
Im Fegefeuer der Intrigen –
Matthias  Hartmanns  Bochumer
Triumph  mit  der  Schiller-
Rarität „Der Parasit“
geschrieben von Bernd Berke | 29. Januar 2001
Von Bernd Berke

Bochum. Hand aufs Herz: Wer kennt Friedrich Schillers „Der
Parasit“?  Nein,  nein.  Keine  Ballade  ist’s,  sondern  ein
richtiges Theaterstück. Und doch taucht es noch nicht mal im
zweibändigen  Hensel-Schauspielführer  („Spielplan“)  auf,  der
sonst fast immer Rat weiß. Es ist eine Rarität, die Bochums
Intendant Matthias Hartmann zum Bühnenleben erweckt. Und zwar
fulminant!

Die „Quote“ durfte man schon damals nicht ganz außer Acht
lassen: Auf der Suche nach einer Komödie mit Kassen-Chancen
stieß Schiller anno 1803 auf den Stoff des Franzosen Louis
Benoît Picard. Er übertrug dessen Text, verwandelte die Verse
in flüssige Prosa, verschob inhaltliche Akzente – und fertig
war  ein  funkelndes,  effektvoll  gebautes  Konversationsstück,
bei dem man nie und nimmer an den sonst so ernsten Schiller
denkt.  Eine  Gelegenheitsarbeit,  kein  Hauptwerk.  In  Bochum
erweist sich freilich, dass darin eine Menge steckt.

Ein Mitläufer aller Systeme

Hartmann  verlegt  die  Karriere-Intrigen  im  Dunstkreis  eines
Ministeriums in die Angestellten-Welt. Vor ehedem vielleicht
gediegener,  nun  aber  etwas  verschlissen  wirkender  Kulisse
(unmodische  Wandfarben,  verstaubter  Gummibaum,  schäbige
Plastik-Planen  /  Bühnenbild:  Petra  Korink)  betreibt  jener
„Parasit“ namens Selicour (einfach wunderbar präsent: Michael
Maertens) seine Ränkespiele, um endlich Gesandter zu werden.

https://www.revierpassagen.de/90677/im-fegefeuer-der-intrigen-matthias-hartmanns-bochumer-triumph-mit-der-schiller-raritaet-der-parasit/20010129_1753
https://www.revierpassagen.de/90677/im-fegefeuer-der-intrigen-matthias-hartmanns-bochumer-triumph-mit-der-schiller-raritaet-der-parasit/20010129_1753
https://www.revierpassagen.de/90677/im-fegefeuer-der-intrigen-matthias-hartmanns-bochumer-triumph-mit-der-schiller-raritaet-der-parasit/20010129_1753
https://www.revierpassagen.de/90677/im-fegefeuer-der-intrigen-matthias-hartmanns-bochumer-triumph-mit-der-schiller-raritaet-der-parasit/20010129_1753


Als erotische Zusatz-Trophäe lockt Charlotte (Lena Schwarz),
17jährigesTöchterlein  des  neuen  Ministers  Narbonne  (Felix
Vörtler).

Eminent komisch ist’s, wie dieser Selicour mit tausend Wort-,
Bein- und Körper-Verdrehungen es eilfertig jedem recht machen
will;  wie  er,  wachsam  in  jeder  Sekunde,  dem  Minister
schmeichelt und dessen Mutter (Veronika Bayer) becirct, die
darob ganz lüstern wird. Wie er jede Schwäche anderer für sich
münzt,  nach  oben  buckelt  und  nach  unten  keilt.  Schon  dem
verwerflichen Vorgänger hat Selicour, Mitläufer (und Motor)
jedes Systems, gedient. Nun schmäht er ihn. Er war ja schon
immer dagegen.

Dieser Kerl ist so verflucht geschickt

Dieser Kerl ist so verflucht geschickt, dass selbst seine
Gegner wankend werden. La Roche (Thomas Büchel), den Selicour
kurzerhand entlassen hat und der aus Rachedurst eine Gegen-
Intrige ins Werk setzen will, wird nach allen Regeln der Kunst
umgarnt, als er sich beim Minister beschwert. Selicour bedient
sich  zudem  virtuos  der  Fähigkeiten  anderer:  Dem  redlichen
Beamten Firmin (Ralf Dittrich) luchst er ein kluges Dossier
ab,  von  dessen  in  Charlotte  verliebtem  Sohn  Karl  (Manuel
Bürgin) erhält er glühende Gedichte.

Herrlich,  wie  Hartmann  und  die  Darsteller  den
typenkomödiantisch  zugespitzten  Charakteren  flackernde
Doppeldeutigkeit  ablauschen.  Minister  Narbonne  (gestisch
zwischen dem Komiker Heinz Erhardt und dem CSU-Altvorderen
Franz Josef Strauß angesiedelt), hat zwar etwas Salomonisches,
bei Konflikten will er stets beide Seiten hören. Doch lässt
der  Schelm  nicht  die  Gegner  wie  Gladiatoren  gegeneinander
antreten?

Sogar  mit  Selicour,  so  wie  Maertens  ihn  anlegt,  kann  man
Mitleid haben. Aus kleinen Verhältnissen stammend, will er
halt  hinauf.  Verzweifelt  strampelt  er  sich  ab  bis  zur



Erschöpfung,  schmort  selbst  gehörig  im  Fegefeuer  seiner
Intrigen. Als sich Erfolge (trügerisch) abzeichnen, kann er es
nicht recht fassen, geschweige denn genießen. Wäre Selicours
Seelendrang nur etwas anders gelagert, so taugte er zum guten
Menschen,  denn  er  kann  sich  doch  so  gut  in  alle
hineinversetzen…

Drei Lösungen für das Lustspiel

Bis dahin war’s schon köstlich, man hat sich im Voraus auf
jede Szene diebisch gefreut. Doch der Geniestreich folgt erst
noch:  Im  Schnellgang  spielt  Hartmann  drei  Lösungen  des
Lustspiels  durch  –  und  alle  scheinen  irgendwie  höllisch
plausibel.  Einmal  obsiegt  (der  Vorlage  gemäß)  der  seriös-
zurückhaltende Firmin, dann zieht mit La Roche der nächste
Opportunist  seine  Schleimspur,  schließlich  triumphiert
Selicour.

Nicht  etwa  mutwillig  aufgepfropft  sind  diese  Varianten.
sondern  unmittelbar  aus  vorherigen  Kernsätzen  des  Stückes
geronnen. So wird’s unversehens ein ganz heutiges Drama: der
Text  als  Spielmaterial  wechselnder,  einander  überlagernder
Bedeutungen.

Stehende Ovationen für alle Mitwirkenden. Bochum ist wieder
eine zentrale Pilgerstätte des deutschen Theaters!

Fast  wie  im  Revier:  Aus
Luxemburgs  Industriewüste
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blüht Kultur
geschrieben von Bernd Berke | 29. Januar 2001
Von Bernd Berke

Luxemburg. Man stellt sich Luxemburg wohl ein wenig wie das
Sauerland vor: sanfte Hügel, viel Grün, idyllische Dörfchen.
Doch das ist nur die eine Seite: Mancherorts sieht es in dem
kleinen Land so aus wie im Ruhrgebiet – ähnliche Probleme
Inbegriffen. Und auch diese Parallele gibts: Wie im Revier, so
entdeckt man auch in Luxemburg beim Strukturwandel die Kultur
als zukunftsträchtigen Sektor.

Im aktuellen Partnerland der Ruhrfestspiele hat das Theater
lange ziemlich brach gelegen. Doch jüngst stieg endlich das
staatliche  Kulturbudget,  so  dass  sich  allmählich  auch  ein
Nationaltheater etablieren kann. Direktor Frank Hoffmann, der
häufig in Deutschland inszeniert, schwebt ein „Europäisches
Theater“ multikulturellen ZuSchnitts vor. Mit derlei Visionen
kommt er Hansgünther Heyme nahe, der ja die Ruhrfestspiele zum
Europäischen  Festival  erweitert  hat.  Hoffmanns  Inszenierung
nach  Kafkas  Roman  „Das  Schloß“  wird  in  Recklinghausen
gastieren.

Die  vorgesehene  Nationaltheater-Spielstätte  freilich,  eine
frühere Schmiede, muss noch umgebaut und mit einer Heizung
versehen werden. Bei einer winterlichen Diskussionsrunde mit
luxemburgischen Theaterschaffenden (die z. B. aus Frankreich,
Finnland  und  Ostdeutschland  stammen),  froren  hier  alle
Beteiligten. Doch innerlich erwärmten sie sich an günstigen
Perspektiven.  Die  prestigeträchtige  Zusammenarbeit  mit  den
Ruhrfestspielen kommt als Impuls gerade recht.

Höchste Zeit, dass Luxemburg ein paar Francs mehr für die
Künste  aufbringt.  Zu  verdanken  ist  dies  auch  der
Kulturministerin  Erna  Hennicot-Schoepges,  von  Haus  aus
Pianistin. Das insgesamt schwerreiche Großherzogtum, in dessen
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gemächlich  wirkender  Hauptstadt  (nur  78.000  Einwohner)
zahllose Bankpaläste und EU-Behörden strotzen, leistet sich
übrigens  Schulneubauten,  von  deren  Palast-Charakter  man  in
Deutschland nicht einmal zu träumen wagt.

Das gerade erwachende Luxemburger Theaterleben zeichnet sich
durch  zwei  Be-sonderheiten  aus:  Es  gibt  keine  festen
Ensembles, man findet sich jeweils für bestimmte Produktionen
zusammen.  Zudem  ist  das  Land  (rund  400  000  Einwohner  /
Ausländeranteil  37  Prozent)  dreisprachig.  Manche  Truppen
spielen auf Deutsch, andere auf Französisch, wieder andere
reden  Letzeburgisch  (eine  dem  Moselfränkischen  verwandte
Mundart). Da dürfte die Zielgruppen-Findung nicht leicht sein.

In der industriell geprägten Stadt Esch-sur-Alzette fühlt man
sich an Dortmund-Hörde und das Areal des einstigen Hoesch-
Werks Phoenix erinnert. Ein vom Arbed-Konzern geschlossenes
Stahlwerk rostet bei Esch (Belval) majestätisch vor sich hin,
ein paar Hochöfen wurden bereits nach China verkauft. Nun
erfolgt – mit Hilfe von Arbed und einiger Ruhrgebiets-Firmen –
der Umbau der ganzen Gegend. Dabei spielt auch Kultur eine
Rolle.

Eine  gigantische,  160  Meter  lange  Gebläsehalle  auf  dem
filmreifen  Gelände  soll  Schauplatz  der  Goldoni-Inszenierung
des Ruhrfestspielchefs Hansgünther Heyme werden, die ab 13.
Mai nach Recklinghausen kommt (Zeche Blumenthal/Haard). Selbst
der phantasiereiche Theatermann hatte Mühe, sich das Stück
„Der  Diener  zweier  Herren“  in  diesem  rohen  Ambiente
vorzustellen. Bis zur Premiere am 1. April gibt’s noch viel zu
tun,  doch  Heyme  gefällt  der  wildwüchsige  Ort  mitsamt  den
„Spuren harter Arbeit“. Bisher beherrschen noch viele Füchse
das  Gebiet,  die  sich  hier  ihren  Bezirk  erobert  haben  –
inmitten der maroden Stahl-Kolosse.

Nicht  weit  entfernt  liegt  jener  vormalige,  für  9  Mio.  DM
sanierte  vormalige  Schlachthof,  in  dem  ein  gleichfalls  im
Revier bekannter Mann sein Theaterglück sucht: Steve Karier,



unter Leander Haußmann Schauspieler in Bochum, leitet die 1998
eröffnete „Kulturfabrik“, die sich (bemerkenswerte Quote) zu
über 50 Prozent aus ihren Einnahmen trägt.

Das Einzugsgebiet reicht bis Lüttich, Saarbrücken und Trier.
Mit jährlichen Subventionen von jetzt 750 000 DM entsteht hier
ein ehrgeiziges Programm zwischen Rockmusik und Theater. Willy
de Ville gastierte hier ebenso wie der ruhmreiche Regisseur
Luc Bondy mit Becketts „Godot“. Der moderne Klassiker war die
Ausnahme. Karier: „Sonst spielen wir kaum Stücke, die mehr als
zehn  Jahre  alt  sind.  Neues  Kultur-Leben  blüht  aus  den
Industrie-Ruinen…

Im Bannkreis zweier Meister –
Münsteraner Ausstellung zeigt
Einflüsse Klees und Kirchners
auf Fritz Winter
geschrieben von Bernd Berke | 29. Januar 2001
Von Bernd Berke

Münster. Mit vollen Segeln und stolz beflaggt, sticht die
Fregatte auf Paul Klees Bild „Abenteuer Schiff“ (1927) in See.
Entschieden karger geht es auf dem Gemälde gleich daneben zu.
Fritz  Winter  hat  „Das  Boot“  (1930)  nur  mit  dem  Nötigsten
ausgerüstet. Es schaukelt ein wenig träge und traumverloren
vor sich hin.

In  der  neuen  Münsteraner  Ausstellung  „Klee  –  Winter  –
Kirchner“ begegnet man immer wieder solchen Doppelungen, die
zum  direkten  Vergleich  anregen.  Eine  Seh-Schule  auf  hohem
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Niveau. Die Gegenüberstellungen haben ihre kunstgeschichtliche
Basis: Fritz Winter, 1905 in Altenbögge bei Unna als Sohn
eines  Bergmanns  geboren,  studierte  von  1927  bis  1930  am
berühmten Dessauer „Bauhaus“. Sein wohl wichtigster Lehrer war
dort Paul Klee. Kein Wunder, dass es hier etliche Einflüsse
gegeben hat.

Doch Winter segelte eben nicht nur im Windschatten Klees. 1929
nahm  er  brieflich  Verbindung  zu  einer  völlig  anderen
Künstlerpersönlichkeit auf – dem Expressionisten Ernst Ludwig
Kirchner.  Man  traf  und  mochte  sich  gleich.  Die  Begegnung
schlug sich gleichfalls deutlich in Winters Bildern nieder.
Der junge Mann war eben noch prägsam.

In den Schattenzonen des Bewusstseins

Den zeitlichen Schlusspunkt setzt die interessante, in München
zusammengestellte Schau mit dem Jahr 1934: Damals sahen sich
Klee und Kirchner, die einander bis dato schätzten, aber nicht
persönlich kannten, zum ersten und einzigen Male im Leben.

Klee  ist  einer  der  allergrößten  Meister  im  staunenswert
triftigen Einfangen des Ungefähren. In den Schattenzonen des
Bewusstseins erfasst er sonst kaum wahrgenommene Unschärfen,
Überlagerungen  und  Schwingungen.  „Trauernd“  (1934)  scheint
sein Frauenbildnis in einem Muster aus Grau- und Rosa-Tönen
auf- und abzutauchen; mal tief in sich selbst versinkend, dann
neue  Hoffnung  schöpfend.  Ungeheuer  weich  und  fließend
lebendig, als seien sie in jedem Augenblicke wandelbar, wirken
solche Bilder.

Von derlei flüchtigen Figurationen hat sich auch Fritz Winter
seinen Anteil abgeschaut und anverwandelt. Die Vergitterungs-
Strukturen  auf  Klees  „Der  Tod“  (1927)  und  auf  Winters
titellosem Bild von 1929 weisen frappante Ähnlichkeiten auf.
Doch bei allem Respekt vor Winter, der bislang eher als Größe
der Nachkriegszeit geweitet wurde: Klees Formfindungen wirken
allemal noch dringlicher und zwingender.



Die Strömungen und der Umriss

Sodann der zweite, so gänzlich anders gelagerte Einfluss: Im
Sog Kirchners werden Winters Linienführungen wieder fester,
eindeutiger. Solche Kunst verströmt sich nicht, sie lebt vom
Umriss. Doch auch hier können Figuren zeichenhaft abstrahiert
werden. Kirchner selbst sprach von bildlichen „Hieroglyphen“.

Zudem  entdeckte  Winter,  von  Kirchner  darauf  aufmerksam
gemacht, die kreativen Kräfte des „Primitivismus“. Eine schöne
„rohe“ Holzskulptur zeugt davon. Auch hier kann man also die
Einwirkung  des  Arrivierten  auf  den  Adepten  bestens
nachvollziehen  –  eine  Folge  der  Hängung,  die  die  Bilder
zumeist paar- oder gruppenweise vor Augen führt.

Natürlich  wollen  wir  Winter  nicht  als  bloßen  Nachahmer
schmähen. Wer derart jung in die Bannkreise zweier Meister wie
Klee  und  Kirchner  gerät,  muss  schon  enorme  innere
Selbstbehauptungs-Kräfte  besitzen,  um  nicht  „unterzugehen“.
Winters eigener Sinn aber hat sich in diesem hochkarätigen
künstlerischen Dreieck gefestigt.

Westfälisches  Landesmuseum.  Münster  (Domplatz).  14.  Januar
(Eröff. 11 Uhr) bis 4. März. Tag. außer Mo 10-18 Uhr, Eintritt
5 DM, Katalog 34 DM.

 

Blanke  Mechanik  eines
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Emmanuel  Boves  bestürzender
Roman  „Ein  Vater  und  seine
Tochter“
geschrieben von Bernd Berke | 29. Januar 2001
Von Bernd Berke

Bücher haben, wie Menschen auch, ihre rätselhaften Schicksale.
Unerfindlich ist es beispielsweise, warum ein Autor wie der
Franzose  Emmanuel  Bove  (1898-1945)  erst  so  spät  bei  uns
„entdeckt“ wurde.

Es  bedurfte  dazu  erst  einer  Bove  Übersetzung  durch  Peter
Handke, der Boves Roman „Meine Freunde“ grandios ins Deutsche
übertrug. Seither erscheinen seine Bücher gleich reihenweise.
Sie gehören auf Ehrenplätze im Regal.

Jetzt hat der Bremer Manholt-Verlag Boves fulminante Erzählung
„Ein  Vater  und  seine  Tochter“  vorgelegt,  die  im  Original
bereits 1928 erschien. Doch die Erzählweise mutet bis heute
unverbraucht an.

Besagten Vater Jean-Antoine About (der Nachname bedeutet in
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der  Schreibweise  à  bout  etwa:  „erschöpft“,  „am  Ende
angelangt“)  lernen  wir  in  dem  Moment  kennen,  als  er  ein
Telegramm von seiner Tochter erhält. Sie kündigt nach Jahren
der Abwesenheit ihre Rückkehr an.

Bove  lässt  uns  nun  die  ganze  Zerrissenheit  des  Mannes
miterleben, der mitsamt seiner Wohnung verkommen ist, der von
allen Nachbarn und Passanten im Pariser Viertel gemieden wird.
Doch der Autor ergeht sich nicht in wolkiger Seelenschau,
sondern blickt kühl auf die Außenseite des Geschehens, die das
Innenleben  freilich  sehr  präzise  widerspiegelt.  Lakonisch,
klar und plastisch skizziert er die Vorgänge. Gnadenlos genau
beobachtet er, wie About allmählich in Rage gerät, hin und her
geworfen  zwischen  Glücksaufwallung  über  die  Heimkunft  der
„trotz  alledem“  geliebten  Tochter  und  lang  gehegten
Bestrafungs-Wünschen.

Ein Mann wollte „nach oben“

Bald  darauf  kommt  es  gewiss  zur  Wiederbegegnung,  und  wir
erfahren, was sie ihm ange- tan hat? Keineswegs. Bove lässt im
Zeitraffer die Lebensgeschichte Abouts vor uns abschnurren –
mit einer erschreckenden Zwangsläufigkeit, die sich aus den
Wiederholungsmustern  dieses  Lebens  ergibt:  About,  der  von
begrenzten Geisteskräften zehrt, dachte dennoch stets, er sei
zu  Höherem  berufen.  Seelisch  starr,  doch  vom  Feuer  des
Ehrgeizes versengt, strebt er als junger Mann mit Macht nach
oben – zunächst im Tuchhandel, dann mit der Eröffnung eines
Frisiersalons in Paris.

