance-
und Barock-Kompositionen vorstellen. Diese Epochen lägen uns
innerlich  gar  nicht  so  fern:  „Auch  damals  mussten  neue
Horizonte entworfen werden.“ Apropos: Ein alle Produktionen
überspannendes Grundthema sei in unseren Umbruch-Zeiten kaum
vorstellbar.  Flimm:  „Es  herrscht  Zersplitterung.“  Aber
vielleicht  ergebe  sich  ja  ohne  Absicht  eine  heimliche
Leitidee.

„In Salzburg ist man altgierig, im Revier neugierig“

Flimm,  der  bei  der  RuhrTriennale  nicht  selbst  inszenieren
will, nannte zwei konkrete Wünsche: Schon seit längerem reize
ihn Bernd Alois Zimmermanns Oper „Die Soldaten“ (nach J.M.R.
Lenz).  Auch  für  Luigi  Nonos  bislang  fast  nur  konzertant
gegebenes Musikdrama „Prometeo“ will Flimm eine theatralische
Umsetzung  anregen:  „Konzertant  ist  doch  eunuchenhaft.“  Gut
möglich  also,  dass  derlei  Stoffe  das  Fundament  für
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„Kreationen“ bilden, wie sie Flimms noch amtierender Vorgänger
Gerard  Mortier  ersonnen  hat:  tiraditionelle  Formen  als
Ausgangsmaterial  für  neue  Mischungen  und  Erkundungen.
Überhaupt  zollt  Flimm  dem  Belgier  großen  Respekt.  Und  er
schwärmt vom Revier-Publikum: „In Salzburg ist man altgierig,
hier im Revier ist man neugierig.“

Überhaupt keine Probleme mit Castorf

Weit gediehen sind Flimms Überlegungen, die RuhrTriennale im
Sinne  einer  Entzerrung  zeitlich  neu  zu  postieren.  Der
Schwerpunkt soll nicht mehr im Frühjahr oder Herbst liegen,
wenn etliche andere Festivals und Premieren anstehen, sondern
im Spätsommer. Vor allem dürfe es keine Überschneidungen mit
den Ruhrfestspielen geben, die dann unter dem Triennale-Dach
von Frank Castorf (Flimm: „Mit dem habe ich überhaupt keine
Probleme“) geleitet werden.

Zudem  zeichnet  sich  eine  Konzentration  auf  noch  weniger
Spielorte ab. Flimm sieht die Bochumer Jahrhunderthalle als
zentrales  Festspielhaus.  Daneben  dürfte  der  Duisburger
Landschaftspark Nord Bestand haben, wo Flimm gerade einen WDR-
Film dreht – die Kleist-Phantasie „Käthchens Traum“.

„Kürzungsschock“ ist überwunden

Für  Koproduktionen  mit  Stadttheatern  ist  Flimm  prinzipiell
offen. Allerdings: Die Häuser zwischen Dortmund und Oberhausen
müssten in erster Linie gezielt für ihre Städte spielen. Die
Triennale stehe nur für besondere Projekte bereit, sie sei
keine zweite Subventions-Quelle für kommunale Bühnen. Flimm
bekannte, er habe den „Kürzungsschock“ (38 statt 42 Mio. Euro
für die Triennale 2005 bis 2007) überwunden, und er sehe Spar-
Möglichkeiten. Die musikalische Reihe „Century of Songs“ werde
er aber fortsetzen.

Und wie hält es der Fußballfan mit dem Revier? Flimm ist
Anhänger von Werder Bremen und derzeit sauer auf Schalke, das
den Hanseaten den Torjäger Ailton abspenstig macht. Flimm:



„Ich werde mich wohl auf Borussia Dortmund zubewegen Da geht
mein Freund Müller-Westernhagen auch immer hin.“

Kultur  muss  jetzt  Opfer
bringen  –  Gespräch  mit  dem
NRW-Minister Michael Vesper
geschrieben von Bernd Berke | 20. März 2004
Von Bernd Berke

Dortmund/Düsseldorf. In Krisenzeiten ist die Solidarität der
Kulturschaffenden gefragt – quer über die Sparten hinweg, doch
auch  im  jeweils  eigenen  Metier.  Daran  wird  wohl  NRW-
Kulturminister Michael Vesper (Grüne) erinnern, wenn er sich
am kommenden Samstag mit den Intendanten des Landes trifft.

Er will sie bewegen, ihr lieb gewordenes NRW-Theatertreffen
aufzugeben, um durch diesen Verzicht den vier Landestheatern
zu  helfen.  Das  verriet  der  Minister  der  Westfälischen
Rundschau  (WR)  am  Telefon.

Verzicht auf Theatertreffen zugunsten der Landesbühnen?

Immerhin rund 120.000 Euro an Landeszuschüssen ließen sich
einsparen,  wenn  jene  alljährliche  Leistungsschau  der  NRW-
Bühnen entfiele, die viele Kritiker ohnehin für überflüssig
halten. Mit dem so eingesparten Geld ließen sich die geplanten
Kürzungen bei den vier Landestheatern (WLT in CastropRauxel,
Detmold, Dinslaken und Neuss) ein wenig mildem.

Zur Zeit bekommen die vier Bühnen zusammen 13,8 Mio. Euro
Landeszuschüsse, ab 2004 sollen es nur noch 12,0 Mio. Euro
sein. Dabei müsste das WLT am meisten abspecken, denn es habe,
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so Vesper, bislang den höchsten Landesanteil (über 60 Prozent)
am  Gesamtetat  –  oder  so  herum  betrachtet:  Castrop-Rauxel
steuert weniger bei als die anderen Gemeinden.

Sparzwänge in allen Bereichen

Vesper, von Amts wegen auch zuständig für Wohnen, Städtebau
und Sport, sagte, ihm blute bisweilen das Herz, wenn er an all
die  nötigen  Kürzungen  denke.  Doch  bislang  sei  der
Kulturbereich  weitgehend  verschont  geblieben.  Nun  müssten
Opfer gebracht werden. Auch der Zuschuss zur RuhrTriennale
werde ja von 42 Mio. auf 38 Mio. Euro reduziert.

Kein  Bereich  werde  von  vornherein  finanziell  „auf  Null
gestellt“, aber die Beweislast, ob eine Ausgabe nötig ist,
liege jetzt bei den kulturellen Institutionen. Jeder Anspruch
müsse neu begründet werden. Vesper: „Das ist doch besser, als
wenn wir mit dem Rasenmäher kürzen.“

Einschnitte auch bei Kultursekretariaten und Literaturbüros

Einschnitte  drohen  z.  B.  auch  den  Kultursekretariaten  in
Wuppertal und Gütersloh (nur noch 1,0 statt 1,5 Mio. Euro
Zuschuss) sowie den fünf Literaturbüros, von denen eines in
Unna angesiedelt ist. Alternative: Entweder bekommen alle fünf
Büros nur noch je 80 Prozent ihres bisherigen Zuschusses, oder
es wird ein Haus geschlossen (Vespers Formulierung: „…an ein
anderes angegliedert“) – und die restlichen könnten vorerst
mit ihrem gewohnten Etat wirtschaften. Vesper lobt in diesem
Zusammenhang  das  Literaturbüro  in  Detmold:  „Die  haben
landesweit die besten Projekte.“ Dieser Standort dürfte also
ungefährdet sein.

Vom Schlimmsten verschont bleiben laut Vesper einstweilen die
kommunalen Bühnen, die im Schnitt unter 5 Prozent ihrer Etats
aus Landesmitteln bestreiten. Der Politiker sieht sie zudem
durch das Gemeindefinanzierungsgesetz (GFG) abgesichert.

Kultur macht nicht einmal 1 Prozent des Landeshaushalts aus



Und  was  sagt  Vesper  zu  bisherigen  Reaktionen  auf  seinen
Sparkurs?  Nur  die  oft  branchenübliche  Alarmstimmung?  Der
Minister: „Da differenziere ich.“ Die Sorgen des WLT verstehe
er sehr gut, manches werde noch in Gesprächen zu klären sein,
wie er denn überhaupt mit allen Betroffenen reden wolle. Doch
wenn  der  Deutsche  Kulturrat  vom  „Todesurteil“  für  manche
Einrichtung spreche, so sei schon die Wortwahl geschmacklos.

Insgesamt, das weiß natürlich auch Michael Vesper, kann der
NRW-Landeshaushalt nicht durch kulturelle Einsparungen genesen
– und seien sie noch so rigide. Der Kulturbereich macht nicht
einmal 1 Prozent des ganzen Landesetats aus.

Näheres  wird  man  erfahren,  wenn  am  12.  November  der
Doppelhaushalt 2004/05 in den Landtag eingebracht wird. Ende
Januar 2004 soll das Paket verabschiedet werden. Dann werden
die ganz harten Verhandlungen auf dem Kultursektor beginnen.
Vesper: „Ich habe jetzt immer einen Taschenrechner dabei.

Eine Legende hebt ab – Sönke
Wortmanns  verklärender  Film
„Das Wunder von Bern“
geschrieben von Bernd Berke | 20. März 2004
Von Bernd Berke

Allzu viele bleibende Legenden hat die Bundesrepublik nicht
hervorgebracht. Schon deshalb gehört der deutsche Sieg bei der
Fußball-WM 1954 („Wir sind wieder wer“) unbedingt ins Kino. In
seinem  Film  „Das  Wunder  von  Bern“  trägt  Regisseur  Sönke
Wortmann das Zeitkolorit mit breitem Spachtel auf.
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Der in Marl geborene Wortmann, früher selbst ein begabter
Kicker, hat sich viel vorgenommen: In etlichen Spielszenen
sucht er den berühmten „Geist von Spiez“ zu beschwören, der
die deutschen Balltreter um Fritz Walter und den kürzlich
verstorbenen Helmut Rahn zum Titel getragen haben soll.