Nun glaubt er, es „geschafft“ zu haben. Doch natürlich ist er
nicht  wirklich  „oben“.  Seine  Frau  sieht  neidvoll  all  die
eleganten  Damen  im  Salon  und  verfällt  nach  und  nach  der
nächtlichen  Halbwelt,  wo  sie  sich  von  anderen  Männern
„aushalten“ lässt. Quälend zu sehen, wie About davor lange die
Augen  verschließt,  weil  er  ihr  doch  ein  behagliches  Heim
bereiten  will.  Je  größer  sein  Harmonie-Bedürfnis,  umso
schlimmer der Zerfall…



Vernichtung der Selbstachtung

Geradezu herzzerreißend dann sein Auftritt in jenem anrüchigen
Hotel, in das die Tochter geflüchtet ist. Als Künstlerin will
sie leben – und dazu gehört für sie die „freie Liebe“. Vor
ihrer Tür bekommt der Vater, der keine Frau je loslassen mag,
einen erbärmlichen Tobsuchtsanfall. Es ist die anschwellende
Vernichtung seiner Selbstachtung und Würde.

Und  plötzlich  bekommt  man  tiefes  Mitleid  mit  diesem  doch
widerlichen Menschen. Da denkt man an keinen Geringeren als
Dostojewski,  der  ja  in  seinen  Figuren  alle  Untiefen  der
Selbst-Demütigung ausgelotet hat.

Die Rückkehr der Tochter führt zum finalen Zerwürfnis. Bove
hat die Hoffnung Schicht für Schicht abgetragen – bis man die
unverhüllte Mechanik eines misslungenen Lebens sieht. Das ist
bestürzender und radikaler als manches, was sich heute so
gebärdet.

Emmanuel Bove: „Ein Vater und seine Tochter“. Manholt-Verlag.
95 Seiten, 30 DM.

 

Gernhardt,  Waechter,
Bernstein  –  das
Dreikönigstreffen des höheren
Sinns und Unsinns in Menden
geschrieben von Bernd Berke | 29. Januar 2001
Von Bernd Berke
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Menden. Man beachte den Unterschied: Es war kein Event, es war
ein  Ereignis.  Der  vor  rund  dreieinhalb  Jahrzehnten
geschmiedete Dreierbund des parodistischen Nonsens erneuerte
sich  am  Samstag  glorreich  im  Kinocenter  Menden:  Robert
Gernhardt. F. K. Waechter und F. W. Bernstein waren da –
gleichsam das Dreikönigstreffen des feinfühligen Humors.

Die Briten hatten „Monty Python“, unsereins hatte Loriot und
diese  drei:  Zur  Mitte  der  60er-Jahre  war’s,  als  das
unvergleichliche Trio die „Welt im Spiegel“ (WimS) schuf, jene
legendären  Seiten  für  höheren  Sinn  und  Unsinn,  die  dem
Satiremagazin  „Pardon“  beigeheftet  waren.  Als  so  genannte
„Neue  Frankfurter  Schule“  haben  sie  gewiss  den  Humor  des
sensibleren Teils der 68er-Generation mitgeprägt.

Drei  einflussreiche  Pioniere  des  geistvollen,  oft  das
Philosophische streifenden Ulks also. Gernhardt gilt längst
auch  der  hochmögenden  Literaturkritik  als  feste  Größe,
Waechter  machte  seinen  weiteren  Weg  nicht  zuletzt  als
Kinderbuch-  und  Theaterautor.

Wie schön, dass ihre Bruderschaft noch besteht. Und wie gut,
dass sie ins sauerländische Menden fanden, wo der rührige
Verein „Katastrophen Kultur e.V.“ ihnen allerdings weder das
Theater  Scaramouche  (wegen  angeblicher  Einsturzgefahr
geschlossen) noch das Theater am Ziegelbrand anbieten konnte.
Also zog man ins Kinocenter. Und der große Saal war derart
ausverkauft…

Es geht um „Mann und Maus, Mensch und Frau“

Gernhardt gab die globale Leitlinie vor: Um „Mann und Maus,
Mensch und Frau“ werde es in den Texten aus 35 Jahren gehen.
Sogar der „Page Herbert“, eine Figur aus den Anfangsjahren,
hatte nochmals einen absurd-frechen Auftritt antiautoritären
Zuschnitts: Wiederum dürfte er seinem zornigen König den Kauz
ins Gesicht werfen und siedende Fettmasse hinterdrein gießen
(„…und das heiße Schmalz / zischt dir an den Hals^).



Oder dies: Die Viktor-Schlawenz-Gesellschaft will Leben und
Werk dieses Mannes fördern. Doch leider gibt es nirgendwo
einen, der so heißt. Tja. Die Goethe-Gesellschaft hatte eben
unverschämtes Glück: Da lebte einer dieses Namens, der sogar
Meisterwerke schrieb. Oder das: Ein selbsternannter Experte
behauptet, die Zentralgestalt der Kunstgeschichte sei ja wohl
die Bisamratte. Gewiss doch. Etwa bei Rembrandt, dem alten
„Bisamratten-Pinsler“.

Oh, ihr tiefen Wonnen der Albernheit! Allerlei hintersinnige
Dichtungen  und  Dramolette  wurden  mit  verteilten  Rollen
gelesen. Sündiger Sex und seliger Suff bilden das Gerüst, um
das sich ausgefeilte Reime ranken. Gar oft ist auch der Tod zu
Gast, der alte Sensenmann. Doch selbst ihm wird Hohn und Spott
zuteil.

Ältere Texte erklären sich aus der Reibung an überkommener
Sexual-„Moral“ der 50er- und frühen 60er-Jahre. Damals waren
es befreiende Akte, inzwischen sind sie mit Würde gealtert.
Nicht Patina haben sie angesetzt, wohl aber Jahresringe. Ganz
so wie F.K. Waechter, der immer noch die gleiche (inzwischen
schlohweiße)  Freak-Frisur  trägt  wie  „damals“;  ganz  so  wie
Bernstein, der vielleicht Skurrilste, Verschrobenste von den
Dreien (was einiges heißen will). Mag sein, dass es ihnen
ergeht wie Bob Dylan, dem die Fans immer wieder die Songs aus
den  60ern  abverlangen.  Sie  lassen  sich  keinerlei  Routine
anmerken. Im Gegenteil. Hut ab!

Jedes Wort ist ein Versteck –
Claude  Chabrols  Film  „Süßes
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Gift“ mit Isabelle Huppert
geschrieben von Bernd Berke | 29. Januar 2001
Von Bernd Berke

In diesem Film wird viel geredet, doch kaum über das, was die
Personen  wirklich  bewegt.  Das  Entscheidende  bleibt  allemal
unter dem Mantel des Schweigens. Jedes Wort ist ein Versteck.
Mit „Süßes Gift“ ist Claude Chabrol wieder so sehr in seinem
Element wie lange nicht mehr.

Sein  psychologisch  subtiler,  sanft  eindringlicher  Thriller
schleicht  sich  in  Hirn-  und  Herzwindungen  des  gehobenen
Bürgertums, wo er haarfeine Lügengespinste und neurotischen
Selbstbetrug aufspürt. Doch er bleibt bei solchen Erkundungen
so  diskret,  dass  man  am  Ende  nicht  sicher  weiß,  was
tatsächlich  geschehen  ist.  Es  schwant  einem  nur.  Eine
Geschichte  auf  schwankendem  Boden.

Durch Zufall erfährt Jeanne (Anna Mouglalis), dass sie vor
rund 20 Jahren als Baby vielleicht mit Guillaume vertauscht
und der falschen Familie in die Wiege gelegt worden ist. Der
Säuglingsstation  waren  damals  die  Markierungs-Bändchen
ausgegangen

Als Säuglinge in der Klinik vertauscht?

Seltsam nun: Aus Jeanne ist eine talentierte Klavierspielerin
geworden.  Und  Guillaumes  angeblicher  Vater  André  Polonski
(Jacques Dutronc) ist just ein berühmter Pianist. Guillaume
hingegen  hat  gar  kein  Faible  für  Musik:  Wenn  Polonski  in
Tonkaskaden von Franz Liszt schwelgt, lässt der vermeintliche
Sohn ungerührt seinen Gameboy piepsen oder lungert vor der
Glotze  herum.  Und  Polonskis  erste  Ehefrau  sah  Jeanne  so
ähnlich wie ein Spiegelbild. Nur Zufall?

Jeanne ist irritiert. Es ist, als sei sie im Leben nicht mehr
richtig  verankert.  Sie  besucht  Polonski,  fragt  nach  dem
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Vorfall im Kreißsaal. Der Pianist leugnet jede Verwechslung,
fühlt  sich  aber  der  jungen  Frau  geistig  gleich  so  innig
verbunden, dass er ihr Privatstunden erteilt und sie gar für
mehrere Tage einlädt. Liszt vierhändig, welche Harmonie! Oder
is’s auch unterschwellige Erotik?

Damit kommt Polonskis zweite Ehefrau „Mika“ (Isabelle Huppert)
ins  Spiel  der  verdeckten  Absichten.  Auch  sie,  die  eine
Schokoladenfirma  geerbt  hat,  umgarnt  Jeanne  mit  geradezu
schwesterlicher Fürsorge. Ist sie denn nicht eifersüchtig? Sie
lässt sich nichts anmerken. Blass und mit etwas wässrigem
Blick schaut sie um sich. Nur manchmal lacht sie eine Spur zu
spitz,. Mit wachsender Verwunderung und Faszination sieht man
Isabelle Huppert beim seelischen Versteckspiel und (paradox
genug) der Koketterie mit dem Entdeckt-Werden-Wollen zu.

Die Trinkschokolade und das Schlafmitttel

Denn  warum  serviert  diese  „Mika“  ihrer  Familie  immerzu
Trinkschokolade, warum verschüttet sie das Zeug zwischendurch
so oft, und warum geht ihrem Gatten schon wieder das starke
Schlafmittel Rohypnol aus? Befremdliche.

Da  könnte  es  wohl  Zusammenhänge  geben,  die  auch  auf  den
rätselhaften  Auto-Unfalltod  von  Polonskis  erster  Frau
zurückverweisen. Jeannes Mutter betreibt – wie günstig – ein
gerichtsmedizinisches Labor. Dort wird die ominöse Schokolade
heimlich getestet. Doch bis zum Schluss erfährt man nichts
Genaues.

Selbst in Momenten scheinbarer Enthüllung bleibt ein Schleier
vor der Wahrheit und allen Worten. Und wie von selbst stellt
sich eine bizarre Komik des Verbergens ein. Trotzdem glauben
wir genug gesehen zu haben. Wir ahnen nun wohl, wie viel böses
Wissen jemand erträgt ohne Aufschrei, ohne sich zu offenbaren;
wie  sich  diese  Menschen  in  fatalen  Wiederholungszwängen
verfangen  haben.  Und  wie  sie  dennoch  weitermachen  –  auch
nachdem  sie  in  jene  Abgründe  geblickt  haben,  die  sie



füreinander  sind.

Suff  und  Ernüchterung  –
Bertolt Brechts „Herr Puntila
und  sein  Knecht  Matti“  in
Essen
geschrieben von Bernd Berke | 29. Januar 2001
Von Bernd Berke

Essen. Sie legen als Vorspiel einen Schuhplattler hin, sie
juchzen  und  jodeln  ein  wenig.  Gerät  Brechts  Stück  „Herr
Puntila und sein Knecht Matti“ etwa ins trübe Fahrwasser der
volkstümelnden Unterhaltung? Nein, nicht einmal das!

Als wäre sie den Urhebern plötzlich selbst peinlich, bleibt
diese  Eingangs-Szene  unerfindlich  isoliert  und  folgenlos
stehen, sie erstickt geradezu.

Der finnische Großgrundbesitzer Puntila (Claus Boysen) gibt
sich als leutseliger Menschenfreund, sobald er besoffen ist.
Doch  wehe,  er  wird  „sturzhagelnüchtern“  (Brecht).  Dann
verfolgt  er  seine  Klassen-Interessen,  entlässt  reihenweise
Knechte, beschimpft Matti als Aufwiegler und beleidigt alle
Welt.

Matti lässt das Wechselspielchen für eine Weile über sich
ergehen, doch er durchschaut die Lage gleich: Den Herrschenden
kann man nie trauen. Das Bühnenbild (Monika Gora) im Essener
Grillo-Theater  zeigt’s  ja  schon:  Man  spielt  unter  einem
Viadukt,  das  in  der  Mitte  geborsten  ist.  Brückenschlag
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unmöglich.

Seltsamer Öko-Visionär auf einem Podest aus Stühlen

Matti-Darsteller  Wolfram  Bölzle  leiert  seinen  Part  lapidar
herunter. Er kennt ja das Gehabe aller Besitzenden bis zum
Überdruss.  Boysens  Puntila  ist  da  schon  (trotz  aller
Leibesfülle)  etwas  beweglicher:  Wie  er  auf  Freiersfüßen
tänzelt und im Handstreich drei Verlobungen mit verwelkten
Dorfmädchen unter Dach und Fach bringt, das ist die vielleicht
noch beste Sequenz des Abends, der besonders nach der Pause in
Langwierigkeit abgleitet. Am Schluss wird Puntila mit einer
Kurbel auf (wackelige) Denkmalshöhe geschraubt und darf auf
seinem Stuhl-Gebirge vom ländlich-schönen Finnland schwärmen.
Ein Oko-Visionär? Ach was!

Theatralische Mangelwirtschaft: Vor allem den Nebenfiguren ist
ein  schmales  Spektrum  an  Tonfällen  und  Gesten  zugeordnet.
Damit  müssen  sie  halt  auskommen.  Der  verschuldete  Attaché
(Rezo Tschchikwischwili), den Puntilas Tochter Eva (zickig aus
lang unterdrückter Geilheit: Sabine Osthoff) nicht heiraten
will, muss eben stets auf die gleiche Weise exaltiert sein,
der Probst (Arno Kempf) allweil frömmelnd die Hände ringen. So
versackt man in den schalen Konventionen der Typenkomödie. Wer
gerade nicht redet, steht hilflos herum. Da hilft auch das
ausgiebige Kreisen der Drehbühne mitsamt Schwimmbecken, Sauna-
Hütte und Beiwagen-Motorrad wenig.

Gestaltloses Wabbeln wie im Alkohol-Nebel

Regisseur Matthias Kniesbeck hat Bertolt Brechts „Volksstück“
also ziemlich „un-brechtisch“ zugerichtet. Er lässt uns arg
spüren, dass der Text in seiner ständigen Abfolge von Suff und
Ernüchterung  durch  Monotonie  bedroht  ist,  wenn  man  nicht
hellwach  bleibt  und  ihn  entschieden  packt.  Mal  plätschert
diese  Inszenierung  nahezu  operettenhaft  dahin,  dann  wieder
ergeht sie sich nur noch in haltlosem Geschrei, wobei ganze
Text-Passagen  akustisch  auf  der  Strecke  bleiben.  Wie  denn



überhaupt mit der Sprache gehudelt wird.

Hier werden Haltungen nicht mit Lust am Erkennen hergezeigt,
hier  lässt  man’s  gestaltlos  wabbeln  und  treiben  wie  im
Alkohol-Nebel, von dem Puntila umwölkt ist. Doch ein rechter
Sinn fürs Chaos entwickelt sich auch nicht, die Komik erreicht
niemals  den  absurden  Überschlag-Punkt,  sondern  fräst  sich
immer schnell fest.

Lang, lang ist’s her, es war im Januar 1985, doch man erinnert
sich noch mit Freuden an die Köstlichkeit der Peymann-Ära:
Damals richtete Alfred Kirchner denselben Text mit Traugott
Buhre (Puntila) und Branko Samarovski (Matti) in Bochum ein –
herrlich  prall,  schräg,  als  deftiges  und  doch  sinnreiches
Vergnügen. Aber man sollte nicht ungerecht sein: Das war eine
völlig andere Liga.

Lebendes  Monument  des
europäischen  Kinos  –  Der
französische  Schauspieler
Michel Piccoli wird heute 75
Jahre alt
geschrieben von Bernd Berke | 29. Januar 2001
Von Bernd Berke

In  manchen  Filmen  hat  er  nur  für  Minuten  die  Bildfläche
betreten, nur ein paar Sätze gesprochen. Kam einem der Titel
in den Sinn, so wusste man freilich gleich: Oh, das war doch
diese Geschichte, in der Michel Piccoli mitgespielt hat!
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Der Schauspieler, der als Typus eher zurückhaltend wirkt, sich
aber mit seinen Rollen immer wieder unvergesslich einprägt,
wird heute 75 Jahre alt. In weit über 100 Filmen hat er nahezu
mit allen anderen Größen des europäischen Kinos gespielt. Man
denke nur an diese Frauen: Jeanne Moreau, Brigitte Bardot,
Catherine  Deneuve,  Stéphane  Audran,  Romy  Schneider,  Hanna
Schygulla, Liv Ullmann, Juliette Binoche, Sandrine Bonnaire,
Emmanuelle Béart…

Meist wurden dem in Paris geborenen Charmeur, der aus einer
italienischen  Musikerfamilie  stammt,  Affären  mit  diesen
Schönen angedichtet. Er selbst hat beteuert, niemals eine Frau
wegen einer anderen verlassen zu haben. Gleichwohl ist der
treue  Gefährte  in  dritter  Ehe  liiert  –  mit  einer
Großgrundbesitzerin,  was  seinem  Bekenntnis  zum  Sozialismus
keinen Abbruch tut. Die bekannteste Verbindung, Nummer zwei
(mit der Sängerin Juliette Gréco), währte von 1966 bis 1977.

Kurz  ist  das  Leben,  lang  die  Kunst:  Schon  seit  1945  war
Piccoli, anfangs in kleineren Parts, auf Theaterbühnen und im
Kino zu sehen. Der Durchbruch kam 1963 mit Jean-Luc Godards
„Die Verachtung“: Hier stürzte sich Piccoli in einen ungeheuer
intensiven Geschlechterkampf mit Brigitte Bardot. Auch Luis
Buñuel wurde auf ihn aufmerksam und setzte ihn gleich in Serie
ein: in „Die Milchstraße“, „Tagebuch einer Kammerzofe“, „Belle
de jour“ (Die Schöne des Tages), „Das Gespenst der Freiheit“
und „Der diskrete Charme der Bourgeoisie“.

Dieser  Filmtitel  wurde  auch  Piccoli  selbst  als  Etikett
angeheftet, wirkte der elegante Verführer und Salonlöwe doch
nie wie ein Draufgänger à la Delon oder Belmondo, sondern
bürgerlich selbstbeherrscht und gefasst. Auch Regisseure wie
Alfred Hitchcock („Topaz“) und Claude Chabrol besetzten ihn in
diesem Sinne.

Beherzter Kämpfer gegen die Vormacht von Hollywood

Doch das war nur die Vorderansicht. Man konnte ahnen, wie es



in vielen dieser Gestalten brodelte, wenn man Piccoli auf
hundert hintersinnige Arten rauchen sah; wenn man bemerkte,
wie er unter halb geschlossenen Augenlidern Blicke blitzen
ließ  oder  wie  er  Requisiten  behandelte,  als  wolle  er  sie
mitsamt der ganzen Menschheit erdrosseln: Hier lauerte ein
gefährlicher Hang zum Zynismus, zum Abgründigen, zu Delirium,
Perversion und Wahnsinn.

Dieses Doppelwesen und alle Schattierungen dazwischen, die er
auffächerte wie kein anderer, machten Piccoli als Darsteller
einzigartig. Die entgrenzte, explosive und düstere Seite hat
er  manchmal  bis  zum  Exzess  ausleben  können,  so  in  Claude
Faraldos  qualvoller  Sozial-Phantasie  „Themroc“  (1973).  Da
spielte er jenen Anstreicher, der urplötzlich alle Regeln der
Zivilisation  abstreift  und  als  brüllender  Tiermensch  die
Mitwelt attackiert.

In Marco Ferreris Ekel-Fest „Das große Fressen“ stopfte er
sich  (mit  Philppe  Noiret,  Marcello  Mastroianni  und  Ugo
Tognazzi) den Wanst so lange voll, bis er unter majestätischen
Blähungen verreckte.

Laugst  ist  Piccoli  ein  lebendes  Monument  des  europäischen
Kinos, für dessen Belange er immer wieder beherzt eingetreten
ist  –  gegen  Hollywoods  kommerzielle  Dominanz.  Gewiss  kein
Zufall, dass Agnès Varda für ihre Hommage zum hundertjährigen
Bestehen  des  Lichtspiels  („Les  cent  et  une  nuit“  /
Hundertundeine  Nacht)  gerade  Piccoli  als  über  allen
cineastischen  Epochen  schwebenden  „Mr.  Cinéma“  vorsah.

Eine seiner wunderbarsten Rollen war 1991 der Maler Frenhofer
in  Jacques  Rivettes„La  belle  noiseuse“  (Die  schöne
Querulantin).  Emmanuelle  Béart  stand  und  lag  ihm  da
stundenlang  nackt  Modell.  Doch  der  Film  hat  gar  nichts
Anzügliches,  sondern  erweist  sich  als  existenzielle
Auseinandersetzung  zweier  starker  Seelen  und  als
exemplarisches Ringen um den künstlerischen Schöpfungsakt.



Robert Frank: Bilder aus den
Randzonen  des  Sichtbaren  –
Arbeiten des Filmemachers und
Fotografen in Essen
geschrieben von Bernd Berke | 29. Januar 2001
Von Bernd Berke

Essen. Beim Umgang mit den vielen Bildern, die täglich auf
einen einstürmen, befindet man sich zwangsläufig im Zwiespalt.
Auch einem Manne wie dem Fotografen und Filmemacher Robert
Frank (76) ergeht es nicht anders.

Er kennt den Impuls, aus dem Rauschen der unendlichen Bilder-
Flut gültige, dauerhafte Momente festzuhalten. Doch vom Film
her weiß er, dass es d a s eine Bild, welches für sich
genommen alles aussagt, gar nicht geben kann. Denn alles ist
im Fluss.

Das Museum Folkwang widmet Robert Frank jetzt eine anregende
Ausstellung, die künstlerische Wegstrecken zwischen Überfülle
und  Zerfall  der  Bilder  ausmisst.  Zu  sehen  sind  vor  allem
Fotografien und experimentelle Filme. Titel des Ganzen: „Hold
still – keep going“, also etwa: Bleib da – geh‘ weiter. Da
haben wir ihn wieder, diesen Zwiespalt.

Robert Frank, 1924 in Zürich geboren, wanderte 1947 in die USA
aus. Anfangs verdiente er dort sein Geld u. a. mit Modefotos
für  „Harper’s  Bazaar“,  mit  journalistischen  Aufgaben  und
Werbung.  1958  machte  in  den  Staaten  sein  Bildband  „The
Americans“ Furore. Er enthielt spontan und radikal subjektiv
wirkende,  freilich  hinterrücks  treffende,  im  Kopf  flirrend

https://www.revierpassagen.de/90558/robert-frank-bilder-aus-den-randzonen-des-sichtbaren-arbeiten-des-filmemachers-und-fotografen-in-essen/20001214_1520
https://www.revierpassagen.de/90558/robert-frank-bilder-aus-den-randzonen-des-sichtbaren-arbeiten-des-filmemachers-und-fotografen-in-essen/20001214_1520
https://www.revierpassagen.de/90558/robert-frank-bilder-aus-den-randzonen-des-sichtbaren-arbeiten-des-filmemachers-und-fotografen-in-essen/20001214_1520
https://www.revierpassagen.de/90558/robert-frank-bilder-aus-den-randzonen-des-sichtbaren-arbeiten-des-filmemachers-und-fotografen-in-essen/20001214_1520


nachwirkende  Beobachtungen  des  dortigen  „way  of  life“  und
seiner Idole. Die Haltung oszilliert zwischen Sentiment und
ironisch-kritischer Distanz. Daraus erwuchs eine Ästhetik, die
mindestens in die 60er Jahre voraus deutete.

Erst aus der Sequenz erwächst so etwas wie „Wahrheit“

Frank  misstraute  längst  den  „dokumentarischen“  und
erzählerischen Ansprüchen des Metiers. Nicht das Einzelbild
verhieß ihm eine Annäherung an die „Wahrheit“, sondern –dem
filmischen Beispiel folgend – ganze Sequenzen, oft scheinbar
chaotisch  collagiert,  mit  Schriftzügen  unterlegt  oder  von
ihnen durchkreuzt.

Nicht  um  vermeintliche  objektive  Anschauung  geht  es  hier,
sondern um Intuition, Gespür für den Moment und Sinn für den
Zufall,  für  die  Randzonen  des  Sichtbaren.  Da  darf  ein
Bildmotiv ruhig unscharf sein, es darf in die Schräge kippen,
Gesichter  dürfen  mittendrin  angeschnitten  werden  oder
verwackelt aussehen. gekoppelt. Es wirkt bei Robert Frank umso
authentischer, wie im frischesten Moment beim Schopfe gepackt
und noch nicht von Reflexion überlagert. Wie Filmstreifen sind
manche dieser Bilderfolgen gekoppelt. Das Auge des Betrachters
irrt hin und her zwischen den fragmentierten Sekunden. Eine
ungerichtete, zuweilen ratlos schwankende Wahrnehmung, wie sie
ja eigentlich auch den Alltag prägt.

Karge Inventuren bis zum gähnenden Nichts

Karge  Inventuren:  hier  eine  bloße  Hand,  dort  einfache
Gerätschaften,  nahezu  leere  Zimmer.  Aufmerksamkeit  im
Wartestand, bereit zum Sprung. Manche Bilder sind Umkreisungen
der Trostlosigkeit und des gähnenden Nichts. Doch sie künden
auch von der Suche nach dem Einfachen, an das man sich halten
kann.

Seltsam der Sog der Filme, wenn man sich auf die Fährnisse der
Handkamera einlässt: Man sieht scheinbar banale Szenen wie die
vom Farbigen, der fiebrig zwischen Autos umherläuft und an der



roten Ampel für ein paar Cents Scheiben reinigen will. Immer
wieder. Oder man leidet mit an der Einsamkeit jenes Mannes.
der in der U-Bahn schwadroniert, während alle anderen betreten
schweigen.  Partikel  von  Sozialdramen,  mit  dem  Seziermesser
herausgelöst.

Robert Frank, der auch mit dem verrufenen Beat-Poeten Jack
Kerouac unterwegs war, treibt es mitunter weit mit seinen
Zumutungen:  Über  die  „Rolling  Stones“,  für  die  er  das
Plattencover zu „Exile on Main Street“ entwarf, hat er 1972
Film „Cocksucker Blues‘ gedreht. Er war den Stones „zu hart“.
Mick Jagger & Co. verboten die Aufführung. Die Jungs haben
trotz aller Exzesse immer aufs Image geachtet.

Bis 11. Februar 2001 im Folkwang Museum, Essen (Goethestraße).
Di-So 10-18, Fr 10-24 Uhr. Katalog 40 DM.

 

 

In der kleinen Stadt die Welt
erkunden  –  Michael  Zellers
poetische  Mitbringsel  aus
Schwerte
geschrieben von Bernd Berke | 29. Januar 2001
Von Bernd Berke

Schwerte. Der Schriftsteller Michael Zeller (56), anno 1999
„Stadtschreiber“ in Schwerte, hat jetzt den poetischen Ertrag
seines Aufenthaltes vorgelegt. „Mein schöner Ort“ heißt das
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Buch.  Doch  dieser  Titel  täuscht  bruchlose  Aneignung
idyllischer  Gefilde  nur  vor.  Zwar  hat  Zeller  viel
Liebenswertes entdeckt, aber manches hat ihn auch befremdet.

Als  Freunde  ihn  fragten,  wo  um  alles  in  der  Welt  dieses
Schwerte zu lokalisieren sei, fiel ihm zuerst das bundesweit
durch Staus bekannte Westhofener Kreuz ein. Die Stadt liege
eben an der Autobahn. Blumiger ausgedrückt: „Schwertes Lage
ist am Weg“.

Vielleicht  hat  .der  Autor  den  Ort  in  seiner  Rand-  und
Durchgangs-Lage als etwas formlos empfunden. Jedenfalls hat er
– wie zum Ausgleich – seine Beobachtungen in eine uralte Form
gegossen: ins klassische Versmaß des Jambus. Zuweilen sprengen
Zellers Zeilen dieses Korsett, doch die suggestive Kraft der
(ungereimten) Verse bestimmt den Fluss der Dinge in den 37
„Gesängen aus dem deutschen Alltag“ (Untertitel). Ein Auf- und
ein  Abgesang  zu  dieser  Strecke  der  Lebensreise  umrahmen,
melancholisch getönt, die vielfältigen Stadt-Erkundungen, die
sich in etlichen Passagen als Welt-Erkundung erweisen.

„Ihro Gnaden, der Investor…“

Man könnte sich fragen, ob es richtig sei, alle Themen über
den gleichen rhythmischen Leisten zu schlagen. Doch Zeller
gebietet über viele Tonlagen, auch Rilke und Hölderlin sind
ihm spürbar vertraut. Und so ist es ein höchst redliches,
sprachlich  ausgefeiltes  Buch  geworden,  beileibe  keine
provinzielle  Literatur,  sondern  gültig  weit  über  Schwertes
Grenzen hinaus.

Kostprobe: „Seine Herrlichkeit hält Einzug / Ihro Gnaden, der
Investor / Er, der meistgesuchte Mann / in deutschen Städten
dieser Jahre / später dann der Steuerfahndung…“ Ähnlichkeit
mit  lebenden  Personen  wohl  nicht  rein  zufällig:  Diesem
windigen Herrn rollen die Stadtväter den roten Teppich aus.
Vorsichtshalber hat Zeller diesen Gesang mit dem Untertitel
„Träumerei“ versehen. Wir haben verstanden.



Zeller  erschließt  der  Lyrik  einen  weithin  unterschätzten
Themenbereich: die Nischen und Niederungen des Kommunalwesens.
In  der  „Wahlpolka“,  welche  eine  Kandidatenkür  fürs
Bürgermeisteramt  schildert,  greift  Zeller  die  glatten
Zeitgeist-Formeln der Politiker auf: „Jeder will der Schönste
sein / bei der spröden Modenschau / Aus meist ,ganzheitlichem
Ansatz‘  /  soll  dereinst  ,Vernetzung‘  sein  /  und  es  werde
,angestoßen‘ / und es werde ,eingestielt‘ / wenn erst mal die
Wahl geschlagen…“

Spurensuche zwischen Ruhr und Autobahn

Leitlinie für Zellers Suchbewegungen im Ort ist immer wieder
die Ruhr. An ihren Gestaden registriert er mit Wehmut das
Aussterben  alten  Handwerks.  Hier  trifft  er  auch  jene
Jugendclique, die etwas gelangweilt herumhängt, weil es kaum
geeignete Treffs gibt und die Fahrt nach Dortmund ziemlich
teuer ist.

Zeller  besingt  Industriebetriebe  und  die
Justizvollzugsanstalt, das Grün, den Beton und die Verödung,
den Gesangsverein, die türkischen Bürger und den Skandal beim
Sportverein. Mag die Stadt auch klein sein, so ist sie doch
ein weites Feld. Wenn man nur richtig hinschaut.

Auf  der  Suche  nach  einer  deftigen  westfälischen  Mahlzeit
entdeckt Zeller in Schwerte – wie überall im Lande – fast nur
schmucklose Pizzerien, Pommes- und Döner-Buden. Der Historie
eines besonders öden Lokals spürte er nach und fand heraus,
dass hier früher eine jüdische Schule sich befunden hat. Heute
beten dort Moslems. Diesen Wandel bedenkend, schlingt Zeller
ein Band um alle diese Religionen – darin ein später Nachfahre
Lessings,  der  mit  seiner  „Ring-Parabel“  im  „Nathan“  zur
Toleranz aufrief.

Ein wenig darf man die Schwerter nun wohl beneiden, denn:
Nicht jede Stadt ward so besungen…

Michael Zeller: „Mein schöner Ort“. Verlag Ars Vivendi. 164



Seiten (mit CD = Lesung des Autors aus dem Band), 44 DM. 

Ein  „Sturm“  im  üblichen
Rahmen  –  Shakespeares  Drama
am Dortmunder Schauspiel
geschrieben von Bernd Berke | 29. Januar 2001
Von Bernd Berke

Dortmund.  Ganz  träge  bewegen  sich  die  Gestalten  auf  dem
schlingernden Schiff. Doch allmählich begreifen sie, dass der
Kahn unterzugehen droht. Plötzlich wird aus Bräsigkeit helle
Panik, es erhebt sich Geschrei, und das Wasser spritzt hoch –
bis in die ersten Sitzreihen des Schauspielhauses.

„Der Sturm“ von William Shakespeare tobt mal wieder über die
Bühne, seit Samstag herrscht schwere See in Dortmund. Sie
lässt Neapels König Alonso samt Gefolge (darunter Antonio,
unrechtmäßiger  Herzog  von  Mailand)  auf  einem  verlassenen
Eiland stranden. Zauberkräftiger Beherrscher dieser Insel ist
ausgerechnet Prospero, dem eigentlich Mailand zustünde, der
aber vor zwölf Jahren von seinem Bruder Alonso schmählich auf
offener See ausgesetzt wurde, mitsamt seiner kleinen Tochter
Miranda.

Shakespeares  mutmaßlich  letztes  Stück,  schwankend  zwischen
heiterer  Gelassenheit,  Melancholie  und  Verzweiflung,  lässt
keine  Rache  zu.  Der  Büchermensch  Prospero,  Muster  eines
geistvollen Regenten, vergibt am Ende seinen einstigen Feinden
und  schwört  aller  magischen  Macht  ab.  In  Dortmund  (Regie
Hermann Schmidt-Rahmer/Bühnenbild Herbert Neubecker) verzeiht
Prospero  gleichsam  zähneknirschend.  Er  ist  der  weltlichen
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Dinge müde, von Alters-Verzweiflung satt – und tröstet sich
zum Sçhluss mit Dosenbier.

Das  hier  bisweilen  eher  tapsig  als  wundersam  chaotisch
wirkende  Drama  begibt  sich  auf  sehr  schräges  Geläuf  aus
morschem Holz. Einige Planken werden herausgerissen, so dass
Blicke ins buchstäblich „Bodenlose“ fallen. Man meint, derlei
Bühnenaufbauten schon des Öfteren gesehen zu haben. In diesem
Ambiente  durchdringen  einander  die  Welten:  Hier  Alonsos
dümmliche  Hofschranzen,  da  die  von  Prospero  gezähmte
Geisterwelt  mit  dem  guten  Laufwesen  Ariel  und  dem  bösen
Erdling Caliban.

Ein Drang zur sinnreichen Form bleibt spürbar .

Beim oft simultanen Spiel wird es zuweilen eng auf der Bühne.
Die Menschen sind niemals allein, sondern stets von Geistern
und  Träumen  umfangen.  Und  beide  Sphären  sind  geprägt  von
allerlei Knechtschafts-Verhältnissen; ein Umstand, den diese
Inszenierung  füglich  betont.  Doch  allzu  viel  Erhellendes
gewinnt sie dem Stoff so nicht ab, wie denn überhaupt ein
Drang  zur  sinnreichen  Form  stets  spürbar  bleibt,  doch
Formvollendung sich nur selten einstellt. Mit der Zeit mag
sich die Sache noch entwickeln. Die Premiere muss nicht das
Maß aller Dinge bleiben.

Jede Figur bekommt ihre Attribute oder Schrullen zugeteilt,
nicht immer erschließen sich die Motive: Prospero (Andreas
Weißert)  wandelt  einher  wie  ein  altgriechischer  Philosoph,
immer  mehr  bebenden  Ernst  in  der  Stimme,  um  bedeutsame
Innigkeit bemüht. Alonso (Günther Hüttmann) ist kein König zum
Aufschauen, sondern einer zum Knuddeln.

Wenn der Kulturlose in Büchern blättert

Gar gelenkig rollt und wälzt sich Prosperos nun 15-jährige
Tochter Miranda (Birgit Unterweger) über den Bühnenboden – ein
immerzu tollendes Kätzchen. So bezaubert sie Alonsos etwas
unbedarften Sohn Ferdinand (Alexander Swoboda) und so weckt



sie die Geilheit des wilden Caliban (hier die interessanteste
Figur:  Felix  Römer).  Der  ach  so  Kulturlose  wird  ganz  am
Schluss in Prosperos Büchern blättern, und man darf raten:
Paart sich hier Bosheit mit Wissensdurst, oder wird er sich
zivilisieren?

Zwei Figuren gesellen sich dem Caliban zu wie eine brutale
Ausgabe von Dick und Doof: Trinker (Sebastian von Koch) und
Stephan  (Rainer  Galke),  der  eine  ein  arger  Proll  mit
Bierdosen-Paletten und „saustarken“ Ballermann-Sprüchen, der
andere ein feiger Depp mit österreichischem Zungenschlag. Es
sind  wandelnde  Zugeständnisse  ans  Unterhaltungsbedürfnis,
darin gar nicht so weit von Shakespeare entfernt.

Für Zauber und Poesie ist derweil der kahl geschorene, mit
hellem  Stimmchen  singende  Ariel  zuständig,  gespielt  von
Kindern  (im  Wechsel:  Anna  Bonkhoff,  Christina  Westermann),
sehr lieb und somit nicht von dieser Welt. In ein solches
Jenseits wären wir gern weiter entführt worden. Freundlicher
Beifall im Rahmen des Üblichen. Er entsprach dem Anlass.

Termine: 24;, 26. November, 2., 17. und 29, Dezember. Karten:
0231/5027222.

Nach  dem  Kahlschlag  –  Im
Marler  „Glaskasten“
besichtigen  Jochen  Gerz  und
Jan Kopp Welt-Zerrbilder des
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„Weißen Mannes“
geschrieben von Bernd Berke | 29. Januar 2001
Von Bernd Berke

Marl.  Völlig  entblößt  stehen  diese  Männer  und  Frauen  da,
jeweils ganz für sich allein und ziemlich ratlos blickend.
Ringsumher  liegen  die  traurigen  Überreste  gefällter  Bäume.
Keine paradiesische Nacktheit ist es, die sich hier offenbart.
Im Gegenteil. Es sind Menschen nach einem Kahlschlag.

Der  in  Paris  lebende  Künstler  Jochen  Gerz,  der  zuletzt
bundesweites  Aufsehen  mit  seiner  von  der  WR  unterstützten
Dortmunder Foto-Aktion „Das Geschenk“ erregt hatte (noch heute
bekommt er zahlreiche Briefe von abgelichteten Teilnehmern),
greift jetzt im Marler Museum „Glaskasten“ eine ökologische
Untat  auf,  die  sich  1999  in  Kanada  zugetragen  hat.  Ein
riesiges  Regenwald-Areal  fiel  dort  den  Bulldozern  und
Kettensägen  zumOpfer.