Zudem schildert er das in kohlenschwarzer Dürftigkeit geradezu
pittoreske Ruhrgebiet jener Zeit – zwischen Zechensiedlung,
Taubenschlag und Eckkneipe. Noch dazu erzählt Wortmann die
(Familien)-Geschichte eines Kriegsheimkehrers – und die WM-
Erlebnisse eines jungen Sportreporters aus München, der mit
seiner schicken Frau als Kontrastfigur zur Revier-Tristesse
daherkommt.

Wie passt das zusammen? Nun, der elfjährige Matthias Lubanski
(Louis Klamroth) wohnt mit Mutter (Johanna Gastdorf) und zwei
älteren  Geschwistern  in  einer  Essener  Bergarbeitersiedlung,
sie betreiben eine Schankwirtschaft. Einer der Nachbarn im
Viertel heißt – Helmut Rahn! Täglich trägt Matthias ihm, der
sein Ersatzvater oder starker Bruder sein könnte, die Tasche
zum Training von Rot-Weiß Essen. Rahn wiederum, den sie alle
„Boss“ nennen, redet dem Jungen (und sich selbst) ein, dass er
wichtige  Spiele  nur  gewinnt,  wenn  der  kleine  „Furzknoten“
Matthias im Stadion ist.

Sascha  Göpel  spielt  das  Essener  Fußball-Idol  als  kernigen
Reviertypen – immer einen deftigen Spruch auf den Lippen,
öfter  mal  die  Bierflasche  am  Hals  und  das  Herz  auf  dem
richtigen  Fleck.  Eines  Tages  kehrt  Matthias‘  Vater  (Peter
Lohmeyer) aus russischer Kriegsgefangenschaft heim. Als der
Kumpel  wieder  in  „seinen“  Schacht  einfährt  und  die
Presslufthämmer dröhnen, glaubt er Maschinengewehre zu hören.
Auch hat er sich von der Familie entfremdet, will aber sofort
wieder das Heft in die Hand nehmen. Konfliktstoff! Und der
wird  schauspielerisch  sorgsam,  wenn  auch  nicht  ganz
klischeefrei  abgetragen.

Bei Rahns Tor jubeln Mönche und Kommunisten



Parallel  dazu  durchleidet  man  noch  einmal  das  ganze  WM-
Turnier.  Trainer  Sepp  Herberger  (knorrig-verschmitzter
Patriarch: Peter Franke) sondert klassische Sprüche ab. „Der
Ball  ist  rund,  und  das  Spiel  dauert  90  Minuten“.  Diese
unvergängliche Weisheit hat er (laut Film) von einer betagten
Schweizer Hotelputzfrau.

Es ist einer der raren ironischen Momente, wenn Herberger ihre
verbale Steilvorläge anderntags der WM-Journaille auftischt.
Sonst  vermisst  man  solche  sanften  Brüche.  Die  Heldensaga
treibt  zwischen  Trübsal  und  Pathos  voran.  Meist  ist  die
Geschichte gut „geerdet“, doch einige Szenen heben bedenklich
verklärend ab.

Hauptsache fürs Revier, dass Rahn endlich aufgestellt wird.
Mit jedem Sieg heilen (so Wortmanns Kurzschluss) auch die
Wunden der Faimilie Lubanski. Hier gilt als das wahre Wunder
von  Bern,  dass  die  Menschen  vom  Krieg  und  seinen  Folgen
genesen.

Der Vater leiht sich vom Pfarrer („mit Gottes Segen“) einen
klapprigen DKW und tuckert mit Sohn Matthias zum WM-Finale.
Man weiß ja: Wenn der Kleine vor Ort ist, kann’s klappen. Als
Rahn das erlösende 3:2 gegen Ungarn schießt, jubeln hier alle
mit – vom Mönch bis zum Ost-Berliner Kommunisten. Bestimmt
will Wortmann damit keine neue „Volksgemeinschaft“ aufleben
lassen.  Doch  der  Regisseur  hat  sich  mitreißen  lassen  vom
Mythos, bis hin zum fragwürdigen Schluss: Wenn die WM-Gewinner
mit dem Zug heim gekommen sind, schwebt die Kamera hoch und
schwelgt im bäuerlichen Idyll, als sei die „deutsche Scholle“
der Urgrund, auf dem glorreiche Siege wachsen. Da sind, mit
Schaudern sei’s gesagt, gewisse Entäußerungen der NS-Malerei
nicht allzu fern. Zwiespältig genug! So kann’s gehen, wenn
sich einer kopfüber in die Zeitgeschichte stürzt.



Die  Macht  der
Kriegsfotografie  –  Susan
Sontags  neues  Buch  „Das
Leiden anderer betrachten“
geschrieben von Bernd Berke | 20. März 2004
Von Bernd Berke

Morgen bekommt Susan Sontag den Friedenspreis des Deutschen
Buchhandels.  In  ihrem  aktuellen  Buch  widmet  sich  die
amerikanische  Essayistin  der  zwiespältigen  Schaulust
angesichts  fremden  Leids.

Das Thema lässt sie nicht los: Schon 1977 hat es Susan Sontag
in ihrem Buch „Über Fotografie“ aufgegriffen. Damals war die
Kriegsfotografie nur ein Bereich unter vielen. Jetzt richtet
die hellsichtige Essayistin, die an diesem Sonntag in der
Frankfurter  Paulskirche  den  Friedenpreis  des  Deutschen
Buchhandels bekommt, ihren medienkritisehen Blick ganz auf die
bildlich erfassten Greuel.

„Das Leiden anderer betrachten“ heißt der Band. Schon im Titel
schwingt Unbehagen mit, das wahrlich angebracht ist: In aller
Regel  sind  wir  räumlich  so  fern  von  den  schrecklichen
Geschehnissen,  dass  es  fast  obszön  anmutet,  Fotografien
fremden Leidens anzuschauen.

Rütteln Fotos auf oder stumpfen sie ab?

Andererseits, so Susan Sontag, muss immer wieder auf Kriege
und Völkermorde aufmerksam gemacht werden, damit man nicht
vergisst und sich vielleicht sogar engagiert. Denkt man noch
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eine Windung weiter, erhebt sich freilich die Frage, ob solche
Bilder tatsächlich nur aufrütteln oder ob sie nicht irgendwann
durch Fülle und Allgegenwart abstumpfen. Kaum zu leugnen sei
doch diese sehr zwiespältige Schau-Lust, die seit jeher den
nackten und den geschundenen menschlichen Körper betrifft.

Selbst neueste Fotografien beziehen sich oft auf christliche
Traditionsmuster.  Die  Vergegenwärtigung  menschlichen  Leides
geht letztlich zurück auf religiöse Bildnisse: Christus am
Kreuz, die Qualen der Märtyrer.

In früheren Jahrhunderten, so legt Susan Sontag dar, diente
die (zeichnerische und malerische) Darstellung des Krieges der
Heldenverehrung.  Im  Krimkrieg  und  anderswo  waren  dann
Fotografen  im  staatlichen  Auftrag  unterwegs  und  hatten
beruhigende Botschaften zu liefern. Von Leiden keine Spur.
Neuerdings  musste  man  im  Irak-Krieg  erleben,  wie  versucht
wurde, den Strom der Bilder wieder stärker zu lenken.

Bilder im kollektiven Gedächtnis

Etwa seit der Zeit, als Francisco Goya (im 17. Jahrhundert)
das organisierte Morden in seiner berühmten Bilderserie „Die
Schrecken  des  Krieges“  denkbar  drastisch  und  fratzenhaft
zeigte, gibt es jedoch den nie mehr ganz zu unterdrückenden
Impuls der Mahnung und Anklage, der sich später auch auf die
Fotografie  übertrug.  Seither  haben  sich  viele  Bilder  ins
kollektive  Gedächtnis  eingebrannt,  so  etwa  Robert  Capas
fallender Soldat aus dem Spanischen Bürgerkrieg der 1930er
Jahre,  so  auch  der  Kopfschuss  aus  nächster  Nähe  oder  die
entblößten,  schreiend  vor  dem  Napalm-Inferno  flüchtenden
Kinder im Vietnamkrieg.

Susan  Sontag  kommt  zu°dem  Schluss,  dass  solche
fürchterlich prägnanten Einzelaufnahmen nachdrücklicher wirken
als Femsehbilder. Ihr Buch gibt die Fotografien nicht wieder,
wohl weil die Autorin annimmt, sie seien präsent genug. Auch
will  sie  etwaige  Schaulust  nicht  bedienen,  sondern  ihre



Bedingungen erkunden.

Gegen die Simulations-These von Jean Baudrillard

Anhand  zahlreicher  Beispiele  macht  sie  klar,  dass  selbst
gänzlich objektiv wirkende Dokumentarfotografie noch Elemente
der  Inszenierung  enthält  –  und  sei  es  nur  durch  den
subjektiven  Blickwinkel  des  Fotografen.  Manche  berühmte
Kriegsfotografie  entstand  erst  nach  den  Kämpfen  und  war
gestellt, was ihren inneren Wahrheitsgehalt nicht unbedingt
mindert.  Technische  Tricks  oder  auch  Bildunterschriften
könnten  ein  Foto  manipulieren.  Naive  Betrachtung  verbietet
sich also.