Zugleich das Porträt einer Generation

Die Menschen, die Gerz auf neun Diptychen (große zweiteilige
Bilder) zeigt, sind Bewohner jener gepeinigten Gegend; unter
ihnen ein Greenpeace-Mitgründer, ein ausgewanderter deutscher
Maler, ein Atomphysiker. Sie alle waren wegen der grandiosen
Natur dorthin gezogen und konnten die wahnwitzige Abholzung
auch mit einfallsreichen Protesten nicht verhindern.

Gerz  lichtete  sie  hüllenlos,  hätten  sie  keine  Habe  mehr,
inmitten der zerstörten Landschaft ab. Die Gesichter stehen
noch ganz im Banne der Verzweiflung, der Resignation. In die
Fotos  eingestellte  Texte  künden  gleichfalls  von  dieser
Gefühlslage,  immer  wieder  ist  dort  von  Vergewaltigung  der
Natur die bittere Rede. Ganz bewusst hat Gerz ältere Leute vor
die  Kamera  gebeten.  Makellose  Körper  würden  wohl  vom
ökologischen Anliegen ablenken. Außerdem nennt der 60-jährige
Künstler  die  erstmals  gezeigte  Installation  „ein  Porträt
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meiner Generation“. Eine Generation, die ihren Kampf verloren
hat?

„White  Ghost“  (weißes  Gespenst)  heißt  die  Arbeit.  Einen
solchen Namen hatten einst die Chinesen dem „weißen Mann“
gegeben. Der nämlich huschte nach ihrem Empfinden wie ein
Geist,  ohne  innere  Bindungen  und  also  achtlos  über  alles
Lebendige auf Erden hinweg.

Mit einer die Wirklichkeit verzerrenden „weißen“ Sicht auf die
Welt befasst sich auch Jan Kopp (30). In Marl ist es guter
Serien-Brauch, dass ein arrivierter Künstler mit einem jungen
Kollegen gemeinsam ausstellt. Und Jochen Gerz bat eben seinen
früheren Assistenten Kopp hinzu. Der hat das letzte Jahr in
New York verbracht. In seinem Reisegepäck befand sich eine
Kopie  der  Karl  May-Verfilmung  „Old  Shatterhand“  (1963;
bekanntlich mit Lex Barker, Pierre Brice & Co.), ein Streifen,
der oft im Fernsehen abgenudelt worden ist.

Karl May und der Stich ins Surreale

Kopp ist dem Film mit einem listigen Konzept zu Leibe gerückt.
In den USA (wo kaum jemand von Karl May etwas weiß) bat KOPP
mutmaßlich  amüsierte,  jedenfalls  von  Haus  aus  englisch
sprechende  Museumsbesucher,  einige  Szenen  gleichsam  neu  zu
synchronisieren.  Und  so  reden  die  Filmfiguren  nun  in
gebrochenem  Deutsch  bunt  durcheinander.  An  drei
Projektionsstellen schnurren in Marl 28 kurze Sequenzen ab.
240 Stimmen sind zu hören, Old Shatterhand, Winnetou, Sam
Hawkins und all die anderen sprechen – oft mitten im Satz
wechselnd – mal männlich, mal weiblich, mal kindlich.

Resultat  ist  eine  vielfache  Verfremdung,  mit  der  Kopp
(erkennbar ein Kind der Fernseh-Generation) lässig spielt. Die
wahre Welt liegt hinter lauter medialen Schleiern verborgen:
Schon Karl May phantasierte sich ja seinerzeit in Sachsen
einen  „Wilden  Westen“  zurecht,  der  von  der  Realität  weit
entfernt war.



Die naive Verfilmung mit ihrem Klischee vom „edlen Wilden“
Winnetou  verhüllte  den  wirklichen  Sachverhalt  (sprich:
Vertreibung oder Ausrottung der Indianer) noch drastischer. In
der  neuen  „Synchronisation“  wirkt  die  Dramaturgie  vollends
grotesk, sie bekommt geradezu einen Stich ins Surreale.

Durchzogen werden die Gänge zwischen Gerz‘ und Kopps Arbeiten
von einem „Biotop“ aus lauter wuchernden Topfpflanzen. Auch
hier waltet wohl Ironie: Soll derlei Restgrün etwa alles sein,
was von der Natur übrig bleibt?

Jochen Gerz/Jan Kopp. „Glaskasten“, Marl (Creiler Platz, am
Rathaus). Ab Samstag, 11. November (Eröffnung 17 Uhr), bis 21.
Januar 2001. Di-So 10-18 Uhr. Katalog 32 DM.

Ein Zeitreisender in fremden
Weltzonen  –  „Nootebooms
Hotel“
geschrieben von Bernd Berke | 29. Januar 2001
Von Bernd Berke

Bis in die letzten Winkel der Erde dringen sie vor und lassen
ihre Leser später an der oft verstörenden Fremde teilhaben –
die  großen  Reisenden  der  Literatur.  Der  famose,  so  früh
verstorbene  Engländer  Bruce  Chatwin  („Traumpfade“,  „Mein
Patagonien“) zählte zu ihnen. Und auch der Holländer Cees
Nooteboom  („Rituale“)  gehört  dem  Menschenschlag  an,  der
immerzu in die Ferne strebt.
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Mit „Nootebooms Hotel“ liegen nun gesammelte Aufzeichnungen
aus den Jahren 1968 bis 2000 vor. Sie handeln nicht nur von
entlegenen Ländern, sondern auch von Aufenthalten in Venedig
oder Berlin, zudem von Erkundungs-„Fahrten“ durch Gefilde der
Literatur,  der  bildenden  Kunst  –  und  nicht  zuletzt  von
Zeitreisen  durch  die  eigene  Vorstellungswelt.  Hinzu  kommen
Interviews und Begegnungen, etwa mit Federico Fellini, Umberto
Eco  oder  just  Bruce  Chatwin  –  allesamt  umgetriebene,  ja
besessene Leute, sozusagen herrlich „Verrückte“.

Selbst-Erfahrung wie im Auge des Orkans

Fern von touristischen Pfaden hat sich Cees Nooteboom oft
allein in äußerst fremdartige Weltzonen gewagt; dorthin, wo
ein  Europäer  im  Grunde  gar  nichts  mehr  begreift.
Beispielsweise in Gambia, Mali und Bolivien fand er sich an
Orten wieder, deren Aura ihn seltsam ergriff, jedoch auch so
ratlos  ließ,  dass  er  auf  sein  Inneres  verwiesen  war  und
irritiert in sich hineinhorchte.

Es ist bei dieser Selbst-Erfahrung wie im Auge des Orkans, wo
die  größte  Ruhe  herrscht:  Ganz  umfangen  von  nie  geahnten
Gerüchen, Geräuschen, Turbulenzen und Ritualen, gelangt dieser
Reisende zu einem nahezu religiösen, wenigstens meditativen
Glücksgefühl des inneren „Leer-Werdens“. Es erweist sich mit
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der Zeit als Zielgelände all seiner Bewegungen in der Welt, ja
er  verspürt  in  solchen  Momenten  „die  Sehnsucht,  nicht
existieren zu müssen“. Davon macht sich ein ewig im Heimischen
Verharrender wohl keinen Begriff…

Ur-Szenen des Menschseins

Nicht Mystizismus ist dies, bewahre! Sondern eine Vermessung
der  Fremdheit  nach  individuellem  Maß,  deren  Resultate  uns
angehen. Nooteboom versteht es meisterlich, seine Erfahrungen
zu vermitteln. Manchmal werden Fremdheit und Ausgesetztheit
zwischen  den  Zeilen  geradezu  Angst  erregend  greifbar.
Beispielsweise auf dem Markt in Mali meint man Ur-Formen oder
Ur-Szenen der Menschheit und des Menschseins mitzuerleben, wie
sie  uns  längst  abhanden  gekommen  sind;  ein  Umstand,  den
Nooteboom  zutiefst  betrauert,  wie  er  denn  überhaupt  viele
unwiederbringlich verlorene Dinge und Zustände hegen möchte –
ein  Sammler,  ein  Bewahrer  von  hohen  Graden  und  aus  guten
Gründen. Und hier erfasst den Mann, der ständig unterwegs ist,
so etwas wie Heimweh nach der verflossenen Zeit.

Nootebooms  Vorlieben  sind  ansteckend.  Dass  er  unter  allen
Malern  gerade  Jan  Vermeer  und  Edward  Hopper  mit
unverbrüchlicher  Zuneigung  bespricht,  zeugt  von  erlesenem
Kunstverstand. Seine literarischen Exkursionen stimulieren die
Leselust, etwa auf Bücher des bei uns weithin unbekannten
Niederländers Slauerhoff, oder auf die Werke des berühmten
Jörge  Luis  Borges,  dessen  labyrinthische  Gänge  durch
Bibliotheken  und  Lektüren  in  Nootebooms  Denken  häufig
wiederkehren.

Die Welt ist, wie sie nun einmal ist

Während sich die Texte der 60er und 70er Jahre noch vielfach
engagiert  mit  politischen  Verhältnissen  befassen,  freilich
auch schon hinter den Schleier gängiger Ideologien blicken
(Stichworte: Elend und Befreiung der „Dritten Welt“, Castro,
Che  Guevara),  gelangt  Nooteboom  mit  den  Jahren  zu  einer



abgeklärteren Haltung: Die Welt ist, wie sie ist, und so muss
man sie zunächst einmal nehmen.

Ist es Resignation oder höhere Weisheit? Dreimal darf man
raten.  Eine  bessere  Einführung  in  Nootebooms  Sinnen  und
Trachten  als  dieses  Buch  dürfte  es  jedenfalls  schwerlich
geben.

•  Cees  Nooteboom:  „Nootebooms  Hotel“.  Suhrkamp-Verlag.  520
Seiten, 49,80 DM.

• Nooteboom liest heute, 2. November 2000, beim Dortmunder
Literaturfestival  „LesArt“  aus  dem  besprochenen  Buch:  Im
Theater Fletch Bizzel (Humboldtstraße) kommen ab 18 Uhr die
Autoren Barbara Köhler und Andreas Maier zu Wort, um 20 Uhr
beginnt Nooteboom. Karten: WR-Ticketshop 0231/9573-1369.

Gewalt frisst die Sprache auf
–  Matthias  Hartmann
inszeniert  Kleists  „Familie
Schroffenstein“ in Bochum
geschrieben von Bernd Berke | 29. Januar 2001
Von Bernd Berke

Bochum. Ringsum zugemauert, sieht die Bühne aus wie das Innere
eines Mausoleums. Hier wird wohl kein freies Leben erblühen,
das ahnt man gleich. Und richtig: Rechts und links, einander
feindlich gegenüber, nehmen die beiden finsteren Clans Platz,
die sich in „Die Familie Schroffenstein“ aufs Blut befehden.

Bochums neuer Intendant Matthias Hartmann hat etwas riskiert,
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indem er Heinrich von Kleists Stück erkor. Das Frühwerk aus
dem  Jahre  1800  gilt  vielfach  als  unfreiwillig  komische
„Scharteke“.  Doch  weit  gefehlt!  In  dieser  Vorlage  steckt
wilder, entfesselter Furor – wie in Kleists Erzählung „Michael
Kohlhaas“.

Sehr  richtig  schon  Hartmanns  Entscheidung,  die  in  Spanien
angesiedelte  Urfassung  („Die  Familie  Ghonorez“)  zu  wählen,
deren bloße Rollen-und Ortsnamen schon ungleich mehr Hitze
ausstrahlen  als  die  spätere  Eindeutschung  mit  all  ihren
Ottokars und Gertrudes.

Ein Erbvertrag als Quell des Übels

Zurück zum Eingangsbild. Wie undurchdringliche Menschen-Mauern
sitzen die feindlichen Familien da. Vollends ungerührt bleiben
sie, wenn einer aus der Phalanx hervortritt und etwa seine
Irritation über diesem versteinerten Zustand bekundet.

Quell allen Übels: Ein fataler Erbvertrag besagt, dass beim
Aussterben der einen Sippe deren gesamte Habe der anderen
zufällt. Alsbald wünschen sie einander Pest und Verderben an
den Hals – und als ein Kind zu Tode kommt, werden „die da
drüben“  gleich  des  Mordes  bezichtigt,  was  ungeheuerliche
Steigerungen  nach  sich  zieht.  jedes  Gerücht,  jedes
Missverständnis  birgt  jetzt  Sprengkraft.  Keiner  will  des
anderen Worte wirklich hören. Wir erleben in Bochum vor allem
das  Drama  einer  nachhaltigen  Sprach-  und  Sinn-Zerstäubung.
Gewalt frisst die Sprache auf.

Bei Hartmann klappern die Clans zu Beginn mit Löffeln, als
wollten sie den (Lebens)-Rhythmus der Gegenseite zerstören.
Bedrohlich  kakophon  klingt  es,  passend  untermalt  von  vier
Musikern aus einem kleinen Orchestergraben. Raimond, Graf aus
dem Hause Ciella (Fritz Schediwy), tritt wie ein krähenhafter
Diktator  ans  Mikrophon  und  schwört  bitterste  Rache  für
besagten Kindstod. Er spuckt, krächzt, würgt und zerhackt die
Konsonanten seiner Hass-Worte. So militant und gewaltbereit



rasselt hier die deutsche Sprache, dass es zum Fürchten ist.
Man lese nur nach: Es ist bei Kleist schon angelegt.

Die ganze Hysterie steht schon im Text

Auch  wenn  man  bisweilen  fürchtet,  die  Inszenierung  könne
zapplig aus den Fugen geraten: Ständiges Stammeln, hysterische
Ausbrüche und marionettenhafte Ohnmachten sind aus dem Text
herzuleiten. Überhaupt lauscht Matthias Hartmann jeder Sequenz
ihre ganz eigenen, zumeist schrecklich dumpfen oder angstvoll
kreischenden Tonfälle ab – und er verfügt über ein Ensemble,
das  diese  dunklen  verbalen  Triebkräfte,  die  schier
unaufhaltsame Dynamik der Feind-Bilder, auch fassbar macht.
Statt eines dürr-theoretischen Regie-„Konzeptes“ waltet hier
die sorgsame Arbeit am Gehalt der Szenen.

Raimond geriert sich zunehmend als blutgieriger Rache-Teufel.
Fritz Schediwy legt die Rolle als wahres Pandämonium an. Man
sieht ihm fassungslos zu, auch atemlos. Während seine Gemahlin
Elmire (Ulli Maier) ihn vergeblich zu beschwichtigen sucht,
treibt auf der Gegenseite Franziska (Veronika Bayer) ihren
Alonzo  (Ernst  Stötzner)  an.  Bis  dieser  kühlere  Kopf
seinerseits Rache übt, dauert es lange. Doch dann ist das
Schwungrad nicht mehr anzuhalten.

Gegenwelt der Liebenden

Sehr  anrührend  die  machtlose  Gegenwelt  der  Liebenden.  Wie
Romeo einst Julia, so liebt Raimonds Sohn Rodrigo (Johann von
Bülow) die Tochter aus dem verfeindeten Hause, Ignez (Sonja
Baum).  Zuerst  diese  Angst  voreinander,  dann  allmähliche
Näherung, Überschwang frischen Glücks, doch auch schon das
erste  Necken  und  Keifen,  daraufhin  wieder  verzückte
Umarmungen. Ein ergreifendes Wechselspiel der Liebe. Später
dieses bannende Bild: ihrer beider paradiesische Nacktheit als
höchst bedrohte Utopie eines anderen Lebens.

Am Ende, über den Leichen ihrer Kinder, haben die Herrscher
noch  nicht  genug  vom  Feldgeschrei.  In  babylonischer



Sprachverwirrung irren alle gespenstisch umher, jeder nur mit
seinen Worten, seinem Wahn beschäftigt. Wo sich bei Kleist am
Ende  eine  gar  zu  späte  Reue  ergibt,  lautet  hier  der
allerletzte  Satz:  „Wir  müssen  vorwärts!“  Geht’s  denn  noch
weiter hinab in die Hölle?

Frenetischer Beifall mit Bravos für alle. Fast wie zu Peymanns
Bochumer Zeiten.

Termine: 1., 5., 11., 19., 20., 28. Nov. Karten: 0234/3333
111.

 

Der wahre Traum vom Theater –
Auftakt zur Ära Hartmann mit
Turrinis „Die Eröffnung“ und
Marivaux‘ „Triumph der Liebe“
geschrieben von Bernd Berke | 29. Januar 2001
Von Bernd Berke

Bochum.  Am  Samstag  pochte  in  Bochum  das  Herz  unserer
Theaterwelt.  Die  Spitzenkräfte  der  „Großkritik“  waren
angereist – endlich einmal wieder, nach jahrelanger Ignoranz,
mit  der  sie  den  vormaligen  Intendanten  Leander  Haußmann
abgestraft hatten. Nun aber galt es, den Beginn der neuen Ära
Matthias Hartmann zu begutachten.

Gleich  zwei  Premieren  wurden  aufgeboten:  Als  Uraufführung
gab’s  Peter  Turrinis  dem  Anlass  angegossenes  Stück  „Die
Eröffnung“  (Regie:  Hartmann),  hernach  vollzog  sich  der
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„Triumph  der  Liebe“  (Regie:  Patrick  Schlösser)  von  Pierre
Carlet de Marivaux, ein rokokohaft abgezirkeltes erotisches
Intrigenspiel des 18. Jahrhunderts, als Vorbotschaft heutiger
„Coolness“ und taktisehen Kalküls im Umgang der Geschlechter
zu  deuten.  Keine  schwere  Kost  also,  doch  beileibe  keine
Leichtgewichte.

„Ich eröffne Ihnen mein Leben. Ich bin für die Bühne geboren…“
So beginnt Turrinis Text, den „Der Mann“ (Michael Maertens)
praktisch im Alleingang bewältigt. So vieles wird er uns noch
„eröffnen“: sein Glück und Unglück, sein Jauchzen und sein
Krächzen zum Tode. Vor allem aber seinen Traum vom Theater.
Hierzu führt er einen weißen Kasten mit sich, in dem sich eine
verkleinerte Maschinerie verbirgt – samt goldener Souffleusen-
Muschel  und  einem  Pappkrönchen  für  den  „König  der
Schauspieler“. Für diesen hält sich jener Mann, der zunächst
Handys feilgeboten hat. Denn irgendwann hat er alle großen
Rollen gespielt – vom „Faust“ bis zum „Hamlet“ und retour.
Auch  den  „Jeeeedermann“-Drohruf  des  Todes  hat  er  parat,
wirklich zum Steinerweichen.

Gefangen ist er im engen Bühnen-Geviert. Später windet er sich
gar in einer Zwangsjacke, doch immer wieder träumt er sich
weit über derlei Bedrängnis hinaus. Aber, ach, das Leben löst
die Träume nicht ein: Der „Arsch“ seiner Freundin erscheint
ihm plötzlich viel zu breit. Die Trennung von ihr macht ihn
„Herz-los“, später findet er (oh, Anspielung auf Haußmanns
liebstes Bühnen-Emblem) ein „dreckiges Herz“ im Staube. Kaum
hat sich ein einzelner Zuschauer darob ein „Buh“ abgerungen,
so  erweist  sich  die  unzerstörbare  Theater-Lebendigkeit  des
Organs. Es pulsiert und blutet noch.

Auch  dieser  Text  pulsiert.  Zwischen  Schmerz  und  Groteske
wirbelt er gar vieles vom Urgrund des Theaterdaseins auf. Das
Theater scherzt mit sich selbst (mal wie eine Bierzeitung, mal
subtil),  es  ist  auch  bestürzt  über  sich,  scheint  jedoch
rettende  Kräfte  zu  bergen.  Und  es  ist  viel  mehr  als  ein
Kabinettstück, was Michael Maertens dem abgewinnt. Von Comedy



bis Tragödie, von gepresstem Frust bis zum haltlosen Jubel
durchmisst  er  die  Gefühls-Skala.  Rasender  Beifall.  Das
Publikum war im Handstreich gewonnen.

Sodann: „Triumph der Liebe“. Bei Kerzengeflacker war die Bühne
anfangs so düster wie nur je in in der Steckel-Epoche des
Hauses.  Ratternd  raste  der  Text  dahin,  als  sei  er
abgespeichert und werde nur nur angeklickt. Doch das betraf
die erotischen Finten. Sobald sich daraus Gefühle (oder deren
Surrogate)  ergeben,  fließt  die  Rede  schmeichelnd;  bis  zum
illuminierten Schlussbild, das in ein fernes Märchenreich zu
weisen scheint. Dieser Triumph der Liebe dürfte eine bloße
Illusion sein, nur Widerhall der Wünsche.

Hier entsteht Tiefgang ganz von selbst

Leonida,  Prinzessin  von  Sparta  (herb  sich  gebende
Entschlusskraft: Johanna Gastdorf), will das Herz des jungen
Agis (Patrick Heyn) gewinnen. Einst raubte ihr Geschlecht dem
Seinen den Thron. Sie muss nun seinen Sippen-Hass überwinden.
Zudem muss sie in jene Einsiedelei vordringen, in der Agis vom
Philosophen Hermokrates und dessen Schwester Leonine vor der
Welt beschirmt wird.

Ergo: Sie hat, um ihr Ziel zu erreichen, diese beiden in sich
verliebt zu machen. Umstellt von Lauschern, setzt sie die
zittrige Mechanik der Täuschungen in Gang. Köstlich, wie jene
Versteinerten, die noch nie geliebt haben, allmählich errötend
zu  hoffen  wagen:  der  eitle  Philosoph  (Armin  Rohde),  die
altjüngferliche Schwester (Margit Carstensen). Zwei wunderbare
Darsteller!

Einmal wird Bernd Spiers Gassenhauer „Das kannst du mir nicht
verbieten“  gesungen,  dazu  leuchtet  ein  Gemälde  von
Michelangelo auf. Doch derlei Überwürzung ist schon ein rarer
Ausrutscher ins Spaßtheater. Insgesamt geht die Sache einen
anderen Gang, wobei Tiefgang wie von selbst entsteht. Auch
zeugt der Zugriff erlesene Gestalt: Patrick Schlösser arbeitet



souverän  mit  Symmetrien  und  deren  Auflösung  im  zuckenden
Taumel, mit Licht- und Schattenwerten sowie fast filmischen
Einblendungen.

Nochmals Jubel. Nehmt alles nur in allem: ein verdammt starker
Auftakt in Bochum.

Termine: 27, 28. Okt, 2., 10., 11., 15. und 16. Nov. (Die
Eröffnung); 26. Okt, 4., 8. und 9. Nov. (Triumph der Liebe).
Karten: 02 34/3333-111.

„Der  Mensch  entgleitet  sich
immerzu“ – ein Gespräch mit
dem  Schriftsteller  Dieter
Wellershoff
geschrieben von Bernd Berke | 29. Januar 2001
Von Bernd Berke

Frankfurt. Der in Köln lebende Dieter Wellershoff zählt seit
Jahrzehnten zu den am meisten beachteten deutschen Autoren. Er
hat  nicht  nur  zahlreiche  Romane,  Novellen  und  Hörspiele
verfasst, sondern ist auch als gewichtiger Theoretiker der
Roman-Gattung hervorgetreten.
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Am 3. November wird Wellershoff 75 Jahre alt – auch aus diesem
Anlass  ein  Gespräch  über  seinen  neuen  Roman  „Der
Liebeswunsch“,  geführt  am  Buchmessestand  seines  Verlages
Kiepenheuer & Witsch.:

In ersten Kritiken zu Ihrem Buch ist bemerkt worden, es ähnele
in  gewisser  Weise  Goethes  „Wahlverwandtschaften“:  Zwei
miteinander  befreundete  Paare,  zwischen  denen  zunächst  ein
labiles Gleichgewicht herrscht, das dann durch Treuebruch aus
der erotischen Balance gerät.

Dieter Wellershoff: Solch eine Vierer-Dramaturgie gibt es in
der Tat auch in den „Wahlverwandtschaften“. Es ist aber auch
eine  Grundstruktur  des  Lebens.  Goethe  sieht  eine  anonyme
Schicksalshaftigkeit walten, eine Art Chemie. Meine Figuren
sind zwar auch Getriebene. es sind aber auch Elemente von
Wahlfreiheit und Zufall dabei. Mein Roman hatte einen langen
Vorlauf. Über anderthalb Jahrzehnte habe ich mich mit dem
Thema  beschäftigt,  es  hat  allmählich  immer  mehr  Stoff
aufgesaugt. Es begann damit, dass sich eine Frau aus unserem
ferneren Bekanntenkreis aus dem Hochhaus gestürzt hat – so wie
meine Romanfigur Anja.

Sie ist das Opfer der Vierer-Konstellation…

Wellershoff: Ja. Ich verstehe den Menschen als Lebewesen, das
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sich immerzu entgleitet – im Gegensatz zum Tier, das immer
dasselbe tut, will und fühlt. Deshalb kann sich der Mensch
auch in beliebigen Möglichkeiten verlieren. Oder er kann in
falschen Notwendigkeiten feststecken, zum Beispiel in einer
unglücklichen Ehe. Während der Leser gleich am Anfang weiß,
dass Anja sich umgebracht hat und dann erfährt, wie es dazu
gekommen ist, machen die Figuren ihre Erfahrungen schrittweise
– im „Dunkel des gelebten Augenblicks“, wie der Philosoph
Ernst Bloch einmal gesagt hat.

Sie erzählen abwechselnd aus den Perspektiven Ihrer Figuren.
Auf welche Person bezieht sich der Titel „Der Liebeswunsch“?
Auf alle?

Wellershoff: So kann man es sehen. Explizit aber nur auf Anja,
sie ist abhängig von Emotionen, sie heiratet aus Lebensangst.
Sie ist wie eine Leerstelle, Liebe kommt ihr wie die letzte
Rettung vor. Von dieser Ausschließlichkeit fühlen sich die
anderen bedroht, sie wollen nicht verschlungen werden. Diese
anderen haben ja praktischen Lebenserfolg. Anjas Mann Leonhard
ist Richter, er wird zum Gerichtspräsidenten befördert. Paul,
der ihr Geliebter wird, und seine Frau Marlene sind Ärzte.

Es gab zuvor längere Zeit keinen Roman von Ihnen .

Wellershoff: Der letzte liegt 17 Jahre zurück, ich hatte viele
andere Projekte. Mit diesem neuen Roman bin ich übrigens sehr
zufrieden. Ich werde in einigen Tagen 75 Jahre alt – und ich
glaube nicht, dass man das dem Buch anmerkt. Es ist kein
„Alterswerk“ mit den Spuren meines Alters.

Sie  kommen  bei  Ihrem  Thema  nicht  umhin,  Sexualität  zu
schildern.

Wellershoff: Im 19. Jahrhundert hat man diesen Bereich nie
dargestellt. Von Henry Miller bis Harold Brodkey ist es dann
oft  ziemlich  rücksichtslos  geschildert  worden.  In  Brodkeys
Text  „Unschuld“  wird  über  40  Seiten  ein  einziger  Koitus
vorgeführt:  Ein  Mann  bemüht  sich,  eine  frigide  Frau  zum



Orgasmus zu bekommen. Das ist meine Sache nicht. Für mich ist
Sexualität kein rein körperlicher Vorgang.

Nächtliche Gespräche mit dem
Kühlschrank  –  Treffen  mit
Axel Hacke auf der Buchmesse
geschrieben von Bernd Berke | 29. Januar 2001
Von Bernd Berke

Frankfurt. Axel Hacke (44) hat mit seinen Büchern und mit
Glossen im Magazin der „Süddeutschen Zeitung“ die oft absurden
kleinen Katastrophen seines Familienlebens höchst unterhaltsam
aufbereitet.  Sein  „Kleiner  Erziehungsberater“  geriet  zum
heimlichen Bestseller, sein neues Buch heißt: „Ich sag’s euch
jetzt zum letzten Mal“.

Hauptfiguren: Ehefrau Paola, Söhnchen Luis (nur die Vornamen
hat Hacke erfanden), der Autor selbst und der brummige alte
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Kühlschrank  namens  „Bosch“.  Die  WR  traf  Axel  Hacke  am
Buchmesse-Stand  des  Verlages  Antje  Kunstmann.

Wie  sind  Sie  eigentlich  auf  die  Idee  gekommen,  einen
Kühlschrank  auftreten  zu  lassen?

Axel Hacke: Nun ja, der ist noch’n bisschen melancholischer
als ich – und damit ein guter Gesprächspartner für nachts,
wenn man allein in der Küche sitzt und noch ein Bier trinkt.
Mit dem kann man auch gut über das Bedrohliche an der ganzen
modernen Technik reden. Mit der Konstellation Autor, Frau,
Kind und Kühlschrank lässt sich fast das ganze Alltagsleben
einfangen. Und das hat offenbar einiges mit dem Alltag meiner
Leser zu tun. Ich kriege Briefe, in denen sinngemäß steht:
„Wie kommen Sie dazu, aus meinem Leben zu berichten?“

Stimmt es eigentlich, dass Ihr kleiner Sohn im Auto unentwegt
und möglichst laut den Titel „Sex Bomb“ von Tom Jones hören
will?

Hacke: Oh ja, das Problem hatte ich wirklich, als er vier
Jahre alt war. Im Moment ist sein Lieblingslied allerdings
„Der Anton aus Tirol“. Wenn Sie das hundert Mal hören müssen…

Man merkt Ihren Texten an, dass Sie es wunderbar finden, einen
Sohn zu haben – aber auch, dass Sie oft schrecklich genervt
sind.

Hacke: Ich finde es im Grunde toll mit Kindern. Und dann
wiederum stören sie einen in dem, was man als Erwachsener zu
tun hat. Wenn ich meinen Sohn in den Kindergarten bringe, habe
ich’s wahnsinnig eilig. Und dann will er diese Musik nochmal
hören! Da kocht es in mir…

Ihre Frau wirkt in den Texten viel gelassener als Sie.

Hacke: Ja, in den Texten schon. Eigentlich hat sich da so eine
Art Parallel-Universum für mich aufgebaut. Die Wirklichkeit,
aber  leicht  zur  Seite  verschoben.  Inzwischen  laufe  ich



sozusagen mit dem Notizblock durchs Leben. Manchmal dachte ich
schon: Ich recherchiere ja immerzu in meiner Familie herum.
Das Gute daran: Inzwischen weiß ich, wenn etwas im Alltag
schief  geht,  kann  ich  immer  noch  eine  Geschichte  daraus
machen.

Erzählen Sie uns ein Beispiel?

Hacke: In der Elterngruppe vom Kindergarten gab es einen Öko-
Fanatiker, der uns dermaßen als „Wurstesser“ denunziert und
gemobbt hat, dass wir die Gruppe notgedrungen verlassen haben.
Zunächst war ich ungeheuer wütend. Erst nach einem halben Jahr
konnte ich eine Geschichte daraus machen. Erst da war es nicht
mehr verkrampft und böse, sondern hatte die Leichtigkeit, auf
die es mir ankommt. Diese schöne Distanz.

Die Familie gibt jedenfalls mehr Geschichten her als andere
Lebensformen?

Hacke: Ich glaube schon. Mann – Frau, Eltern – Kinder. Das ist
von vornherein spannungsreich. Da muss man gar nicht mehr viel
hinzu  erfinden.  Und  wenn  das  Kind  dann  noch  so  ein
Temperamentsbolzen  ist  wie  mein  Sohn…

Ein Rundgang durch das Reich
der  Zufälle  –  Buchmesse:
Sigrid Löffler, Harry Potter,
Beatles  und  Nobelpreisträger
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Gao Xingjian
geschrieben von Bernd Berke | 29. Januar 2001
Aus Frankfurt berichtet Bernd Berke

Trübes,  kühles  Wetter  in  Frankfurt.  Ausgesprochenes
Bücherwetter. Hinein also in die Hallen der Buchmesse, hin zu
den Büchermenschen.

Man muss sich Fix- und Zielpunkte schaffen, sonst droht man
schier unterzugehen im Reich der Zufälle, das hier aus 380.000
Titeln  besteht.  Da  trifft  es  sich,  dass  Sigrid  Löffler
(ehemals beim „Literarischen Quartett“) just die zweite Nummer
ihrer  Zeitschrift  „Literaturen“  vorstellt  und  eine  erste
Bilanz ihres ehrgeizigen Projekts zieht. Von der ersten Nummer
wurden rund 70.000 Exemplare gedruckt, nun sind es bereits
103.000. Buchhandel und Kioske hätten mehr geordert als zuvor,
auch die Abo-Zahlen entwickelten sich ordentlich.

Löffler, leicht pikiert über das vielfach skeptische Echo auf
die  erste  Ausgabe:  „Viele  Leser  sind  mir  lieber  als  gute
Kritiken.“  Trotzdem:  Ein  paar  „Feinjustierungen“  habe  man
vorgenommen am Konzept, besonders in optischer Hinsicht. Auch
den vierten Band von „Harry Potter“ bespricht man jetzt.

Apropos:  Man  kommt  um  den  Millionen-Seller  einfach  nicht
herum.  Am  Stand  des  Hamburger  Carlsen-Verlages  ist  den
Mitarbeitern  die  halbwegs  überstandene  Hektik  rund  um  die
Potter-Mania  noch  anzumerken.  Sie  schauen  etwas  erschöpft,
aber  glücklich  drein.  Ja,  die  erste  Auflagen-Million  sei
restlos abgesetzt, man drucke nun eilends nach, denn es gebe
schon  500.000  weitere  Vorbestellungen.  Nein,  die  Autorin
Joanne K. Rowling werde nicht zur Buchmesse kommen, vielleicht
befürchte  sie  einen  gar  zu  großen  Rummel.  Nächstes  Jahr
wahrscheinlich.

Schwerpunkt mit Comics
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Lässt  man  sich  durch  die  Hallen  treiben,  so  hat  man  den
Eindruck,  dass  Kinder-  und  Jugendliteratur  tatsächlich
auffälliger und selbstbewusster präsentiert wird als in den
Vorjahren. Vielleicht liegt’s ja auch am Comic-Schwerpunkt,
den man kurzerhand mit verbucht, obwohl doch die fanatischsten
Sammler  gewiss  Erwachsene  sind,  manchmal  auch  erwachsene
Kindsköpfe.

Viele  Comics  bleiben  ewig  jung,  einige  Pop-Gruppen
desgleichen:  Die  „Beatles“  ziehen  immer  noch  –  und  wie!
Ullstein  präsentiert  großflächig  seine  opulente  „Beatles
Anthology“, ein Werk, das wahrlich Besitzwünsche weckt. Bei
Heyne hängt man sich mit „Die Beatles – Wie alles begann“ an
den  Nostalgie-Trend,  ein  weiterer  Verlag  hat  rasch  ein
illustriertes Songbook neu aufgelegt. Und das sind nur die
Zufallsfunde in Sachen „Fab Four“.

Warum hat die Jugend des Westens Mao verehrt?

Letztes Jahr war’s Günter Grass, diesmal ist es Gao Xingjian,
der die Messe mit seiner Anwesenheit schmückt. Es ist doch
immer  wieder  erhebend,  einen  frisch
bestimmtenLiteraturnobelpreisträger leibhaftig zu sehen. Das
dachten  sich  wohl  auch  die  zahllosen  Kamerateams  und
Fotografen der Weltpresse, die gestern den Chinesen in ein
wahres Lichtgewitter tauchten. Tatsächlich wirkt Gao, dessen
Werke  in  China  strikt  verboten  sind,  schon  fast  wie  ein
Europäer,  seine  Pressekonferenz  absolvierte  er  auf
Französisch.

„Comme un miracle“ (wie ein Wunder) sei ihm die Preisvergabe
erschienen. Jaja, Gerüchte über Mauscheleien im Preiskomitee
habe er „gestern vernommen“, dazu wolle er aber nun wirklich
nichts sagen. In Anlehnung an den Polen Witold Gombrowicz, der
gleichfalls Im Exil gelebt hat, rief Gao aus: „China – das bin
ich.“ Will heißen: Das kommunistische Regime habe alle guten
alten chinesischen Traditionen zerstört, er aber wolle sie
aufsuchen und aufrecht erhalten.



In Hongkong und Taiwan sei er gelegentlich noch gewesen, doch
er habe kaum Hoffnung, jemals das festländische China wieder
zu sehen. Maos „so genannte“ Revolution sei „ein Wahnsinn, ein
Albtraum“ gewesen. Er, Gao, frage sich bis heute, wieso die
Jugend des Westens diesen Mann habe bewundern können. Jaja,
vor mehr als dreißig Jahren war es so. Und schon damals sang
John Lennon mit den „Beatles“ dagegen an („Revolution“). So
schließt sich der Kreis.

Frankfurter Buchmesse: Bis einschl. Freitag für Fachbesucher,
Samstag/Sonntag (21. und 22. Oktober) auch für Privatleute.
9-18.30 Uhr, Tageskarte 14 DM. Messekatalog (Buch und CD-Rom)
35 DM.

Das  Niemandsland  am  Ende
aller  Träume  –  Tennessee
Williams‘  „Endstation
Sehnsucht“ in Wuppertal
geschrieben von Bernd Berke | 29. Januar 2001
Von Bernd Berke

Wuppertal. Kreuz und quer über die Bühne verstreut sieht man
Scheußlichkeiten  der  50er  Jahre.  Verschlissenes  Mobiliar,
ärmliche Plastik-Kultur. Ringsum schaut’s aus wie auf einem
billigen Campingplatz.

Oder wie auf einem melancholischen Gemälde von Edward Hopper:
Rechts verläuft ein Gleis ins Niemandsland, daneben erheben
sich dürre Telegrafenmasten. Wahrlich, es ist die „Endstation
Sehnsucht“. Hier leben und leiden die unbehausten Figuren aus
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Tennessee Williams‘ Stuck.

Im  Wuppertaler  Schauspielhaus  (Regle:  Paolo  Magelli  /
Bühnenbild: Cary Gayler) begegnen sich die Schwestern Blanche
DuBois  und  Stella  anfangs  so,  als  wären,  sie  wieder  die
kleinen  Mädchen  von  damals.  Sie  balgen,  sie  kichern  und
kitzeln  einander.  Doch  es  ist  nur  ein  Nachklang  früherer
Spiele. Inzwischen ist ja längst das Erwachsenen-Leben mit all
seinen Zumutungen über sie beide hinweg gegangen, gleichsam
schweren Schrittes.

Blanche (Eicke Gercken) sucht bei Stella (Patricia Hermes)
letzte Zuflucht: Das einstige Familien-Vermögen schwand dahin,
vor allem aber hat sie alle Freunde und fast jede Hoffnung auf
Liebe verloren. Sie wirft sich nun jedem hin wie eine Hure und
ertränkt ihre wachsende Hysterie in Alkohol.

Mechanik statt Magie des Textes

Stella wiederum ist mit Stanley Kowalski (This Maag) nicht nur
verheiratet, nein, sie ist ihm verfallen. Dieser Klotz von
einem  Kerl  säuft  und  pokert  unentwegt.  Wenn  Stella  nicht
spurt, schlägt er sie grün und blau. Doch ihr Begehren höret
nimmer  auf.  Stanley  wirkt  hier  gar  nicht  so  animalisch,
sondern ist einer von der weinerlich-brutalen Sorte, selbst
zutiefst  vereinsamt;  wie  denn  überhaupt  die  Wuppertaler
Aufführung  mehrerlei  Einsamkeiten  vor  uns  ausbreitet.  Vom
gelingenden Leben dürfen all diese Menschen wohl nicht einmal
träumen.