Gänzlich  verwirft  Susan  Sontag  jedoch  die  Thesen  des
französischen Philosophen Jean Baudrillard, der letztlich alle
Ereignisse und deren Abbildung als bloße Simulation auffasst.
Einfacher  Grund:  Jene,  die  leiden,  leiden  schmerzhaft
wirklich.

Eine würdige Friedenspreisträgerin

Simple Antworten gibt es auf diesem Felde nicht. Susan Sontag
führt uns denn auch durch ein Labyrinth der Widersprüche.
Gelegentlich  muss  auch  sie  eine  gewisse  Ratlosigkeit
eingestehen. Doch man merkt in jeder Zeile, dass sie eine
würdige  Friedenspreisträgerin  ist,  so  umsichtig  und
verantwortungsvoll geht sie zu Werke. Nicht jede ihrer Ideen
ist neu oder originell, doch in der Summe ergibt sich eine
Gedanken-Bewegung, die einen in jeder Hinsicht mitnimmt.

Susan Sontag: „Das Leiden anderer betrachten“. Hanser-Verlag,
151 Seiten, 15,90Euro.



„Das Leben ist ein Festival
der Zufälle“ – Gespräch mit
Wolf  Wondratschek  auf  der
Buchmesse
geschrieben von Bernd Berke | 20. März 2004
Von Bernd Berke

Wolf Wondratschek (60) zählte zeitweise zu den meistgelesenen
deutschen  Schriftstellern.  Einst  galt  er,  mit  Bänden  wie
„Chucks Zimmer“ und „Carmen oder Ich bin das Arschloch der
achtziger  Jahre“,  als  führender  „Pop-  und  Rock-Poet“  des
Landes.  Außerdem  erregte  er  Aufsehen  mit  Texten  über  die
ruppigen Milieus der Boxer und Bordelle. Die WR sprach mit ihm
auf der Frankfurter Buchmesse:

Sein neuer Roman „Mara“ (Hanser, 202 Seiten, 17,90 Euro) gibt
sich  thematisch  gediegener:  „Titelheld“  ist  ein  berühmtes
Stradivari-Cello (Beiname „Mara“ nach dem ersten Besitzer). Es
erzählt in Ich-Form seine fast dreihundertjährige Geschichte
quer  durch  die  Epochen.  Und  es  schildert  das  Leben  der
Virtuosen, die sehr unterschiedliche Temperamente verkörpern.

Das  Instrument  gibt  es  also  tatsächlich,  es  ist  viele
Millionen  wert.  Heute  spielt  es  der  Österreicher  Heinrich
Schiff,  mit  dem  der  Roman  denn  auch  endet.  Dass  es  noch
existiert, grenzt an ein Wunder. Denn 1963 ging es bei einer
Havarie  vor  Argentinien  über  Bord  und  wurde  zu  nassem
Kleinholz.  Wahre  Könner  haben  es  wieder  restauriert.

„Ich höre immer noch Grateful Dead“

Früher  schrieb  er  über  Jagger  und  Zappa,  jetzt  entstehen
Romane über Mozart und Cellomusik. Hat sich Wondratschek mit
den Jahren bürgerlich bemhigt? Der Autor wehrt sich gegen
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diese Annahme:

„Ich  habe  die  klassisehe  Musik  keineswegs  neu  für  mich
entdeckt, sie ist nur in den Vordergrund getreten. Ich habe
als  Kind  selbst  Cello  gelernt,  lange  bevor  ich  die  erste
Dylan-Platte hatte. Doch die Medien haben mich nun mal als
Rock-Poeten inthronisiert.“

Es gebe keinen Bruch, allerdings verschlage es ihn von Zeit zu
Zeit in andere Bereiche. Wondratschek: „Das Leben ist ein
Festival der Zufälle. Aber der Autor von ,Mara‘ kennt sich
immer noch sehr gut in ,Chucks Zimmer‘ aus. Ich höre immer
noch Stones, Grateful Dead und Miles Davis. Aber eben auch
Haydn. Vieles besteht nebeneinander.“

„In der Kunst ist man stets gefährdet“

Überdies  gebe  es  Parallelen  zwischen  Komponisten,  Cello-
Virtuosen und Rockstars. Auch früher hätten Musiker in ihrer
Kunst Dämonen heraufbeschworen und vielfach Drogen genommen.
„Wenn man in der Kunst, egal in welcher, das Äußerste wagt, so
ist man stets gefährdet; ganz gleich, ob am Schreibtisch, im
Atelier oder auf der Bühne.“ Das heutige Konzertpublikum wisse
von diesen Extremen meist nichts. Daher könne es weder diese
Musik  richtig  verstehen  noch  einen  Maler  wie  Immendorff.
Wondratschek: „Man kann kein friedliches Familienleben führen
und dann so denken wollen wie Nietzsche. Das Absolute ist kein
Spaß!“

Ihm selbst sei seine Bordell-Thematik als Etikett angeheftet
worden. Manche hätten naiv gerätselt, ob er schon mal ein
Etablissement aufgesucht habe. Wondratschek: „Lächerlich! Ich
bin nicht nur einmal trunken hineingewankt, sondern habe zehn
Jahre auf St. Pauli gelebt, war mit Zuhältern und Mädchen
befreundet. Ähnlich war es im Box-MiIieu. Ich war nie bloßer
Tourist. Ich lasse mich auf Lebensumstände ein. Anders geht es
auch gar nicht.“

Auch der Cello-Roman verlangte tiefes Eintauchen ins Thema.



Wondratschek:  „In  den  300  Jahren  ist  unglaublich  viel
passiert. Es gab anfangs keine Sinfoniekonzerte im heutigen
Sinn, Musik wurde nur im kleinen Kreis gespielt, sie war dem
Adel vorbehalten. Also kommt die ganze Gesellschaftshistorie
mit hinein. Und natürlich eine Liebesgeschichte…“

Muhammad  Ali  auf  der
Buchmesse: Der Stoff, aus dem
die wirklichen Mythen sind
geschrieben von Bernd Berke | 20. März 2004
Frankfurt.  Gar  keine  Frage:  Es  war  d  e  r  Auftritt  der
Buchmesse  überhaupt.  Als  die  Boxlegende  Muhammad  Ali  sich
endlich zeigte, drängelten sich Hunderte von Journalisten aus
aller  Welt.  Als  er  dann  bedächtig  in  einen  vorbereiteten
Boxring stieg und durchs Geviert zwischen den Seilen tappste,
jubelte ihm die Menge der Messebesucher zu wie einem Messias.

Da könnte einer wie Dieter Bohlen tausendmal „titanenhaft“ zur
Tür  `reinkommen  –  und  hätte  nicht  den  Bruchteil  jenes
Schauders  ausgelöst,  wie  er  sich  gestern  in  Frankfurt
unfehlbar einstellte. Man weiß nicht, wie und warum. Doch für
Sekunden fühlte man sich plötzlich, als befinde man sich näher
am Herzen der Dinge. So wirkt der geheimnisvolle Stoff, aus
dem wirkliche Mythen sind.

Dabei  war  es  eine  überaus  zwiespältige  Angelegenheit.  Der
schwer kranke Ali, der bekanntlich seit Jahren unter Parkinson
leidet, kann sich gleichsam nur noch in Zeitlupe regen – welch
ein  betrüblicher  Kontrast  zu  seinen  großen  Boxerzeiten!
Dennoch hat man ihn zwecks Werbung für ein sündhaft teures
Huldigungsbuch eingeflogen. Es war gewiss eine Strapaze, als
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die zahllosen Kamera-Teams ihn und seine Frau zu immer neuen
Posen  animierten:  Fäuste  ballen,  Küsschen  geben  usw.  Doch
vielleicht  hat  es  seiner  müden  Seele  auch  noch  einmal
gutgetan. Wie aus einer anderen Sphäre herbeigezaubert, kam
das eine oder andere Lächeln auf sein Gesicht…

Mehr Rummel geht nicht. Damit verglichen hat es auch Doris
Schröder-Köpf,  immerhin  Ehefrau  des  Bundeskanzlers,  schwer,
die Aufmerksamkeit auf ihr Anliegen zu lenken. Im Lesezelt der
Buchmesse  startete  sie  gestern  mit  weiteren  Prominenten
(Amelie Fried, Petra Gerster) die Aktion „Deutschland liest
vor“. Die Idee stammt aus den USA und wurde in Berlin bereits
vielversprechend  umgesetzt:  Erwachsene  nehmen  sich
ehrenamtlich  Zeit,  um  dem  Nachwuchs  in  Kindergärten,
Grundschulen oder Büchereien vorzulesen. Doris Schröder-Köpf
wünscht sich noch mehr: „Es wäre schön, wenn sich dazu auch
mal ein bekannter Fußballspieler bereit findet.“ Nur zu: Ihr
Mann ist schließlich Mitglied bei Borussia Dortmund und kennt
da ein paar Leute! Ohnedies lässt sich die Sache schon gut an:
Einige namhafte Sponsoren aus der Wirtschaft machen mit, im
nächsten Jahr soll’s auch Lesungen in den Filialen der größten
Fastfood-Kette (raten Sie mal!) geben. Dort treffen sich nun
mal viele Kinder.