Ganz  anders  als  bei  Frank  Castorf,  der  dasselbe  Stück  in
Salzburg (und nun in Berlin) herausbrachte und die Vorlage
nach  eigenem  Gutdünken  umstülpte,  hat  die  Wuppertaler
Inszenierung großen, vielleicht auch allzu großen Respekt vor
dem Original. Man wagt kaum, ihn anzutasten, zu raffen oder zu
stilisieren. Sie reichen uns den Text sozusagen Zeile für
Zeile dar. Doch obwohl man alles breit ausspielt, bleibt der
Ertrag merkwürdig schmal. Wir erleben eher die Mechanik als



die Magie des Stückes.

Eine gar zerbrechliche Frau

Längen  gibt’s  ebenfalls:  Schier  endlos  sitzen  Stanley  und
seine Kumpane am Pokertisch, wir dürfen ihnen beim Biertrinken
zusehen. Prost! Aber man nimmt sich auch Zeit, peinigende
Sprechpausen wirken zu lassen.

Nachdem  das  anfängliche  hektische  Getrappel  und  Geplapper
vorüber  und  die  offensichtliche  Nervosität  abgelegt  ist,
gewinnt man dem Text einige Nuancen ab. Besonders Eike Gercken
als Blanche vermag ihre Figur anrührend darzustellen, es gibt
sogar einige inbrünstige Momente.

Sie mimt zunächst die Tapfere, die „eigentlich ganz patente“
Frau. Doch dazu ist sie viel zu zerbrechlich – und schließlich
ganz  und  gar  gebrochen.  Am  Ende  hockt  sie  da  als
überschminkte,  grässlich  rosa  gekleidete  Barbie-Puppe  und
lässt  sich  willenlos  wegführen  –  geradewegs  in  die
Psychiatrie.  Das  schiere  Elend  in  bonbonbunten  Mischlicht-
Farben. Doppelt betrüblich.

Nichts  mehr  sehen  von  dem
Schmerz der Welt – Lars von
Triers  Film  „Dancer  in  the
Dark“
geschrieben von Bernd Berke | 29. Januar 2001
Von Bernd Berke

Man  sitzt  im  Kino,  und  es  bleibt  einige  Minuten  lang
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vollkommen schwarz auf der Leinwand. Wann fängt der Film denn
endlich an?

Er  hat  begonnen.  Die  musikalisch  untermalte  Dunkel-Passage
gehört schon dazu. So wird man eingestimmt auf die Geschichte
einer Frau, die allmählich ihr Augenlicht verliert und sich
langsam  damit  abfindet:  „Noch  mehr  von  der  Welt  sehen  zu
wollen, wäre Gier“, redet sie sich ein.

Die Isländerin Björk, bislang vor allem als höchst kreative
Popsängerin gerühmt, spielt in Lars von Triers 138-Minuten-
Film  „Dancer  in  the  Dark“  (Goldene  Palme  in  Cannes)  jene
ärmliche Fabrikarbeiterin Selma. Kann sie das?

Björk als bedauernswerte Fabrikarbeiterin

Und ob! Wie dringlich und mutig sie spielt, als ginge es
wirklich ums ganze Leben! Daneben verblasst sogar Catherine
Deneuve als Fabrikkollegin und besorgte Freundin. Diese Selma
ist  (ähnlich  wie  Emily  Watson  in  von  Triers  bewegendem
„Breaking  the  Waves“)  eine  jener  seltsam  entrückten
„Heiligen“,  eine  wie  von  ganz  weit  her  gesandte  Gestalt:
bestürzend  elend,  einsam,  erdhaft,  nahezu  pflanzlich
vegetierend,  jeder  Unbill  schutzlos  ausgeliefert  –  jedoch
kraft ihrer Leidensfähigkeit und ihrer nie ganz versiegenden
Hoffnung geradezu überirdisch erhoben.

Wegen  ihrer  Sehschwäche  bekommt  die  junge  Frau,  die  aus
Tschechien in die USA(hier ein Niemandsland der fahlen Farben)
eingewandert  ist,  Probleme  mit  der  Bedienung  der
scharfkantigen Maschinen. Doch die allein Erziehende will den
Knochenjob um jeden Preis behalten, sie hängt gar Überstunden
an. Denn sie muss ja sich selbst und ihren Sohn ernähren, muss
die Miete für den schäbigen Wohnwagen zahlen. Wichtiger noch:
Sie weiß, dass der Sohn ihre Augenkrankheit geerbt hat. Doch
bei ihm wäre durch eine teure Operation noch etwas zu retten.
Dafür schuftet sie, dafür spart sie und versteckt das Geld in
einer Keksdose im Küchenschrank.



Beim bunten Musical den Alltag vergessen

Ihr einziger Trost sind die abendlichen Musicalproben eines
Amateurtrüppchens. Da spielt sie endlich mal eine tragende
Rolle. Und sie phantasiert immer wieder Szenen des grauen
Alltags zu großen bunten Musical-Auftritten um: Auf einmal
tanzen  –  hinreißend  gefilmt,  perfekt  geschnitten  –  alle
Fabrik-Arbeiter im Rhythmus der Maschinen. Doch eines Tages
sieht Selma so schlecht, dass sie sich auf der kleinen Bühne
nicht mehr zurechtfindet. Schluss mit Gesang und Tanz, mit
himmelwärts schwebenden Tönen. Es ist zum Heulen.

Außerdem betritt nun der Leibhaftige die Szenerie – in Gestalt
ihres Vermieters, eines verdrucksten Polizisten. Weil er das
Luxusleben seiner Frau nicht mehr bezahlen kann, stiehlt er
heimtückisch  Selmas  Spardose  und  somit  den  Hort  ihrer
Hoffnung. Überdies kehrt er den Spieß um und beschuldigt Selma
so ungeheuerlich, dass sie sich zu einer wahnsinnigen Bluttat
hinreißen lässt: Aufschrei der gequälten Kreatur, Riss in der
ganzen Welt! Diese Szenen treffen einen wie Hammerschläge.

Eine haltlos taumelnde Handkamera

Dass sich Lars von Trier einmal mehr der wackligen Handkamera
nach  Art  der  „Dogma“-Filme  bedient,  hat  man  in  aller
Atemlosigkeit längst vergessen – mehr noch: Dieser rohe Stil
passt so genau zur Geschichte, dass er die Wirkung steigert.
Haltlos taumelt die Kamera durch den Abgrund zwischen den
Menschen.

Nun erleben wir ein Gerichtsdrama: So perfide wird die des
Mordes  bezichtigte  Exil-Tschechin  als  hinterlistige
„Kommunistin“  verunglimpft,  dass  man  am  liebsten  laut
protestieren  möchte.  Doch  natürlich  lautet  das  Urteil  der
Jury: schuldig!

Nachdem der Pflichtverteidiger versagt hat, will ein anderer
Advokat sie noch aus der Todeszelle retten – für viel Geld.
Doch ihre Entscheidung steht fest: Lieber den Augenarzt für



den Sohn bezahlen als den eigenen Anwalt…

Jeder ihrer 107 Schritte zum Galgen wird am Ende schmerzlich
zelebriert. Eine lodernde Anklage gegen die Todesstrafe und
ihre dumpfen Verfechter.

Sie meinen es ja so gut mit
den  Autoren  –  Über  Sigrid
Löfflers  neue  Zeitschrift
„Literaturen“
geschrieben von Bernd Berke | 29. Januar 2001
Von Bernd Berke

Wenn Sigrid Löffler, nach all dem hässlichen Zank mit Marcel
Reich-Ranicki, eine neue Zeitschrift herausbringt – na, da
heißt es doch für die meisten Literaturfreunde: Nichts wie hin
zum Zeitschriften-Laden! Aber lohnt es sich auch?

Am  Dortmunder  Hauptbahnhof  gab’s  das  neue  Produkt
„Literaturen“, das seit gestern mit einer Startauflage von 70
000 Exemplaren offiziell auf dem Markt ist, schon am Vorabend.
Nur: Die Verkäufer selbst wussten noch gar nichts von ihrem
neuen  Angebot,  das  schier  unterzugehen  droht  im  Wust  der
tausend bunten Spezial-Postillen.

Farbig  kommt  „Literaturen“  nicht  daher,  sondern  es  ist
(offenbar ganz bewusst) im meist angenehmen, gelegentlich aber
doch  etwas  kargen  Schwarzweiß  gehalten.  Das  Titelbild  ist
kläglich  misslungen,  das  Layout  im  Heftinneren  höchst
konventionell, hie und da auch etwas fade geraten. Es gibt
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schon mal längere bildlose Textstrecken. Doch das kann sich
eine  Literaturzeitschrift  wohl  erlauben.  Wollte  man  alle
Beiträge auf den 152 Seiten (12 DM) lesen, so brauchte man
schätzungsweise die gleiche Zeit wie für ein Buch mittleren
Umfangs.  Für  diesen  Aufwand  darf  man  einen  Gegenwert
verlangen.

Zu den Inhalten also: Mit ausgesprochen populärer Schreibe
hält sich „Literaturen“ nicht lange auf. Eher verschämt wird
ganz hinten im Heft der Rummel um „Harry Potter“ abgetan,
anhand eines Blicks auf die New Yorker Sellerlisten. Stephen
King  &  Co.  dürften  hier  keine  weitere  Heimstatt  finden.
Richtig  so!  Noch  ein  Trallala-Magazin  zur  Bestselleritis
brauchen wir gewiss nicht.

Auf der Suche nach herzhaften Verrissen

Als  solide  Themenschwerpunkte  dienen  das  Buchmesse-Gastland
Polen sowie „Die Erfindung des Ostens“. Hierbei geht man von
folgender  Annahme  aus:  Der  Westen  habe  den  Osten  auch
gedanklich und literarisch „kolonisiert“, habe ihm seine Ideen
aufgepfropft, nehme ihn also gar nicht recht wahr. Derlei
falsches  Bewusstsein  soll  natürlich  aufgeweicht  werden.
„Osten“‚bedeutet  übrigens  nicht  nur  neue  Bundesländer  und
Osteuropa,  sondern  auch  Naher  Osten.  Da  lässt  sich  ein
Interview  mit  der  Frankfurter  Friedenspreisträgerin  Assia
Djebar (Algerien) gleich günstig mit unterbringen.

„Unter den Autoren der Zeitschrift finden sich einige der
„üblichen  Verdächtigen“  (Jan  Philipp  Reemtsma,  Verena
Auffermann, Ruth Klüger, Hubert Winkels), aber auch etliche
Unbekannte.  Sigrid  Löffler.  die  als  „verantwortliche
Redakteurin“ firmiert, steuert einen längeren Essay über den
Romancier Michael Ondaatje („Der englische Patient“) bei.Sie
hat ihn in Kanada besucht. Eine schöne Dienstreise, ein kluger
Text.

Gern Spaziergänge mit Schriftstellern



Besuche bei und Spaziergänge mit Schriftstellern (z. B. Durs
Grünbein  und  Daniel  Pennac,  der  eilfertig  als  „Kultautor“
gepriesen wird) scheinen eine bevorzugte Art der Annäherung zu
sein. Überhaupt nähert sich das Blatt der Literatur und deren
Urhebern mit Respekt. Einverstanden. Doch sie mögen offenbar
überhaupt niemanden (auch nicht die Anzeigenkunden aus der
Buchbranche)  verprellen.  Effekt:  Unter  den  vielen
Besprechungen, die auch in Sammel-Rubriken („Journal“, „kurz &
bündig“)  zusammengefasst  werden,  überwiegen  bei  weitem  die
Empfehlungen. Herzhafte, süffig formulierte „Verrisse“ sind“
hier kaum zu finden. Vielleicht ein Kontrastprogramm zum oft
gnadenlosen Reich-Ranicki und dem „Literarischen Quartett“?

Wer in der Werbung „streitbare und meinungsfrohe“ Rezensionen
verspricht,  sollte  allerdings  nicht  nur  einen  ordentlichen
Überblick, sondern mehr Orientierung bieten. Was fängt man mit
lauter positiven Kritiken an? Da stellt sich am Ende der Frust
ein, aus Zeitgründen fast alle wichtigen Bücher zu versäumen.

 

Woran  die  stärksten  Frauen
scheitern  mussten  –  Jürgen
Bosse  inszeniert  Schillers
„Maria Stuart“ in Essen
geschrieben von Bernd Berke | 29. Januar 2001
Von Bernd Berke

Essen. Das soll Maria Stuart sein? Mit kahl geschorenem Haupte
betritt sie die Essener Schauspielbühne. Schottlands Königin,

https://www.revierpassagen.de/90388/woran-die-staerksten-frauen-scheitern-juergen-bosse-inszeniert-schillers-maria-stuart-in-essen/20000920_1259
https://www.revierpassagen.de/90388/woran-die-staerksten-frauen-scheitern-juergen-bosse-inszeniert-schillers-maria-stuart-in-essen/20000920_1259
https://www.revierpassagen.de/90388/woran-die-staerksten-frauen-scheitern-juergen-bosse-inszeniert-schillers-maria-stuart-in-essen/20000920_1259
https://www.revierpassagen.de/90388/woran-die-staerksten-frauen-scheitern-juergen-bosse-inszeniert-schillers-maria-stuart-in-essen/20000920_1259


die in Friedrich Schillers Drama als Schönheit sondergleichen
gepriesen wird, sieht aus wie eine blasse Büßerin in Sack und
Asche.

Doch sobald die junge Darstellerin Sabine Osthoff in Jürgen
Bosses Inszenierung zu sprechen anhebt, weiß man’s besser:
Nicht bußfertig, sondern so selbstgewiss und fordernd klingt
ihre rasche Rede, als stehe sie auf feministischen Barrikaden.
Aber derlei „Möblierung“ gibt’s in Wolf Münzners kargem, sehr
spieldienlichem Bühnenbild nicht.

Mit  Maria  verglichen,  wirkt  Englands  Regentin  Elisabeth
(höchst  differenziert:  Heike  Trinker)  geradezu  sanftmütig,
nachdenklich – und damenhaft elegant. Gleichsam als moderne
Business-Frau hat sie auch seelische Kältezonen. Dass sie am
liebsten jungfräuliche Amazone bliebe, möchte man ihr trotzdem
(und trotz eines kraftvollen Bogenschusses) kaum glauben.

Aus Angst vor Volksaufruhr und königlich-weiblicher Konkurrenz
hält Elisabeth jene Maria in England schmählich gefangen. Doch
sie wirkt hier keineswegs harscher als ihre so mutwillige
Widersacherin. Das gilt selbst für die zentrale Szene, die
Begegnung  der  beiden  Monarchinnen.  Auch  der  feuerköpfige
Mortimer (Benjamin Morik), der Maria aus dem Kerker befreien
will, kommt anders daher als sonst. Zwischen all den steifen
Staatsräten Englands (besonders imposant: Berthold Toetzke als
Burleigh)  tollt  er  in  kurzen  Hosen  hemm  und  entfacht  als
wirrer Heißsporn eine Hektik, die mehr und mehr auch komische
Züge trägt.

Ungemein rasch gesprochener Text

Apropos Hektik: Man hat zwar in Essen einige Rollen gegen den
Strich besetzt, spielt jedoch den Text getreulich nach. Aber
in welcher Eile! Hätte man sich doch nur dreieinhalb statt
drei Stunden Aufführungsdauer gegönnt, so hätte man Sinn- und
Denkpausen  setzen  können.  Man  sollte  Schillers  wunderbare
Verse sorgsamer gliedern. Die Inszenierung hat also gewisse



Schwachpunkte. Dennoch kommen die Qualitäten der Vorlage zur
Geltung:  Es  ist  und  bleibt  eben  schlichtweg  genial,  wie
Schiller die Wechselwirkungen hoher Staatspolitik, religiöser
Gegensätze (Elisabeth ist anglikanisch, Maria katholisch) und
erotischer Rivalitäten im Intrigenspiel verflochten hat. Das
Drama von 1800 ist spannend bis auf den heutigen Tag.

Man ahnt ja auch den redlichen, durchaus tragfähigen Ansatz
der Regie: Offenbar will Jürgen Bosse Möglichkeiten weiblicher
Autonomie unter patriarchalischen Verhältnissen, im letztlich
doch von Männern beherrschten Polit-Getriebe erkunden. Und so
erscheinen Maria und Elisabeth wie zwei widerstreitende Seelen
in  einer  vom  selben  Zwang  beengten  Brust.  Man  kann  sich
ungefähr ausmalen, wie stark die zwei Frauen gemeinsam wären.
Zumindest in diesem (historischen) Kontext scheinen sie aber
beide zum Scheitern verurteilt. Wenn das keine Tragödie ist…

Am Ende, nach Marias Hinrichtung, schwankt Elisabeth im golden
schimmernden  Kleide  auf  ihren  Thron.  Von  allen  Ratgebern
verlassen,  sitzt  sie  ganz  einsam  im  langsam  verlöschenden
Licht. Ein wirklich einprägsames Schlussbild.

Termine:  23.,  24.  Sep.  /  8.,  14.,  29.  Okt.  Karten:
0201/8122-200

Die  Evolution  frisst  ihre
Kinder  –  Nicky  Silvers
Horror-Comedy  „Fette  Männer
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im Rock“ in Dortmund
geschrieben von Bernd Berke | 29. Januar 2001
Von Bernd Berke

Dortmund. Die blonde Tussi im Kostüm beklagt sich, als wär’s
mit der Pauschalreise nicht so recht gelaufen: Nein, ach nein,
Strände habe sie noch nie leiden können. Der ganze Sand in
Strümpfen und Schuhen…

Diese  Phyllis  (Harriet  Kracht)  und  ihr  debiler,  anfangs
immerzu stotternder Sohn Bishop (Sebastian von Koch) sind als
einzige Überlebende eines Flugzeugabsturzes auf einer Insel
gestrandet.  Als  Bishop  seinen  ersten  Hunger  mit  Muttis
Lippenstift gestillt hat, darf er die verblichenen Fluggäste
tranchieren. Mit dem Unterarm einer Nonne fängt’s an, hernach
ist es auch schon mal ein Baby, das er kannibalisch vertilgt
und dessen Hirnschale er mit dem Trinkhalm ausschlürft. Hier
fragt man sich denn doch beklommen, wohin sich das Theater
treiben lässt.

Nicky Silvers Farce „Fette Männer im Rock“ erspart einem aber
auch  nichts.  In  der  Dortmunder  Studio-Aufführung  (Regie:
Hermann  Schmidt-Rahmer)  erleben  wir  eine  schrille  Horror-
Comedy. Immer wieder gleiten jedoch Schatten und Irrlichter
des  Traumes  über  die  Szenerie,  so  dass  dies  alles  als
monströse Kopfgeburt kenntlich wird, womöglich ausgebrütet in
der Phantasie eines früh vom Vater vernachlässigten Kindes.
Mal überlappen sich die Zeitebenen und Figuren, mal gleiten
sie mit Spiegeleffekten aneinander vorbei – just wie im (Alb)-
Traum.

Die Personen sind nicht mehr fest umrissen, sind nur noch
Wiedergänger ihrer selbst, Attacke und Selbstaufgabe fließen
ineinander.  Auch  bodenloser  Unernst  und  jähes  Erschrecken
changieren hier, zuweilen bewusst bonbonkitschig verknüpft.

Jener  besagte  Vater  (Sébastien  Jacobi),  blasiert-cooler
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Kinoregisseur,  tut’s  unterdessen  mit  einem  durchgeknallten
Pornofilm-Starlet (Sandra von Kiedrowski), das zwischen den
paar verbliebenen Optionen des Lebens zuckt, als seien es
Stromstöße. Frau und Sohn werden das Flugunglück ja wohl nicht
überlebt haben, oder? Doch!