Die Branchen-Diskussion wird derzeit beherrscht vom Streit um
den  Bertelsmann-Club.  Darf  der  Verlagsriese  Bestseller  in
preiswerteren  Club-Editionen  schon  so  früh  nach  der
Erstausgabe anbieten, wie er dies jetzt vorhat? Ein weites,
steiniges Feld, das wohl die Juristen beackern müssen. Manche
andere „Bedrohung“ des Buchhandels erledigt sich hingegen wie
von selbst: Die Elektronik hat diesmal keine eigene Halle
mehr,  sondern  wurde  friedlich  ins  Gedruckte  integriert  –
beziehungsweise  ins  Tönende:  Der  staunenswerte  Erfolg  der
Hörbücher  wird  sichtbar  in  imposanteren  Ständen  der
einschlägigen  Verlage.

Und wie steht’s mit dem pompös angekündigten Messeschwerpunkt
„Film & TV“? Noch ziemlich dürftig! Etwas krampfhaft sucht man



bei bräsigen Podiums-Diskussionen nach Querbezügen zum Buch.
Eine „Ehe“ zwischen Film und Literatur hat man stiften wollen.
Hier bleibt’s einstweilen bei der lockeren Beziehung.

(Der Bericht stand am 10. Oktober 2003 in der Westfälischen
Rundschau, Dortmund)

Wolf Wondratschek: Ein Cello
erzählt
geschrieben von Bernd Berke | 20. März 2004
Wolf Wondratschek (60) zählte zeitweise zu den meistgelesenen
deutschen  Schriftstellern.  Einst  galt  er,  mit  Bänden  wie
„Chucks Zimmer“ und „Carmen oder Ich bin das Arschloch der
achtziger  Jahre“,  als  führender  „Pop-  und  Rock-Poet“  des
Landes.  Außerdem  erregte  er  Aufsehen  mit  Texten  über  die
ruppigen Milieus der Boxer und Bordelle. Ein Gespräch auf der
Frankfurter Buchmesse.

Sein neuer Roman „Mara“ (Hanser, 202 Seiten, 17.90 Euro) gibt
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sich  thematisch  gediegen:  „Titelheld“  ist  ein  berühmtes
Stradivari-Cello (Beiname „Mara“ nach dem ersten Besitzer). Es
erzählt in Ich-Form seine fast dreihundertjährige Geschichte
quer  durch  die  Epochen.  Und  es  schildert  das  Leben  der
Virtuosen, die sehr unterschiedliche Temperamente verkörpern.

Das  Instrument  gibt  es  also  tatsächlich,  es  ist  viele
Millionen  wert.  Heute  spielt  es  der  Österreicher  Heinrich
Schiff,  mit  dem  der  Roman  denn  auch  endet.  Dass  es  noch
existiert, grenzt an ein Wunder. Denn 1963 ging es bei einer
Havarie  vor  Argentinien  über  Bord  und  wurde  zu  nassem
Kleinholz.  Wahre  Könner  haben  es  wieder  restauriert.

Früher  schrieb  er  über  Jagger  und  Zappa,  jetzt  entstehen
Romane über Mozart und Cellomusik. Hat sich Wondratschek mit
den Jahren bürgerlich beruhigt? Der Autor wehrt sich gegen
diese Annahme: „Ich habe die klassische Musik keineswegs neu
für mich entdeckt, sie ist nur in den Vordergrund getreten.
Ich habe als Kind selbst Cello gelernt – lange bevor ich die
erste Dylan-Platte hatte. Doch die Medien haben mich nun mal
als  Rock-Poeten  inthronisiert.“  Es  gebe  keinen  Bruch,
allerdings  verschlage  es  ihn  von  Zeit  zu  Zeit  in  andere
Bereiche.  Wondratschek:  „Das  Leben  ist  ein  Festival  der
Zufälle. Aber der Autor von ,Mara’ kennt sich immer noch sehr
gut  in  ,Chucks  Zimmer`  aus.  Ich  höre  immer  noch  Stones,
Grateful Dead und Miles Davis. Aber eben auch Haydn. Vieles
besteht nebeneinander.“

Überdies  gebe  es  Parallelen  zwischen  Komponisten,  Cello-
Virtuosen und Rockstars. Auch früher hätten Musiker in ihrer
Kunst Dämonen heraufbeschworen und vielfach Drogen genommen.
„Wenn man in der Kunst, egal in welcher, das Äußerste wagt, so
ist man stets gefährdet; ganz gleich, ob am Schreibtisch, im
Atelier oder auf der Bühne.“ Das heutige Konzertpublikum wisse
von diesen Extremen meist nichts. Daher könne es weder diese
Musik richtig verstehen noch einen Maler wie Jörg Immendorff.
Wondratschek:  „Man  kann  kein  angenehmes,  friedliches
Familienleben führen und dann so denken wollen wie Nietzsche.



Das Absolute ist kein Spaß!“

Ihm selbst sei seine Bordell-Thematik als Etikett angeheftet
worden. Manche hätten naiv gerätselt, ob er schon mal ein
Etablissement aufgesucht habe. Wondratschek: „Lächerlich! Ich
bin nicht nur einmal trunken hineingewankt, sondern habe zehn
Jahre auf St. Pauli gelebt, war mit Zuhältern und Mädchen
befreundet. Ähnlich war es im Box-Milieu. Ich war noch nie ein
bloßer Tourist. Ich lasse mich auf Lebensumstände ein. Anders
geht es auch gar nicht. Ich kann mir kein Thema vornehmen und
dann ein bisschen was zusammen recherchieren.“

Auch der Cello-Roman verlangte tiefes Eintauchen ins Thema.
Wondratschek: „In den dreihundert Jahren ist unglaublich viel
passiert. Es gab anfangs keine Sinfoniekonzerte im heutigen
Sinn, Musik wurde nur im kleinen Kreis gespielt, sie war dem
Adel vorbehalten. Also kommt die ganze Gesellschaftshistorie
mit hinein. Und natürlich eine Liebesgeschichte…“

(Der Beitrag stand in ähnlicher Form am 10. Oktober 2003 in
der „Westfälischen Rundschau“, Dortmund)

Feilschen  und  flackern  –
Doppelpremiere  in  Bochum:
„Minna  von  Barnhelm“  und
„Electronic City“
geschrieben von Bernd Berke | 20. März 2004
Von Bernd Berke

Bochum. Doppelter Premieren-Hieb zum Saisonstart am Samstag in
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Bochum:  Karin  Beier  setzte  Lessings  Lustspiel  „Minna  von
Barnhelm“ in Szene. Intendant Matthias Hartmann servierte die
Uraufführung  von  Falk  Richters  Globalisierungs-Stück
„Electronic  City“.  Ein  Kontrastprogramm,  fürwahr.

Wollte man denn einen kleinsten gemeinsamen Nenner finden, so
wär’s wohl dieser: Ökonomischer Druck lastet auf den Menschen
mitsamt ihren Liebesregungen (oder dem, was davon bleibt).

Lessing zuerst: Jener Major von Tellheim, schnöde aus dem
Militärdienst entlassen, daher zutiefst gekränkt und obendrein
verschuldet, weist seine große Liebe Minna von Barnhelm nun
von sich. Sein schroffes Ehrgefühl lässt die Verbindung nicht
zu. Manche List muss Minna anwenden, um wieder anzubandeln.
Geld erweist sich als treibende Kraft.

Den Touch der Kostümierung könnte man mit „mühsam verborgene
Verwahrlosung“  umschreiben.  Das  Dekor  (Bühnenbild:  Thomas
Dreißigacker) wird beherrscht von einer Wand mit grässlicher
Nussbaum-Anmutung und einem schäbig ausgeflockten Bodenbelag.
Auch eine tückische Klappcouch und piefige Lampen deuten auf
frühe 1960er Jahre hin, deren Mobiliar derzeit wieder als
todschick gilt. Sonderlichen Sinn für die Inszenierung gibt
dieses  Ambiente  nicht  her,  es  schmeichelt  eher  unserem
schrägen Zeitgeist.

Altjüngferlicher „letzter Versuch“

Fisch  oder  Fleisch  vermisst  man  gelegentlich  auch  in  der
Darstellung, die sich nur phasenweise zum Lust-Spiel bekennt,
aber auch nicht ohne Scherzen ins Land gehen mag. Dem Text
bleibt man recht treu, doch wird mit der hie und da gehudelt.
Die  Bemühungen  Minnas  (Johanna  Gastdorf),  den  verstockten
Tellheim (Michael Wittenborn) zurückzuerobern, wirken wie ein
altjüngferlicher „letzter Versuch“.

Von Erotik spüret man kaum einen Hauch: Hier laufen eher zähe
Verhandlungen zwecks Interessen-Abgleich. Am Ende wollen die
beiden  einander  in  entgegengesetzte  Richtungen  ziehen  –



landläufiges Gezerre zwischen den Geschlechtern.

Immerhin werden Tellheims Abgründe erahnbar: Der Kerl will
lieber noch tiefer sinken, als sich in der Schuld anderer zu
fühlen. Ein hölzerner deutscher Charakter, den es in dunkle
Tiefen  zieht.  Gut,  dass  es  die  Nebenstränge  gibt:  Felix
Vörtler als Wachtmeister und Angelika Richter als Minnas Zofe
Franziska geben ein köstliches Komödien-Duo ab, Franz Xaver
Zach als schmieriger – Hotelwirt trägt zum Vergnügen bei.

Zahlen-Codes und Onanie zum Pornokanal

Harscher  Szenenwechsel  in  die  Kammerspiele,  wo  Matthias
Hartmann  sattsam  elektronisches  Gerät  aufgebaut  hat,  das
freilich (wie er erläuterte) zuweilen nicht funktioniert. Die
„hilfreiche“ Hotline habe man am Samstag auch nicht erreichen
können. Dennoch: Man sieht ausgeklügelte Video-Sequenzen und
Bilder  von  Live-Kameras,  die  leibliche  Präsenz  der
Schauspieler (vorwiegend junge, gut gemixte Truppe) wird fast
zur Nebensache. Technisch und logistisch ist’s meisterlich,
darstellerisch geht die Sache auch in Ordnung.

Stromzufuhr tut not. Schließlich heißt das Stück „Electronic
City“.  Geschrieben  hat’s  Falk  Richter,  Jahrgang  1969.  Im
Premierenpublikum saß auch „Superminister“ und High-Tech-Fan
Wolfgang  Clement,  der  selbst  beruflich  mit  Globalisierung
ringt. Hier bekommt man atemlos aufgesagt, was es damit auf
sich hat: In allen Metropolen der Erde sieht’s gleich aus,
Manager und Hilfskräfte jetten heimatlos um den Globus, sie
denken nur noch in Zahlen-Codes. Ansonsten onanieren sie zum
Flimmern des Pornokanals im Hotel, um sich dann sofort wieder
Laptop und Handy zuzuwenden. Merke: Simulation und medialer
Overkill töten die Seele.

Glimmspuren der Zuneigung

Am Ende aber wollen es die Protagonisten Tom und Joy trotz
aller Endzeit noch mal mit den Glimmspuren ihrer Zuneigung
versuchen.  Doch  so,  wie  diese  erloschenen  Individuen



verwechselbar werden, so auch diese Art des simultan tönenden
und  flackernden  Theaters  mit  seinen  überwiegend  chorisch
gesprochenen  Zustands-Behauptungen,  etwas  Agitprop-Stakkato
und Debatten-Geklingel plus Traumspiel-Fasern. Es bleibt kaum
ein Rest von Geheimnis.

Hartmann lässt de sterilen Spuk die vielleicht bestmögliche
Aufbereitung angedeihen. Mit diesem Text hält die Inszenierung
allemal Schritt, mehr steckt kaum drin.

In Bochumer Theater regt sich
stets ein guter Geist – seit
dem Neubeginn vor 50 Jahren
geschrieben von Bernd Berke | 20. März 2004
Von Bernd Berke

Wenn denn ein guter Geist herrschen soll, so muss er auch
begünstigt werden, und da bedarf es wohl einer Vorgeschichte:
So haben die ersten beiden Intendanten die Grundsteine der
großen  Bochumer  Tradition  gelegt  –  schon  lange  vor  dem
Neubeginn von 1953: Saladin Schmitt (Intendanz 1919 bis 1949)
und  Hans  Schalla  (1949-1972)  amtierten  jeweils  mehrere
Jahrzehnte lang. Die Ensembles hatten Zeit, in aller Ruhe zu
wachsen.  Das  Bochumer  Intendanten-Leben  schien,  vom
branchenüblichen täglichen Chaos abgesehen, ein langer ruhiger
Fluss zu sein – angesichts heutiger Wechselgelüste auch im
Theaterbetrieb fast unvorstellbar.

So reifte denn auch der oftmals gerühmte „Bochumer Stil“ heran
– bei Schmitt vor allem in Gestalt prachtvoll dekorierter
Klassiker-Aufführungen, die in eher gemächlicher Würde um den
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Text kreisten. Schalla hingegen brachte ungleich mehr Bewegung
auf die Bühne; ganz gleich, ob in klassischen Dramen oder bei
all jenen Texten, die in der NS-Zeit nicht hatten aufgeführt
werden dürfen und die er nun „nachholte“.

Damit waren zwei Grundtöne angeschlagen, die auch später immer
wieder  nachklingen  sollten.  Statisches,  eher  düster
grundiertes Theater sah man auch in der Ära Frank Patrick
Steckel  (1986-1995),  höchst  bewegte  Zeiten  mit  Revue  und
manchmal  herrlichem  KIamauk  gab’s  zuvor  bei  Peter  Zadek
(1972-1979), eine gewisse Synthese beider Strömungen gelang in
den allerbesten Phasen Claus Peymann (1979-1986), vorwiegend
Theater  für  die  Spaßgesellschaft  erlebte  man  bei  Leander
Haußmann (1995-2000).

Seligste Zeiten: Bei Zadek spielten u. a. Hannelore Hoger,
Ulrich Wildgruber, Eva Mattes und Rosel Zech, bei Peymann
schwelgte man in Aufführungen etwa mit Kirsten Dene, Gert
Voss, Therese Affolter und Branko Samarovski. Wer bietet mehr?

Allen Bochumer Spielleitern gemeinsam war eine Vorliebe fürs
ungeheure Werk des William Shakespeare, der so etwas wie ein
Hausheiliger an der Königsallee geworden und geblieben ist.
Wer weiß, vielleicht ist am Ende er der gute, der waltende
Geist  von  Bochum.  Noch  so  eine  langlebige  Tradition
jedenfalls,  auf  die  auch  die  ansonsten  so  verschiedenen
Bühnenchefs gern zurückkamen.

Der jetzige, beim Publikum so erfolgreiche Intendant Matthias
Hartmann (seit 2000), der auch Entertainer wie Harald Schmidt
und  Helge  Schneider  ans  Haus  holte  und  2005  nach  Zürich
wechseln wird, sollte also möglichst höchstselbst noch ein
oder zwei große Dramen des Engländers auf dieBühne bringen,
will er sich in die Überlieferung einreihen.

Damit nicht genug des ehern Bleibenden: Auch eine Darstellerin
steht  für  schier  unglaubliche,  höchst  erdverbundene
Kontinuität. Damit kann natürlich nur Tana Schanzara gemeint



sein. Bereits 1953, als am 23. September alles wieder neu
begann, stieß die von manchen als heimlichen Regentin der
(Revier)-Herzen  angesehene  Schauspielerin  als  Gast  zum
Bochumer Ensemble, seit 1954 gehört sie fest dazu. Intendanten
und Mimen-Kollegen kamen und gingen, sie blieb – und kann
gewiss  so  manche  Theater-Anekdoten  aus  all  diesen  Jahren
erzählen. Das wäre ein Buch wert.

Wäre  aber  nichts  als  Beharren  in  Bochum,  so  hieße  das
irgendwann Erstarrung. Immer wieder erwies sich diese Bühne
auch als rechter Ort für weithin beachtete Uraufführungen. Nur
scheinbar paradox: Auch das jeweils Brandneue ist somit schon
gute Bochumer Tradition.

__________________________________

• Die neue Bochumer Saison beginnt heute, 4. Oktober, mit zwei
Premieren:  Auf  Lessings  „Minna  von  Barnhelm“  (19  Uhr,
Schauspielhaus) folgt die Uraufführung von Falk Richters Stück
„EIectronic City“ (22 Uhr, Kammerspiele). Karten: 0234/3333
111.

• Das Jubiläum wird an diesem Sonntag, 5. Okt. (11-16 Uhr),
mit  einem  Fest  auf  dem  Theatervorptatz  und  in  den  Foyers
gefeiert. Am Samstag/Sonntag (18. und 19. Oktober) gibt’s das
Sonderprogramm „50 Jahre – 50 Stunden“.

 

Vater  war  dagegen  –  und
dabei: Ulla Hahns „Unscharfe
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Bilder“
geschrieben von Bernd Berke | 20. März 2004
Von Bernd Berke

Eine Frau um die 50 will endlich die Wahrheit wissen: Was hat
ihr Vater damals während des Weltkrieges in Russland getan?
Hat er mörderische Schuld auf sich geladen?

Zwei  Begebenheiten  wecken  in  Ulla  Hahns  Roman  „Unscharfe
Bilder“ die etwas verspätet anmutende Wissbegier: Zum einen
hat diese gereifte Studienrätin namens Katja Wild im doppelten
Boden des Werkzeugkastens versteckte Liebesbriefe ihres Gatten
entdeckt und sich getrennt. Damit ist ihr Sinn für verborgene,
plötzlich  ans  Licht  gerissene  Geschehnisse  geschärft.  Vor
allem aber hat sie eine Ausstellung mit dem Titel „Verbrechen
im Osten“ gesehen und kommt vom Gedanken nicht mehr los, ihr
Vater könne verstrickt gewesen sein. Hat sie ihn nicht gar auf
einem der dokumentarischen Fotos entdeckt?

Der  Roman  greift  also  genau  jenes  Thema  auf,  das  in  den
kommenden Wochen die Region nachdrücklich beschäftigen wird:
Die  schon  im  Vorfeld  kontrovers  diskutierte  Ausstellung
„Verbrechen der Wehrmacht“ ist ab 19. September im Dortmunder
Museum für Kunst und Kulturgeschichte zu sehen.