Nach Jahren kehren die zwei zurück, nun flackert das Urzeit-
Lagerfeuer  mitten  im  Wohnzimmer.  Sohn  Bishop,  längst
verwilderter „Wolfsjunge“ und durch nichts mehr aufzuhalten,
besorgt der Mutter haufenweise die ersehnten Schuhe – von
Leuten, die sie „nicht freiwillig hergeben“. Sodann schlachtet
er den Vater, dessen schwangere Gespielin und wohl auch die
inzestuös begehrte Mutter ab. Das hysterische Nach-Spiel in
einer Psychiatrie lässt alles vollends kollabieren. Wer Arzt
ist und wer Patient, kann man allenfalls noch daran erkennen,
ob der Kittel vorn oder hinten zugeknöpft wird. Am Ende ertönt
nur noch das Geschrei der Affen…

Umkehrung  der  Evolution  also.  Unterm  dünnen  Anstrich  der
Zivilisation bricht die rohe Kreatur hervor – wie für alle
restlichen Zeiten. Wir müssen keine Kriegsgebiete nennen, um
derlei Befürchtungen in der Realität zu verankern. Und wir
müssen  keine  bestimmten  Medien  oder  Geiselnahme-Talkshows
zitieren,  um  zu  ahnen,  dass  Grausamkeiten  konsumierbar
zugerichtet werden. Silvers Stück ist gar nicht so haltlos,
wie es zunächst scheinen mag.

Die Inszenierung wandelt gelegentlich auf dem Grat, letztlich
ödes  Nur-noch-Chaos  zu  produzieren.  Doch  das  Darsteller-
Quartett,  allen  voran  Sebastian  von  Koch  als  Mutant  des
abgründig  Bösen,  spielt  zuweilen  so  schockierend
angriffslustig,  dass  man  die  Stätte  der  Kultur  am  Ende
keineswegs nur amüsiert, sondern angefüllt mit wirren Ängsten
und  Aggressionen  verlassen  mag.  Ob  solche  Gefühle  wohl
fruchten?

Termine: 22., 30. September. Karten: 0231/502 72 22.



Als  die  Zukunft  brodelte  –
Wuppertaler  Ausstellung  aus
dem  Umkreis  der  russischen
„Futuristen“
geschrieben von Bernd Berke | 29. Januar 2001
Von Bernd Berke

Wuppertal.  Mit  grell  bemalten  Gesichtern  und  in  wallenden
Phantasie-Gewändern  zogen  sie  durch  Moskau  oder  St.
Petersburg.  Manche  trugen  auch  schrille  gelbe  Brillen  zur
Schau. Wenn sie sich zu Gruppen vereinten, nannten sie sich
beispielsweise „Karo Bube“ oder „Eselsschwanz“.

Etwas verrückte „Szenen“ gab es eben schon lange vor unserer
Zeit.  Besagte  Leute  waren  russische  Künstler,  Musiker  und
Dichter um 1910. Mit dem Furor der Jugend forderten sie, die
gesamte  bisherige,  „von  Ratten  zerfressene“  Kultur  müsse
erneuert  werden.  Ganz  und  gar  der  Zukunft  zugewandt,
verstanden  sie  sich  als  „Futuristen“  –  ein  Wort,  das  in
Italien erst später aufkam.

„Die Russen sind da“, verkündet ein großes Transparent vor dem
Eingang. Fast klingt’s wie eine Reminiszenz an Ängste aus dem
Kalten Krieg. Doch das Wuppertaler Von der Heydt-Museum zeigt
nur einen Querschnitt durch das russische Kunst-Schaffen jener
bewegten Zeiten nach 1900. Die 155 Werke von 33 Urhebern,
vornehmlich aus St. Petersburg geliehen und in dieser Fülle
bei  uns  noch  nie  gezeigt,  fasern  freilich  im  Verbund  mit
Gebrauchs- und Textilkunst zu einer verwirrenden stilistischen
Vielfalt aus. Das Wort „Futuristen“ dient hier nur noch als
notdürftige Klammer und umfasst alle, die damals nach vorn
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schauten.

Keine Verherrlichung des Krieges

Die Namen der meisten Künstler sind bei uns unbekannt. Selbst
in  ihrer  Heimat,  wo  Stalin  sie  in  den  30er  Jahren
drangsalierte, sind sie weithin vergessen. Während Italiens
Futuristen um den Manifest-Autor Marinetti sich generell an
Dynamik  berauschten  (sei  es  in  Gestalt  von  Rennautos,
brodelnden  Großstädten  oder  Kriegsgetümmel),  begriffen  die
Kunstler aus den weiten russischen Landen den Krieg nicht als
stählernes Reinigungsbad. Natalija Gontscharowa ließ auf einer
Lithographie von 1914 gar Engel eingreifen, um bedrohliche
Flugzeuge am Himmel aufzuhalten…

Auch priesen die Russen die Metropolen keineswegs als einzig
wahre Gär-Stätten der Moderne. Ländliche Motive, allerdings
formal aufgefächert oder aufgesplittert, kommen hier häufig
vor.  Wurzeln  in  der  Volkskunst  sind  unverkennbar,  doch
zeitgemäße Impulse aus Expressionismus oder Kubismus ließen
eine arglose Weltsicht nicht mehr zu. Auch Bauern und Pferde
werden vom Gewitter der Formzertrümmerung erfasst.

Das Neue ersehnen oder vor seiner Gewalt erzittern

Einen gewissen Schwerpunkt der Schau bilden Arbeiten von David
Burliuk  (1882-1967),  der  zu  Beginn  des  Jahrhunderts  an
Ausstellungen beim „Blauen Reiter“ in München beteiligt war.
Künstlerische Eigenkraft mag man ihm nur bedingt zusprechen.
Beflügelt von allgemeiner Aufbruchstimmung, wirken seine in
Werke noch vielversprechend, doch später verlieren sie sich in
knatschbunt  kolorierter  Gefälligkeit.  Derlei  ästhetische
Sinkflüge oder gar Abstürze werden in Wuppertal reichlich,
wenn auch summarisch (dicht gehängt) abgehandelt.

Doch es finden sich auch etliche Bilder, die seinerzeit als
wild empfunden wurden und heute noch beträchtliche Energie
ausstrahlen. Einige der stärksten Beiträge stammen von Frauen:
Die erwähnte Gontscharowa hat mit dem rasanten „Radfahrer“



(1913) gar eine der Ikonen der Jahrhundert-Frühe gemalt. Elena
Guros „Frau mit Tuch“ (1910) ist in kühner Ausschnittwahl und
riskanter  Farbgebung  eines  der  originellsten  Bilder  der
gesamten Auswahl. Die kubistischen Formfindungen der Vorjahren
in Köln schon eingehend vorgestellten Ljubow Popowa halten
jeden Vergleich aus.

Höchst  einprägsam  ist  auch  Pavel  N.  Filonows  Großformat
„Umwandlung des Menschen“ (1914/15). Es handelt natürlich noch
nicht  von  Gentechnik,  wohl  aber  vom  seelisch-körperlichen
Elend  des  Proletariats  in  den  wuchernden  Städten.  Diese
Menschen  erzittern  geradezu  vor  ragenden  Hochhäusern  und
überhaupt vor der Gewalt des Neuen. Ein erschütternder Blick
auf die Kehrseite der Zukunft.

Von der Heydt-Museum, Wuppertal (Turmhof 8). 17. September bis
26. November. Di-So 11-18, Do 11-20 Uhr. Katalog 45 DM.

 

Was  Experten  entgeht  oder:
Blinde  Flecken  der
Kulturgeschichte
geschrieben von Bernd Berke | 29. Januar 2001
Von Bernd Berke

Über Kulturgrößen wie den Komponisten Hanns Eisler, der viel
mit Brecht zusammengearbeitet hat, und den Wiener Chansonnier
Georg Kreisler („Tauben vergiften im Park“) gibt es jede Menge
Literatur – und erst recht über Charlie Chaplin. Aber eine
Kleinigkeit hat bisher gefehlt.
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Denn  manchmal  entgehen  auch  den  fleißigsten  Deutern  und
Biographen  interessante  Details.  Die  werden  dann  –
beispielsweise – von einer WR-Leserin aus Unna entdeckt. Wir
reichen sie nun weltexklusiv weiter. Allein durch intensive
Lektüre  und  Kombinationsgabe  hat  Tanja  Krienen  (43)  eine
Querverbindung zwischen den genannten Namen ziehen können, die
bislang  offenbar  von  allen  Autoren  übersehen  worden  ist:
Eisler  und  Kreisler  (seinerzeit  beide  im  US-Exil)  haben
gemeinsam  für  die  Musik  zu  Chaplins  Frauenmörder-Film
„Monsieur  Verdoux“  (1946)  gesorgt.

Gewiss: Diese Erkenntnis wird die Welt nicht umstoßen. Doch
immerhin  hat  Kreisler  selbst  das  hübsche  Aperçu  der
Kulturgeschichte  brieflich  bestätigt,  und  Eisler-Biograph
Jürgen Schebera will es in die nächste Auflage seines Buches
einfließen lassen.

Tanja Krienen ist keine Frau vom Fach, keine Filmkundlerin
oder  dergleichen.  Früher  arbeitete  sie  als  Erzieherin  mit
sozial auffälligen Kindern, heute hilft sie, die Firma ihres
Mannes zu organisieren. Doch sie liest viel, veranstaltet auch
schon  mal  –  nahezu  kurios  –  Nietzsche-Gedenklesungen  in
Spanien und kennt sich eben hie und da aus. Vorteil solcher
Amateur-Forscher(innen):  Sie  sind  nicht  mit  Fachblindheit
geschlagen, sind offen für neue Fragen. Und wenn sie auch noch
ein gutes Gedächtnis haben…

Den Ablauf der Episode mit Chaplin, Eisler und Kreisler muss
man sich so vorstellen: Im Film gibt es einige Szenen, in
denen Chaplin Klavier spielt. Zitat aus Kreislers Brief an Tan
ja  Krienen:  „Dabei  spielte  er  natürlich  nicht  wirklich,
sondern damals wurde das noch so gemacht, dass ein im Film
nicht zu sehendes Klavier für mich aufgestellt wurde, und ich
spielte  die  betreffenden  Passagen  und  behielt  dabei  die
Bewegungen Chaplins im Auge“.

Zweite Aufgabe für Kreisler: Chaplin pfiff ihm Melodien vor,
die Kreisler in Notenschrift festhielt. Mit diesen Blättern



ging  er  dann  zu  Hanns  Eisler,  der  Orchestermusik  daraus
machte.  Kreisler,  damals  23  Jahre  jung,  fungierte  als
musikalischer Bote. Noch heute rätselt er: „Ich weiß nicht,
warum  Eisler  nicht  selbst  ins  Studio  zu  Chaplin  kam,
möglicherweise war ihm der Weg zu weit.“ Jedenfalls tauchte
weder der eine noch der andere Musikername im Film-Nachspann
auf. Die Vertonung galt damals als untergeordnete Tätigkeit.

Es war also ein ziemlich folgenloser Berührungspunkt dreier
sehr unterschiedlicher Künstler. Einflüsse im Werk sind nicht
einmal  beim  damals  noch  prägsamen  Kreisler  vorhanden.  Von
Eisler,  der  später  auch  die  DDR-Hymne  („Auferstanden  aus
Ruinen“)  komponierte  und  dem  Weltstar  Chaplin  ganz  zu
schweigen.  Sie  werden  den  kleinen  Vorfall  bald  vergessen
haben.

Aber so kann’s gehen, selbst wenn sich ganz erlauchte Geister
treffen:  Man  weiss,  dass  die  beiden  vielleicht  größten
Romanautoren des 20. Jahrhunderts, Marcel Proust und James
Joyce, einander ein einziges Mal begegnet sind. Welch ein
funkelnder Dialog über Literatur und Leben hätte daraus werden
können! Doch die beiden Genies wussten – bis auf ein paar
höfliche Floskeln – einander gar nichts zu sagen. Und wie
nennen wir solche fruchtlosen Begebenheiten? Vielleicht sind
es die „blinden Flecken“ der Kulturhistorie.

 

Picassos  neue  Heimat  liegt
mitten  in  Westfalen  –  In
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Münster  eröffnet  ein
erstaunliches Museum mit rund
800 Lithographien
geschrieben von Bernd Berke | 29. Januar 2001
Von Bernd Berke

Zeit für ein kleines Städtequiz. Wir nennen die klingenden
Namen Barcelona, Paris und Antibes in Südfrankreich. Frage:
Welcher Ort gehört noch in diese Reihe?

Seit gestern: Münster. Denn hier gibt es jetzt das weltweit
vierte Museum, das ausschließlich dem Werk des Pablo Picasso
(1881-1973)  gewidmet  ist.  Rund  800  Picasso-Lithographien
(„Steindrucke“)  nennt  das  schmucke  neue  Doppelhaus  im
Druffelschen Hof und dem benachbarten Hensenbau sein Eigen.

Damit  besitzt  man  nahezu  Picassos  Gesamtwerk  in  dieser
Technik. Nur etwa zehn bis zwölf weitere Arbeiten dürften noch
irgendwo  auf  dem  Markt  herumgeistern  –  zu  handelsüblichen
Preisen zwischen 1000 und 200.000 Mark pro Stück. Natürlich
hortet Münster die Blätter nicht exklusiv, denn Picasso hat
seine  Lithographien  meist  in  Auflagen  um  50  Exemplare
herstellen lassen. Auch ist in Antibes, direkt an der Côte
d’Azur,  das  Ambiente  noch  eine  Spur  grandioser.  Doch  wir
wollen nicht meckern. Im Gegenteil.

Gestern  konnte  man  sich  beim  ersten  Rundgang  staunend
überzeugen: In einem relativ kurzen „Litho-Rausch“ (etwa von
1945 bis 1950) hat Picasso weite Sektoren seines ungeheuren
Themenkreises  auch  beim  Stein-  und  Zinkplatten-Druck
ausgeschritten.

Warum die Frau grüne Haare hat

Man kennt die Grundmotive und freut sich immer wieder über die
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Vielfalt, die der Meister ihnen abgewann: Figuren aus Mythos
und  Bibel,  Stiere,  Gaukler,  Faune;  und  besonders  Frauen,
Frauen, Frauen. Denn Picasso hatte – ähemm! – nicht nur einen
hohen „Verbrauch“ an Farbe, Leinwand und Papier…

Eine der schönsten Serien heißt „Frau mit grünem Haar“ (1943).
Der  ewige  Konkurrent  Matisse  hatte  Picassos  Gefährtin
Françoise Gilot gesehen und verzückt gemeint, man müsse die
Süße unbedingt mit grüner Frisur abbilden. Der lüsterne Wunsch
weckte  Picassos  häufig  lodernde  Eifersucht,  und  sogleich
setzte er den Gedanken selbst in die Tat um, bevor es der
Rivale  tun  konnte.  Picasso  stellte  das  Antlitz  der  Gilot
durchweg frontal dar, die nicht minder schöne Jacqueline Roque
zeigte er stets im Profil. Das Wissen des Eroberers: Die eine
wirkt so, die andere so am besten.

Oft ist dasselbe Motiv in verschiedensten (Zwischen)-Zuständen
zu  bewundern,  man  kann  die  feinen  Abstufungen  miteinander
vergleichen. Es ist, als blicke man direkt in die Werkstatt
Picassos: Fehlte nur noch, dass er selbst um die Ecke biegt
und  sich  an  die  alte  Druckmaschine  begibt,  die  hier
gleichfalls  zu  sehen  ist.  Immerhin:  Sein  Sohn  Claude  war
gestern wirklich da.

Zur Eröffnung präsentiert man 210 Arbeiten. Nach und nach soll
(durch  „Rotation“  im  Viermonats-Rhythmus)  die  gesamte
Kollektion vorgestellt werden. Größtenteils ist sie dem heute
72-jährigen Gert Huizinga aus Lengerich zu verdanken. In den
50ern freundete er sich mit Picassos Lieblings-Drucker Mourlot
an, erwarb immer mehr Blätter und hütete sie lange daheim.
Schließlich wuchs ihm das Ganze über Kopf und Dach, so dass er
alle Schätze in eine Stiftung einbrachte, die nun von drei
großen  westfälischen  Finanz-Dienstleistern  getragen  wird.
Nicht immer wird Banken-Geld so gut angelegt.

Graphikmuseum Pablo Picasso, Münster, Königsstraße 5. Geöffnet
ab Sonntag, 10. Sept.: Di-So 10-18, So 11-17 Uhr (Immer nur
100 Besucher auf einmal. Unbedingt erkundigen: Tel. 0251/41



447-0). Eintritt 9 DM. Bestandskatalog 59 DM.

 

Mario  Adorf  –  einfach
denkmalwürdig  /  Zum  70.
Geburtstag  des  großen
Schauspielers
geschrieben von Bernd Berke | 29. Januar 2001
Von Bernd Berke

Diese gedrungene Statur. Dieser dunkel funkelnde Blick unter
buschigen Augenbrauen. Die sprungbereite Gefährlichkeit, die
sich hinter Leutseligkeit so täuschend verbergen kann. Bei ihm
kann das Böse furchtbar charmant und der Charme abgründig böse
sein.

Für harmlose Rollen ist er nicht geschaffen. Und so hat Mario
Adorf,  der  heute  70  Jahre  alt  wird,  im  Laufe  seines
Schauspielerlebens  denn  auch  allem  die  Schattierungen  des
Gangster- und Ganoventums verkörpert; vom debilen Triebtäter
bis zum ehrenwerten Herren im edlen Zwirn. mte: Seinen

Kino-Durchbruch hatte er 1957 in Robert Siodmaks „Nachts, wenn
der Teufel kam“ – als geistesgestörter Serienmörder. Pfiffige
Spielart: 1959 war er der helle Kopf einer Jugendbande in „Am
Tag als der Regen kam“. Gar viele Facetten kamen mit den
Jahren hinzu. Wie sagt man in derlei Fällen: Er ist mit allen
Wassern gewaschen…

Dem altväterlichen Kino den Mief ausgetrieben
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Adorf  zählte  zu  den  ganz  wenigen,  die  dem  altväterlichen
deutschen Kino der 50er Jahre den Mief ausgetrieben haben. Ein
Kraftkerl  seiner  Klasse  konnte  es  mit  dem  Zeitgeist  der
Adenauer-Ära  aufnehmen.  So  wie  Bernhard  Wicki  als
Melancholiker quer zur Mehrheits-Mentalität stand, so Adorf
als  listiger,  frecher,  sturzvitaler  Herausforderer.
Denkmalwürdig.

Seine  ungeheure,  nuanciert  wandelbare  Präsenz  reichte  für
mehrere  Karrieren.  Selbst  in  weniger  ambitionierten
Produktionen  der  60er-  und  70er-Jahre  (Karl  May,  Italo-
Western,  Mafia-Thriller)  merkte  man  auf,  sobald  er  die
Bildfläche betrat. Auch wenn er ein Klischee bediente, war er
zugleich dessen Verneinung.

Rollen bei Schlöndorff, Fassbinder und Billy Wilder

Eine  derartige  Ausnahme-Erscheinung  durfte  auch  den
Regisseuren des „Jungen deutschen Films“ nicht entgehen: In
Schlöndorffs Böll-Verfilmung „Die verlorene Ehre der Katharina
Blum“ spielte Adorf einen zwielichtigen Kommissar, Fassbinder
holte ihn als brachialen Baulöwen (Adorf über die Rolle: „ein
sympathisches Schwein“) für „Lola“, und in Schlöndorffs Oscar-
gekrönter Grass-Adaption „Die Blechtrommel“ war er der Vater
Matzerath. Überdies wurde Adorf von Billy Wilder („Fedora“),
Sam Peckinpah („Major Dundee“) und Claude Chabrol („Stille
Tage in Clichy“) geschätzt. Doch mit Hollywood kam er nicht
zurecht:  „Wäre  ich  dort  geblieben,  hätte  ich  ewig  den
Mexikaner  spielen  müssen“.