Konfrontation mit der Vergangenheit

Katjas Vater Hans Musbach, inzwischen 82 Jahre alter Witwer
und  seinerseits  (pensionierter)  Studienrat  für  Latein  und
Geschichte, nutzt die Antike gern als Fluchtburg, wenn er
Biographien über Sulla oder Reden von Cicero liest. Alles so
schön weit weg und doch überzeitlich bedeutsam. Immerhin hat
er  als  Lehrer  seine  Schüler  stets  auf  die  Gefahren  der
Tyrannei hingewiesen. Doch nun setzt ihm auf einmal seine
geliebte Tochter zu. Tagtäglich besucht sie ihn im schmucken
Zimmer  der  Hamburger  Seniorenresidenz  mit  Alsterblick  und
konfrontiert ihn mit dem Ausstellungskatalog. Er beginnt vom
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Kriege zu erzählen, schweift ab, schmückt aus, verliert sich
in  nahezu  anekdotischen  Details  der  Schlachten,  will  nach
Ansicht der Tochter nicht zur ureigenen Sache kommen.

Aber  wie  kann  er  „Ich“  sagen,  wenn  sich  doch  alles  im
Kollektiv  der  Armee  vollzogen  hat?  Wie  kann  er  den
unfassbaren’Krieg,  die  Sprache  und  auch  noch  die  eigenen
Erinnerungs-Bilder  zur  Deckung  bringen?  Ein  zähes  langes
Ringen beginnt. So sehr verbeißen sie sich in ihren Dialogen,
dass sie beide auch gesundheitlich darunter leiden.

Traurige „Helden“ des Erinnerns

Zwischendurch gibt es, gleichsam als „Urlaub von der Front“,
Momente familiärer Zärtlichkeit. Dann sieht sich Katja wieder
als Kind an der Hand des gütigen Vaters, dem sie nun Halt
geben müsste. Doch ihr Wahrheitsdrang ist ebenso mächtig.

Man  legt  sich  eine  vage  Formel  zurecht:  Der  Vater  war
seinerzeit „immer dagegen und immer dabei“. Es erhebt sich die
alte Frage: War Widerstand, war Neinsagen möglich? Wer das
nicht  selbst  erlebt  hat,  so  Musbach,  solle  sich  nicht  zu
raschen Urteilen aufschwingen.

Die  bislang  vor  allem  mit  Lyrik  und  erotisch  gründelnden
Romanen hervorgetretene Ulla Hahn hat offenkundig viel zum
Kriegs-Thema  recherchiert.  Nicht  durchweg  hat  sie  ihre
Erkenntnisse in Romanhandlung überführt, sondern einigen Stoff
nur  pflichtschuldigst  abgearbeitet  und  dabei  sprachlich
zuweilen geschludert. So bleiben die Figuren letztlich eher
Thesenschlepper, die unter ihrer Beweislast ächzen.

Nur selten verdichten sich die Befunde. Neben der Spur liegen
die halbkomischen Genre-Szenen vom belanglosen Einerlei in der
Seniorenresidenz.  Vielleicht  soll’s  den  Kontrast  zur
quälerischen  Selbstbefragung  steigern,  wer  weiß:  Die  Einen
wiegen sich beim Tanztee. die Anderen werden zu traurigen
„Helden“ des Erinnerns.



Ulla Hahn: „Unscharfe Bilder“. Deutsche Verlags-Anstatt. 288
Seiten, 18,90 Euro.

Die  Gewalt  und  der
Kunstanspruch  –  Gaspar  Noés
hirnzermarternder  Film
„Irreversibel“
geschrieben von Bernd Berke | 20. März 2004
Von Bernd Berke

Bei  der  Festspiel-Vorführung  in  Cannes  gab  es  mehrere
Ohnmachts-Anfälle, rund 200 Menschen verließen vorzeitig das
Kino.  Die  Briten  wollen  den  knallhartenStreifen  allenfalls
gekürzt für den Videomarkt freigeben.

Soll man ins Kino gehen, wenn ein Film lange Passagen enthält,
bei denen man am liebsten davonlaufen würde? Eigentlich nicht.
Doch Gaspar Noés Opus „Irreversibel“ (also: unumkehrbar) trägt
den Kunstvorbehalt wie einen Schild vor sich her.

Raserei rückwärts in Zeittunnel

Knapp gesagt, geht es um Rache für eine Vergewaltigung. Doch
Noé  dreht  den  Stoff  wüst  durch  den  Wolf.  Erzählt  wird
rückwärts, so dass man die wahnsinnigen Folgehandlungen schon
vor den Anlässen kennt und stets verunsichert bleibt. Zudem
trudelt die Kamera häufig im bösen Rausch. Schwindlig wird
einem in diesem Tunnel der umgekehrt rasenden Zeit. Doch es
kommt noch viel schlimmer.

Erste Szene: Ein fies verkommener Greis (sitzt er im Knast?)
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berichtet, dass er einst mit seiner Tochter geschlafen habe.
Irgendwann erwähnt er das Lokal „Rectum“. Sofort segelt die
Kamera los und irrt durch eine chaotische Verhaftungsszene mit
viel Blaulicht. Was geht da vor?

Mit dem Feuerlöscher das Gesicht zerstört

Die nächste Sequenz (die ja zeitlich vorher spielt) ist reine
Raserei, und die Kamera rast mit. Viele, viele Minuten lang
sieht man schemenhaft, wie im höllisch roten Dämmerlicht zwei
Männer durchs „Rectum“ hetzen und bestialisch schreiend einen
Typen suchen. Das labyrinthische Gewölbe ist ein Sadomaso-
Schwulenclub. Aus allen Ecken tönen Schmerzensrufe.

Marcus und Pierre aber sind auf echte Rache aus. Das erfährt
man  freilich  erst  später.  Zunächst  wirkt  das  Geschehen
vollends  grund-  und  bodenlos,  damit  umso  schockierender.
Optisch  wie  akustisch  pulsiert  und  dröhnt  die  Szene  wie
besessen

Dann die hirnzermarternde Gewaltorgie: Pierre, eigentlich ein
Mann des Wortes (wie sich nachher herausstellt), stößt einem
Mann einen Feuerlöscher ins Gesicht – immer und immer wieder.
Digitale  Effekte  zeigen  täuschend  echt  die  zusehends
zerstampfte  Kopfmasse.  Dutzende  Männer  schauen  zu,  einer
grinst.  Da  kann  einem  schlecht  werden.  Und  man  hegt
Aggressionen  gegen  den  Regisseur.

Die wohl schlimmste Vergewaltigung der Kinogeschichte

Weiter rückwärts spult sich die Geschichte, und man erleidet
den „Grund“ der Rache (die sich am Falschen ausgetobt hat).
Abermals will uns Noé mit allen filmischen Mitteln zwingen,
ins  Herz  der  Finsternis  zu  blicken:  Neun  ungeschnittene
Minuten lang sieht man die wohl brachialste Vergewaltigung der
Kinogeschichte. In einem Tunnel fällt ein Zuhälter aus purem
anonymen Hass über die wehrlose Alex her (befremdlich, dass
Monica Bellucci diese Rolle spielt). Der analen Penetration
folgen zerstörerische Tritte in ihr Gesicht. Kinokritik hin



oder her – man hält es nicht aus und schaut phasenweise weg.

Mit jeder Geburt beginnt das Elend neu

Was kommt noch? Vermeintlich heile Welt: Alex war Marcus‘
Freudin, sie erwartete ein Kind von ihm. Doch auch dies ist
ein böses Omen. Denn schon in ihrem Liebesalltag sind Keime
der  (männlichen)  Gewaltbereitschaft  zu  finden.  Mit  jeder
Geburt, so wird suggeriert, beginnt das menschliche Elend neu.
Der  Film  endet  als  Stroboskop-Gewitter  im  Urschlund  des
Zeittunnels; da, wo alles Übel begann.

Dieser  Alptraum  auf  Zelluloid  zerstört  jeden  Sinn,  jeden
Erklärungsversuch.  Die  Welt  erscheint  als  unheilbares
Jammertal. So tief stößt uns Noé in diesen Befund hinein, dass
man glauben könnte: Es zieht ihn letztlich ins Jenseits, zur
Erlösung vom Irdischen. Haben wir da etwa, unter brutalen
Masken, einen religiös motivierten Film gesehen? Vielleicht.
Ganz  sicher  aber  ein  Werk,  das  zum  Himmel  schreit  –  in
jeglicher Hinsicht.

Adorno:  Strenger  Geist  und
lockere Momente
geschrieben von Bernd Berke | 20. März 2004
So will es das Klischee: Jeder „große Mann“ muss der Nachwelt
mindestens  einen  Satz  hinterlassen,  den  viele  zu  kennen
meinen; besser noch, wenn der Ausspruch Rätsel aufgibt und die
gesamte Existenz umgreift. Bei Theodor W. Adorno, der vor 100
Jahren (am 11. September 1903) geboren wurde, waren es diese
Worte  fürs  kollektive  Gedächtnis:  „Es  gibt  kein  richtiges
Leben im falschen.“

https://www.revierpassagen.de/2676/adorno-strenger-geist-und-lockere-momente/20030906_2136
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Man könnte sich den Sinn simpel zurechtlegen, etwa so: Wie
man’s auch macht, man macht es verkehrt – in dieser unserer
Gesellschaft.  Adorno  zufolge  ist  sie  derart  von  Markt-
undTausch-Verhältnissen  durchwirkt,  dass  nichts  und  niemand
sich dem Sog der „Verdinglichung“ entziehen kann. Also schlägt
jedes  Dasein  letztlich  fehl,  alsogibt  es  nie  und  nimmer
restlose Erfüllung. Wer sich für glücklich hält, irrt sich
umso gründlicher, erliegt – um mit Adorno zu reden – der
„Verblendung“. Ein bedrückender Befund, fürwahr. Und schweres,
gewichtiges geistiges Gepäck!