Schließlich die bärenstarken Fernsehrollen. Nie war Heimkino
schöner  als  mit  diesen  satirisch  angehauchten  Dramen,  die
unsere  geldlüsterne  Gesellschaft  herrlich  auf  den  Begriff
brachten. Bestimmt kein Zufall, dass Adorf in einigen der
besten TV-Produktionen der letzten Jahrzehnte mitgewirkt hat,
auch als Komödiant von hohen Gnaden.

Unvergessliche Momente in „Kir Royal“ 



Mit diebischen Freude erinnern wir uns an den Kaufhauskönig in
Dieter Wedels „Der große Bellheim“ (1992), an den Gangster-
Paten beim selben Regisseur in  „Der Schattenmann“ (1996).
Einen „Mittelpunktschauspieler“ hat ihn Helmut Dietl genannt.
Wahrhaftig: Wer wird je den furiosen Moment vergessen, wenn
Adorf  in  Dietls  Serie  „Kir  Royal“  (1986)  auf  die  Szene
stampft: „Ich scheiß euch alle zu mit meinem Geld!“ So sprach
der rheinische Klebstoff-Fabrikant Heinrich Haffenloher, der
sich  den  Zugang  zur  Schickeria  erkaufen  wollte.  Daneben
verblassten sogar Franz Xaver Kroetz, Senta Berger und Ruth-
Maria Kubitschek ein wenig.

Sein Rüstzeug hat Adorf, der in Zürich geboren wurde und in
Mayen (Eifel) als uneheliches Kind bei der Mutter aufwuchs, am
Theater  erworben:  1953  besuchte  er  die  Otto-Falckenberg-
SchuIe, von 1954 bis 1960 gehörte er zum Ensemble der Münchner
Kammerspiele.

Und nun können wir es kaum noch erwarten, Adorf als gewieften
Hamburger Senator in Dieter Wedels ZDF-Sechsteiler „Die Affäre
Semmeling“ zu sehen. Dreht schneller, Leute!

Wenn  der  Alltag  ganz  leise
ins  Rutschen  gerät  –  Udo
Scheel und seine rätselhaften
Bilder-Choreographien  in
Recklinghausen
geschrieben von Bernd Berke | 29. Januar 2001
Von Bernd Berke
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Recklinghausen.  Wer  mit  Udo  Scheel  durch  seine  neue
Recklinghäuser Ausstellung geht, bekommt eine Lehrstunde über
Sinnen und Trachten der Kunst gleich gratis hinzu.

Ganz geläufig (und sympathisch selbstironisch) parliert der
60-Jährige  über  seine  Bilder  und  die  kunsthistorischen
Beweggründe. Immerzu hat er passende Beispiele aus Geist und
Geschichte parat – von Malern wie Giotto oder Tintoretto bis
zu erlesenen Literaten wie Victor Hugo oder Robert Walser.
Scheel ist nicht nur ein bildender Künstler, sondern auch noch
ein gebildeter.

Die  Auswahl  in  der  Recklinghäuser  Kunsthalle  bewegt  sich
zwischen zwei Extremen: Gezeigt weiden ungeheuer große und
ganz kleine, sozusagen handliche Bilder. Seit Scheel seinen
Lebensmittelpunkt  von  Münster  nach  Berlin  verlegte  und  im
dortigen  Atelier.  einen  Rundum-Blick  auf  die  Hauptstadt
genießt, arbeitet er vorzugsweise an großformatigen Panoramen.

Vor  den  weiten,  bogenförmigen  Horizonten  blitzen  flüchtige
Eindrücke aus Stadtgängen auf, verstreute Erinnerungs-Splitter
eines allzeit neugierigen Flaneurs. Doch es bleibt nicht beim
vermeintlich  privaten  Kopftheater.  Oft  erweitert  sich  die
Szenerie,  gleichsam  durch  malerische  „Grabungen“,  zum
vieldimensionalen  Geschichts-  und  Geschichten-Raum.

Hier schlägt der einsame Golfspieler seinen Ball, dort hängen
ein paar Herren kopfüber ins Bodenlose, doch gleich daneben
begeben  sich  malerische,  ungegenständliche  Farb-Ereignisse.
Bemerkenswert, wie einer dies alles sinnfällig und formbewusst
in ein Bildgefüge bringt und Widersprüche versöhnt. Verkehrte
Welt, jedoch im Leinwand-Geviert gebändigt.

Scheel malt stets aus dem Gedächtnis, niemals nach Vorlagen.
Wohl  gerade  deshalb  schleichen  sich  gewisse  Versatzstücke
immer  wieder  ein:  seltsam  geformte  Vasen,  möhrensüchtige
Hasen, Zähne fletschende Hunde oder auch monströs verlängerte
rote  Krawatten.  Vollends  erstaunlich:  In  den  Randzonen



etlicher  Bilder  prangen  allerlei  Schreibtischlampen.  Eine
spezielle Besessenheit, eine fetischistische Spielart gar?

Vor allem die Kleinformate, dicht an dicht gehängt fast wie
Cartoons,  haben  einigen  Witz.  Es  sind  vielgliedrige
Rätselbilder,  freundliche  kleine  Attacken  auf  bürgerliche
Gemütlichkeit, nervös tänzelnde Choreographien grassierender
Neurosen. All das ist ersichtlich dem normal verrückten Alltag
entnommen  und  hebt  doch  schräg  von  ihm  ab.  Sogar  ein
Bügeleisen schlittert – einem soeben getauften Schiffsriesen
gleich  –  vom  Bügelbrett  herab,  als  befinde  sich  auf  dem
Fußboden das Meer. Auch vieles andere steht buchstäblich auf
der Kippe: Besonders die Verhältnisse zwischen Mann und Frau
changieren zwischen Sehnsucht, Gier und Gewalt, Poesie und
Pein.

Einige  Szenen  scheinen  sogar  auf  mögliche  Kriminal-  oder
Schauergeschichten hinzudeuten, doch mörderisch geht es eben
nicht zu. Bizarre Vorgänge werden zwar ins Auge gefasst, aber
letztlich eher milde und nachsichtig lächelnd betrachtet. So
oder so ist das Leben, nehmt’s doch nicht gar zu schwer…

Udo Scheel. Kunsthalle Recklinghausen (am Hauptbahnhof). Bis
15. Oktober. Di-So 10-18 Uhr. Katalog 30 DM.

Und  immer  wogt  das  Werk  –
Jörg Immendorffs wechselhafte
Bilderwelten  im  Dortmunder
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Ostwall-Museum
geschrieben von Bernd Berke | 29. Januar 2001
Von Bernd Berke

Dortmund.  Die  entblößte  Frau  geht  an  Krücken.  Noch  dazu
balanciert sie auf zwei Kugeln. Doch wenn man sie so sieht,
mag man an ein Wunder glauben: Sie wird, wenn auch staksig,
vorankommen.

Das Gemälde, dessen Frauenfigur der altdeutschen Welt des Hans
Baldung, genannt Grien entlehnt ist, könnte als Sinnbild für
weite Teile des Werkes von Jörg Immendorff (55) stehen. Immer
wieder scheint dieses insgesamt so imposante Œuvre ins Stocken
oder Schlingern, mithin in produktive Unruhe zu geraten. Doch
man  kann  sich  darauf  verlassen,  dass  die  Pfade  nicht  in
Sackgassen führen; dass irgendwann eine Wende kommen wird,
eine Nahtstelle, ein wegweisendes Schlüsselbild – oder gar ein
fulminanter Ausbruch des Neuen.

Erst der Pfusch der frühen Jahre, dann immer wieder die Suche,
das  Kraut-und-Rüben-Chaos,  endlich  glücklich  gefundene,
„geschlossene“  Formen:  Mit  solch  beständigen  Wechseln  und
Wogen  lässt  sich  allemal  eine  lebendige  Ausstellung
bestreiten,  in  der  jeder  Raum  (wie  Immendorff  gestern
bemerkte)  „seine  ganz  eigene  Temperatur“  hat.

123  Bilder  und  elf  Skulpturen  von  Immendorff  bietet  das
Dortmunder  Ostwall-Museum  auf.  Der  Überblick  umfasst  alle
Werkphasen des Düsseldorfers, der gewiss zu den prominentesten
Künstlern der Republik zählt. Mit ansehnlichen 40000 Mark ist
denn auch der Preis der Kulturstiftung Dortmund dotiert, den
Immendorff heute in Empfang nimmt. Wer hat, der hat.

Rückblende: Anno 1966 hatte Immendorff ein nahezu fertiges
Gemälde  mit  kräftigen  Pinselhieben  durchkreuzt  und  darauf
geschrieben: „Hört auf zu malen!“ Die Legende besagt, dass in
diesem  Moment  sein  Lehrmeister  Joseph  Beuys  das  Atelier
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betreten  und  „Spitzenbild!“  gerufen  habe.  Es  soll  ein
Zündfunke  gewesen  sein:  Fortan  strebte  Immendorff  Bilder
jenseits  der  Bild-Gewissheit  an,  und  allzeit  kämpften
thematische  Vorlieben  mit  rein  malerischen  Impulsen.

Früher schlug das Herz ganz links: Plakative Bilder in der
(freilich  halbwegs  reflektierten)  Nachfolge  eines
„Sozialistischen Realismus“ bestimmen Immendorffs Kunst-Kurs
der 70er Jahre. In Dortmund finden sich einige Beispiele. Ohne
zuweilen faule Kompromisse zwischen Bildlichkeit und Schrift
kommen  sie  nicht  aus.  Heute  betrachtet,  ist’s  knallrote
Nostalgie.

In den 80ern wurde Immendorff, zumal mit seiner Bilderserie
„Café  Deutschland“,  zum  Seismographen  gesamtdeutscher
Tendenzen  –  wie  Martin  Walser  oder  Botho  Strauß  auf
literarischem  Felde.  Ganze  Geschichts-Bühnen  tun  sich  in
diesen  theatralischen  Großformaten  auf,  der  Adlerblick  des
Künstlers stößt meist von oben auf solche Szenerien. Bilder,
an deren Vielgestaltigkeit man sich satt schauen könnte.

Ein  Hauptaugenmerk  der  Dortmunder  Auswahl  gilt  indes
Immendorffs jüngstem Schaffen. Man wird Zeuge einer Abkehr vom
breit ausgespielten erzählerischen Gestus. Es wirkt wie ein
Rückzug von historischen Anklängen, wie eine Zurüstung zum
Gang ins Elementare. Vielfach wird surreales Formen-Vokabular
erkundet, in ganz eigener, souverän zitierender Kombinatorik.
Manchmal schnurrt die vordem so reichhaltige Bilderwelt zum
Schattenriss zusammen; oder zum ungeheuer rot pulsierenden,
organisch  blasenhaften  Gebilde.  Weniger  Inhalts-Oberfläche,
mehr Tiefe – ein typisch deutscher Zug?

„Immendorff – Bilder“. Museum am Ostwall, Dortmund. Eröffnung
Samstag, 2. September, 17 Uhr. Ausstellung 3. Sept. bis 22.
Okt. Di/Mi/Fr/So 10-18, Do 10-20, Sa 12-18 Uhr. Eintritt 4 DM,
Katalog 45 DM.



Energische  Bilder  aus  dem
Bauch der Erde – Arbeiten aus
50 Jahren von Erwin Bechtold
in Ahlen
geschrieben von Bernd Berke | 29. Januar 2001
Von Bernd Berke

Ahlen. Ein Mann hält Rückschau: Erwin Bechtold, vor 75 Jahren
in  Köln  geboren,  bewegt  sich  seit  rund  einem  halben
Jahrhundert  auf  der  Kunstszene.  Nun  blickt  er  im  Ahlener
Museum auf sein reiches Schaffen. Etliche Bilder hat er lange
nicht mehr gesehen – und nun ist er überrascht, wie treu er
sich selbst in all der Zeit geblieben ist.

Man wird nicht gar so viele 75-Jährige finden, die derart
neugierig und vital sind wie der hoch aufgeschossene, vom
Leben  anscheinend  gar  nicht  gebeugte  Bechtold.  Seine
Bekenntnisse sind allemal in die Zukunft gerichtet: „Nichts
ist endgültig fertig“. Oder: „Für mich ist nicht so spannend,
was ich gestern gemacht habe, sondern was ich morgen machen
werde“. Beständiger Zweifel am Geschaffenen hält seine Bilder
und wohl auch ihn selbst jung.

Zu Beginn der 50er Jahre hatte er – damals für Deutsche noch
eine abenteuerliche Reise – in Paris beim berühmten Fernand
Léger („Ungeheure Ausstrahlung, aber ein miserabler Pädagoge“)
frühe  künstlerische  Impulse  empfangen.  Seit  1958  lebt  der
künstlerische Autodidakt (von Haus aus Setzer und Drucker) die
meiste Zeit auf Ibiza.

Und seine Kunst? Nun, sie beruht zuallererst auf konstruktiven
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Bildgerüsten,  auf  immer  wieder  anders  und  oftmals  seriell
durchgespielten  Grundformen  wie  etwa  Quadrat,  Winkel  oder
Bogen.

So unberechenbar wie das Leben

Doch er arbeitet keinesfalls streng geometrisch, nicht Maß für
Maß.  „Gestische  Ausbrüche“,  spontan  gesetzte  Bewegungen  im
Bild hauchen den statischen Mustern Odem ein und beziehen ihre
Energien  wohl  auch  aus  Bechtolds  heftigen  informellen
Anfangen. Es ist also langst nicht alles Kalkül. Diese Bilder
sind so wenig berechenbar und mitunter so irritierend wie das
Leben.  Doch  sind  es  Werke,  auf  deren  Qualität  man  sich
durchweg  verlassen  kann,  denn  der  einstige  documenta-
Teilnehmer (1968) entlässt offensichtlich kein Werkstück aus
seinem Atelier, das nicht bis ins Letzte sinnreich gefügt
wäre.

Mit  gehäufeltem  Sand  vermischt,  bekommen  die  Farbspuren
mitunter eine greifbare Materialität, als seien sie von einem
Vulkan ausgespien worden – tief aus dem Bauch der Erde. Über
einige Bilder ziehen sich Ritzungen oder gar Kraterspuren, aus
denen lackartig glänzende Farb-Bahnen sanft glitzern. Dieser
Kontrast verstärkt die Wirkung der ansonsten stark aufgerauten
Oberflachen – und umgekehrt: Das Schrundige lässt das samtig
Schimmernde umso stärker hervortreten.

Mit heutigen Mitteln alte Themen aufgegriffen

In  Ahlen  ist  man  so  klug,  keine  strikte  Chronologie
einzuhalten, sondern beispielsweise Bilder von 1959 direkt mit
neuesten Arbeiten zu konfrontiercn. Und siehe da: Sie passen
geradezu  phänomenal  zueinander,  wenn  auch  das  Werk  sich
zeitgemäß entwickelt und entfaltet hat. Das zumeist erdhafte
Farbspektrum  mit  so  vielen  grauen,  braunen,  schwärzlichen
Tönen hat sich im Prinzip ebenso gehalten wie das Interesse an
gewissen Form- und Flächen-Strukturen. Man merkt, dass hier
stets derselbe Geist am Werke war.



Bechtold  hat  sich  innig  in  seine  früheren  Phasen
hineinversetzt und zur Schau ein Künstlerbuch gestaltet: Mit
seinen  heutigen  Mitteln  greift  er  die  ehemaligen  Stile
nochmals auf – sozusagen eine monologische Zeitreise, aus der
flirrende  Spannung  erwächst.  Und  so  kommt  einem  die
Ausstellung zum 75. Geburtstag des Künstlers auch gar nicht
vor  wie  eine  hehre  Retrospektive  im  Sinne  eines
Schlusspunktes,  sondern  just  wie  eine  Zwischenbilanz.
Fortführung  jederzeit.

Erwin Bechtold: „Wie war das. Wie ist das“. Kunstmuseum Ahlen.
Bis 5. November. Di/Do 15-18, Mi/Fr 15-19, Sa/So 10-18 Uhr.
Eintritt 8 DM (Gag wegen des Künstler-Geburtstages: 75-Jährige
zahlen nichts). Künstlerbuch 65 DM.

Vom Bergmann zum Baulöwen mit
Rolex – Peter F. Bringmanns
klischeereicher  Dortmund-
Krimi „Der Schnapper“
geschrieben von Bernd Berke | 29. Januar 2001
Von Bernd Berke

Ganoven tragen vorzugsweise Rolex-Uhren, büchsen gern nach Rio
aus  und  müssen  irgendwann  aus  diesem  Grunde  sterben:  „Er
wusste zu viel…“

Mit solchen längst totgesagten Klischees (Marke 50er Jahre)
wirft Peter F. Bringmanns Dortmund-Krimi „Der Schnapper“ (ZDF,
Sa., 20.15 Uhr) nur so um sich. Es wäre zum Verzweifeln, gäbe
es da nicht die erzsympathische Titelfigur, Horst Krause als

https://www.revierpassagen.de/90259/vom-bergmann-zum-bauloewen-mit-rolex-peter-f-bringmanns-klischeereicher-dortmund-krimi-der-schnapper/20000826_1304
https://www.revierpassagen.de/90259/vom-bergmann-zum-bauloewen-mit-rolex-peter-f-bringmanns-klischeereicher-dortmund-krimi-der-schnapper/20000826_1304
https://www.revierpassagen.de/90259/vom-bergmann-zum-bauloewen-mit-rolex-peter-f-bringmanns-klischeereicher-dortmund-krimi-der-schnapper/20000826_1304
https://www.revierpassagen.de/90259/vom-bergmann-zum-bauloewen-mit-rolex-peter-f-bringmanns-klischeereicher-dortmund-krimi-der-schnapper/20000826_1304


Kommissar  Schrader.  Der  verabscheut  Handys  und  all  den
neumodischen Kram. Auch nimmt er stets den Bus. Nur keine
Hektik. Ja, selbst seine Ehe ist, völlig krimi-untypisch, noch
nach 25 Jahren glücklich. Mit einer Mischung aus barockem
Wesen und ortsüblichen Kumpel-Qualitäten hebt Krause einfach
die Laune. Und man hält natürlich zu ihm, wenn er es mit einem
jungen Chef-Schnösel zu tun bekommt.

Apropos Kumpel: Der Kriminalfall, den man beinahe aussparen
könnte, ergibt sich zwischen ehemaligen Bergbau-Kollegen, die
vor 15 Jahren zu plötzlichem Reichtum gelangt sind. Damals gab
es eine Explosion mit mehreren Toten, bald darauf machte der
Pütt dicht. Alles Zufall? Wohl kaum: Ein Ex-Sprengmeister hat
es gar zum Baulöwen gebracht, der die halbe Stadt zubetoniert
und offenbar Leute im zuständigen Amt besticht. Oha! Und das
in Dortmund. Kaum zu glauben, oder?

Das erste Opfer (einst Steiger, dann Inhaber einer Lottostelle
in  Aplerbeck)  muss  gleich  zu  Beginn  in  der  Halle  der
stillgelegten Zeche zu Tode stürzen. Sehr dekorativ. Natürlich
hat jemand nachgeholfen. Wir sehen ja alles mit an, wie denn
überhaupt  der  ganze  Film  zwar  konfus  und  hanebüchen
daherstolpert, aber letztlich völlig rätselfrei bleibt: Der
alte Kumpan Rolf (Edgar M. Böhlke) war’s, zum Schrecken seiner
früheren  Spießgesellen  aus  Brasilien  zurückgekehrt  und  in
einer schäbigen Absteige hausend. Dort sinnt er weiter auf
Erpressung und Mord.

Mit lahmer Routine hakt Rolf sein dürftiges Repertoire ab. Es
ist  allemal  von  vorgestern.  Zwischen  Szenen  mit  tödlichem
Schlangenbiss (Serum in Reichweite, doch der