Nur die würdigsten Werke der Kultur ließ er als Statthalter
eines besseren Lebens gelten. Beispiel Musik: Der Mann mit dem
absoluten  Gehör,  der  zeitweise  selbst  als  Komponist
hervortrat,bewunderte und pries (ohne sonderliche Gegenliebe)
anfangs den Zwölftöner Arnold Schönberg. Doch sobald der und
seine Adepten um ein Jota vom Pfad der neuen Klangschöpfungen
abwichen, setzte es beißende Kritik. Erst recht hielt der
ansonsten  tief  in  der  deutschen  Hochkultur  des  19.
Jahrhunderts wurzelnde Adorno absolut nichts vom Jazz. Von den
Nazis in die britische, dann in die US-Emigration getrieben,
glaubte er in Jazz-Rhythmen gar unterschwellig den Marschritt
der SA-Stiefel zu hören. Da dürfte er sich, aus guten Gründen
überempfindlich geworden, denn doch vertan haben.

https://www.revierpassagen.de/2676/adorno-strenger-geist-und-lockere-momente/20030906_2136/adornit


Adorno,  als  Philosoph  und  Sozialwissenschaftler  eine
Jahrhundert-Gestalt, gilt als ungemein strenger und weitgehend
pessimistischer  Denker.  Kein  Phänomen,  dass  er  ungeschoren
hätte  gelten  lassen.  Berühmt  wurde  seine  Äußerung,  „nach
Auschwitz“  überhaupt  noch  Gedichte  zu  schreiben,  sei
„barbarisch“.  Damit  meinte  er  keineswegs  nur  Liebes-  oder
Heimatlyrik. Als er das schrieb, kannte er bereits die Werke
von Paul Celan und Nelly Sachs, die das unnennbare Grauen
dennoch in aller Zerrissenheit zu fassen suchten. Immer noch
streiten sich die Gelehrten, ob Adorno sein Gedichte-„Verbot“
später  gemildert  habe.  In  ausgiebigen  Umfrage-Forschungen
hatte  Adorno  jedenfalls  in  Kalifornien  den  „Autoritären
Charakter“  dingfest  gemacht:  starr,  unnachgiebig,  mit
Vorurteilen  beladen,  zum  „Führerprinzip“  und  Faschismus
neigend.

Tatsache ist: Die keinen Widerspruch duldende Auffassung, dass
von  Auschwitz  her  alles,  aber  auch  wirklich  alles  neu
überdacht werden müsse, hat Adorno zu einem der geistigen
Gründerväter der Bundesrepublik gemacht. Heute speist sich so
manches politische Handeln aus diesem Denken, dieser Haltung.

Zudem war Adorno ein wesentlicher Vordenker der APO-Revolte um
1968, deren radikalste Kräfte ihn hernach beiseite schieben
wollten.  Sozusagen  mit  Marx-  und  Engels-Geduld  war  er  zu
Diskussionen bereit. Doch es half ihm nichts, die Aktionisten
setzten  sich  durch:  Das  von  Max  Horkheimer  und  Adorno
geleitete,  schon  in  Vorkriegszeiten  ruhmreiche  Frankfurter
Institut für Sozialforschung wurde von Studenten besetzt und
musste  polizeilich  geräumt  werden.  Zur  Legende  wurde  das
„Busen-Attentat“ dreier ach so linker Studentinnen, die sich
vor  dem  höchst  verunsicherten  Adorno  entblößten  und  ihn
peinlich bedrängten. Welch ein Debattenbeitrag! Man wüsste nur
zu gern, was später aus diesen physisch „argumentierenden“
Damen geworden ist.

Bis hierher und nicht weiter! Man könnte ja denken, Adorno sei
allzeit  unnahbar,  streng  und  finster,  ja  geradezu



lebensfeindlich gewesen. Nichts da! Zumindest häufen sich die
vermeintlichen  Widersprüche,  so  dass  auch  zwei  neue
Biographien  (Angaben  am  Schluss)  gelegentlich  fast  ins
„Tratschen“ geraten: Der Mann konnte eben auch sehr entspannt
sich  geben.  Den  Jazz,  den  er  angeblich  so  geschmäht  hat,
improvisierte er zuweilen selbst auf dem Klavier. Gern hat
„Teddy“,  wie  Freunde  ihn  liebevoll  nannten,  mit  anderen
Professoren  und  Studenten  in  Frankfurt  feuchtfröhlich
gefeiert.  Auch  war  er  den  Reizen  weiblicher  Schönheit
keineswegs abgeneigt. Im Gegenteil: Großmütig toleriert von
seiner Frau Gretel (promovierte Chemikerin, die ihm ohnehin
den Rücken fürs ungestörte Arbeiten freihielt), hat er sich
immer mal wieder in erotische Abenteuer verstrickt, und zwar
alles inklusive. Und um das allzumenschliche
Maß zu füllen: Der leidenschaftliche „Bergmensch“ Adorno (am
6. Auhust 1969 starb der Erschöpfte nach einer Wanderung nah
bei seinem Lieblingsgipfel, dem Matterhorn) hielt sich nicht
nur gern im Frankfurter Zoo auf, sondern liebte die ZDF-Serie
„Daktari“ mit dem Löwen Clarence und der Äffin Judy dermaßen,
dass niemand ihn dabei stören durfte…

Auch gedanklich schritt Adorno selten stur geradeaus. Bei ihm,
dem subtilen und wortmächtigen Dialektiker, enthielt vielmehr
jede Wahrheit auch ihre Gegenthese und konnte „umschlagen“,
sich  also  grundlegend  verändern  und  den  Verhältnissen
anschmiegen.  Seinem  funkelnden,  auch  sprachlich  ungeheuer
geschmeidigen  Verstand  konnte  sich  beispielsweise  auch  ein
Botho  Strauß  nicht  entziehen.  Der  Dichter  und  Dramatiker
notierte  1981  in  seinem  hellsichtigen  Episoden-Band  „Paare
Passanten“ über Adorno: „Wie gewissenhaft und prunkend gedacht
wurde, noch zu meiner Zeit! Es ist, als seien seither mehrere
Generationen vergangen.“ So dürfte denn auch Adornos famose
Aphorismen-Sammlung  „Minima  Moralia“  (die  wohl  ideale
Einstiegs-Lektüre in sein Werk) auch Strauß als Musterstück
gedient
haben.



Besagte  Biographien  sind  spannend  zu  lesen,  allen
unterschiedlichen Ansätzen zum Trotz (Lorenz Jäger geht eher
kritisch mit Adorno ins Gericht, Stefan Müller Doohm folgt
sehr einlässlich seinen Wegen). Neidvoll erfährt man, wie die
Eltern (Sängerin, Weinhändler) den Jungen allseits gedeihlich
förderten  und  gewähren  ließen.  Vor  allem  aber:  Adornos
Begegnungen (und Reibereien) mit anderen linken „Ikonen“ wie
Bert Brecht, Ernst Bloch, Herbert Marcuse, Walter Benjamin und
Siegfried Kracauer zählen zum geistigen Kern-Geschehen des 20.
Jahrhunderts, desgleichen seine harsche Auseinandersetzung mit
dem  so  anders  gearteten  Philosophen  Martin  Heidegger  und
dessen verstiegener Sprache („Jargon der Eigentlichkeit“).

Schließlich  jenes  Lehrstück  der  Eitelkeiten  und
Empfindlichkeiten, das sich zwischen ihm und Thomas Mann
entfaltete: Adorno hatte den Nobelpreisträger denkbar intensiv
in  musikalischen  Fragen  beraten,  als  der  Teufelspakt-Roman
„Doktor Faustus“ über den Tonsetzer Adrian Leverkühn entstand.
Zuerst  voll  des  Lobes  über  Adornos  fachkundige  Klugheit,
wollte Mann später nicht mehr allzu viel davon wissen und den
Ruhm lieber allein ernten. Dabei hatte Mann ganze Adorno-
Passagen nur unwesentlich verändert einmontiert. Verständlich,
dass Adorno auf Klarstellung drängte. Das wiederum fand Thomas
Mann nur noch lästig. Auch die größten Männer benehmen sich
manchmal wie kleine Kinder.

Lorenz Jäger: „Adorno. Eine politische Biographie“. Deutsche
Verlagsanstalt, München. 319 Seiten. 18,90 Euro.

Stefan  Müller-Doohm:  „Adorno.  Eine  Biographie“.  Suhrkamp
Verlag. 1032 Seiten mit
ausführlichem Anhang. 38 Euro.

(Der Beitrag stand am 6. September 2003 in leicht verkürzter
Form in der „Westfälischen Rundschau“)



Eine junge Frau im Labyrinth
der  Erwartungen  –  Willem
Frederik  Hermans‘  Roman  „Au
pair“
geschrieben von Bernd Berke | 20. März 2004
Von Bernd Berke

So hat sich die 19-jährige Holländerin Paulina ihre Au pair-
Tätigkeit in Paris nicht vorgestellt: Die Anwaltsfamilie, bei
der sie arbeiten soll, pfercht das Mädchen in eine winzige,
verdreckte. fast fensterlose und nicht einmal abschließbare
Dachkammer. Ringsum dröhnt bis tief in die Nacht orientalische
Musik.

Weitaus  schlimmer:  Der  13jährige  Sohn,  ein  dickes  Monster
sondergleichen, bekennt sich als Hitler-Fan und will sogleich
Sex mit der neuen Haushaltshilfe haben. Seine Eltern öffnen
ohnehin  stets  ungeniert  nackt  die  Tür.  Allmählich  gerät
Paulinas  ganze,  bislang  von  kühlen  Nordsee-Brisen
aufgefrischte, rationale Weltsicht ins Wanken. Blanke Vernunft
hilft in diesem gespenstischen Paris nicht mehr weiter.

Der niederländische Autor Willem Frederik Hermans (1921-1995),
der auch bei uns posthumen Ruhm genießt, lässt abgründige
Phantasien  auf  das  Mädchen  los,  das  so  gern  französische
Literatur und Kunst studieren möchte. Doch ohne Zuverdienst
kann sie sich das nicht leisten.

Seltsame Leute in der Generals-Villa

In  seinem  Roman  „Au  pair“,  der  1989  in  den  Niederlanden

https://www.revierpassagen.de/83641/eine-junge-frau-im-labyrinth-der-erwartungen-willem-frederik-hermans-roman-au-pair/20030827_1957
https://www.revierpassagen.de/83641/eine-junge-frau-im-labyrinth-der-erwartungen-willem-frederik-hermans-roman-au-pair/20030827_1957
https://www.revierpassagen.de/83641/eine-junge-frau-im-labyrinth-der-erwartungen-willem-frederik-hermans-roman-au-pair/20030827_1957
https://www.revierpassagen.de/83641/eine-junge-frau-im-labyrinth-der-erwartungen-willem-frederik-hermans-roman-au-pair/20030827_1957


erschien und erst jetzt bei uns herauskommt, schickt Hermans
diese riesenhafte, 1,92 Meter große Blondine und Noch-Jungfrau
Paulina in eine rundum rätselhafte, labyrinthische Welt. Immer
wieder betrachtet sie sich nackt vor dem Spiegel, als müsse
sie sich ihrer Erscheinung vergewissern. Zuweilen wirkt sie
souverän,  darin  wieder  kläglich  naiv.  Eine  Figur  mit  den
Umrissen einer mächtigen Göttin, doch zuinnerst verletzlich.

Sie bekommt via Au pair-Zentralbüro einen anderen Job – bei
einer steinreichen Generalsfamilie. Dort wird sie plötzlich
mit  Luxus  überhäuft  und  muss  nichts  dafür  tun.  Doch  nur
vorübergehend mildert sich ihre Situation.

Seltsamen  Leuten  begegnet  sie  in  der  Villa:  Der  knorrige
General sammelt Bilder des Künstlers Constantin Guys, welcher
aus  dem  selben  holländischen  Ort  Vlissingen  stammte  wie
Paulina. Hat man sie etwa deshalb ins Haus geholt? Was steckt
dahinter?

Der Mittelteil des Romans, mit Exkursionen über Guys, den
Komponisten und Chopin-Konkurrenten Alkan sowie Kants Moral-
Philosophie,  deutet  höchstens  auf  diffuse  Erwartungen  an
Paulina hin. Es sind, aller (weitschweifigen) Ausführlichkeit
zum Trotz, wohl falsche Fährten.

Zweifelhafte Kurierdienste

Die  gescheiterten  Söhne  des  Generals  (einflussloser
Literaturkritiker und Möchtegern-Dichter der eine, wahnhafter
Pianist  und  Quasi-Autist  der  andere)  zählen  ebenfalls  zum
schattenhaft  flackernden  Kabinett.  Nur  der  Enkel,  ein
gewiefter Börsenmakler, schlägt aus der Art. So sehr preist
man ihn an, dass Paulina schon wähnt, sie sei als Ehefrau für
ihn ausersehen. Noch so ein Irrtum?

Schließlich  scheint  sich  der  Dschungel  der  Bedeutungen  zu
lichten. Die Familie will erreichen; dass Paulina als Geld-
Kurierin in einer böchst windigen Affäre dient, die bis tief
in die NS-Zeit zurückreicht. Doch dies ist kein Krimi mit



eindeutiger „Lösung“. Hermans umkreist vielmehr das Thema der
allzeit  tauschbaren  Wahrnehmung.  Erzskeptisches  Kern-Zitat:
„Die Wirklichkeit schweigt. Sie zeigt nur das, was wir sehen,
und sie spricht überhaupt nicht. Auf unsere Fragen gibt sie
nur  Antworten,  die  wir  selbst  formulieren  und  auch  diese
entsprechen größtenteils nicht der Wahrheit.“ Ob das nun wahr
ist?

Willem Frederik Hermans: „Au pair“. Roman. Gustav Kiepenheuer
Verlag. 495 Seiten, 19,90 Euro.

Erfindung  der  Landschaft  –
Flämische  Meisterwerke  von
1520 bis 1700 in der Essener
Villa Hügel
geschrieben von Bernd Berke | 20. März 2004
Von Bernd Berke

Essen. Die Essener Villa Hügel hat’s weiter mit den flämischen
Meistern. Vor Jahresfrist durfte man hier über zumeist intime
barocke  Stillleben  aus  den  südlichen  Niederlanden  staunen.
Jetzt schreitet der Besucher mit den Künstlern aus der Gegend
um Antwerpen thematisch ins weit- und weltläufige Freie. Rund
130 Landschaftsbilder aus der Umbruchzeit zwischen 1520 und
1700 vereinen sich zum grandiosen Ereignis.

Schon in einzelnen, oft herrlich detailreichen Bildem kann man
sich „umsehen“ wie in einer Wirklichkeit. Vor manchen Werken
werden Blick und Atem spürbar geweitet, so etwa anhand von
Jacques Fouquiers Bild „Bergige Flusslandschaft mit Jägern“.
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Welch eine duftige Transparenz! Man kann hier geradezu die
einzelnen Luftschichten schweben sehen.

Zu Beginn der besagten Epoche ist die Landschaft allerdings
noch bloße Staffage für religiöses Geschehen. Joachim Patinirs
„Landschaft mit der Flucht nach Agypten“ und etliche andere
Bibelszehen zeugen davon. Immerhin haben Wälder, Hügel und
Auen den vormals herrschenden Goldgrund verdrängt. Die frommen
Bilder werden also welthaltiger.

Erst ganz allmählich macht sich Realismus breit

Doch diese Landschaften sind noch Konstruktionen, innerlich
geschaut und nicht real gesehen. Die Künstler arbeiten in
Ateliers,  nicht  in  freier  Natur.  Unwirklich  etwa  die
ätherisch-bläulichen  Fernen,  vor  denen  sich  die  biblischen
Gestalten meist in warmen Erdtönen abheben.

Mit der Zeit fließen aber realistische Beobachtungen mit ein,
so dass die Landschaften „organischer“ wirken. Auch werden
andere,  nämlich  weltliche  Motive  (Herri  met  de  Bles:
„Landschaft mit Bergwerk“, um 1555) aufgegriffen. Menschliche
Eingriffe in die Gegend werden zum Thema, ganz gewöhnliche
Leute betreten die Landschafts-Bühnen. Da zur gleichen Zeit
die  Kartographie  Fortschritte  macht,  schärft  sich  das
Bewusstsein  für  Örtlichkeiten.  Schließlich  treten
Grundbesitzer  als  Auftraggeber  hervor,  welche  ihren  Besitz
realistisch dargestellt sehen wollen.

Auch Kolportage und „Horror“ kommen vor

Ein erster Gipfel der wahrhaftigen Anschauung ist mit Pieter
Bruegel d. Ä. erreicht. Man erlebt hier die „Erfindung der
Landschafts-Ästhetik, die uns heute noch an gewissen Stätten
auf den Foto-Auslöser drücken lässt.

Die  in  13  Abteilungen  weitgehend  chronologisch  gegliederte
Schau  verzeichnet  auch  Gegen-Bewegungen.  Manche  der
„phantastischen“ Landschaften, deren Schöpfer auf dramatische



Effekte  setzen,  könnten  als  Horrorfilm-Kulissen  dienen.
Gelegentlich  drängt  sich  auch  Kolportage  (Frederik  van
Valckenborch: „Gebirgslandschaft mit Raubüberfall“, 1605) in
den Vordergrund. Und die Seestücke mit ihren fürchterlichen
Wellenbergen  sind  allemal  symbolisch  zu  werten:  Bedrohte
Schiffe  vergegenwärtigen  die  gefährliche  Lebensfahrt.  Erst
recht  erweisen  sich  die  zahlreichen  Höllen-  und  Paradies-
Ansichten als pure Phantasie-Räume.

Bilder von Peter Paul Rubens als Krönung der Epoche

Die  Ausstellung  hat  ein  Ziel:  Die  Bilder  von  Peter  Paul
Rubens, so die nicht allzu gewagte These, bilden die geniale
Summe und Überschreitung der Ära. Tatsächlich: Man schwelge
nur  in  seiner  mythologisch  bevölkerten  „Landschaft  mit
Meleager und Atalante“. Allein die Lichtführung, allein dieses
Schimmern zwischen dunklen Bäumen – das ist größer als alle
Wirklichkeit!

„Stadt Land Fluss“ – Die Flämische Landschaft 1520-1700. Villa
Hügel,  Essen  (Haraldstraße).  23.  August  bis  30.  November.
Täglich  10-19,  Di/Fr  10  bis  21  Uhr.  Eintritt  7,50  Euro,
Familie 15 Euro. Info-Telefon: 0201/61 62 90. Katalog 30 Euro.
Internet: www.villahuegel.de


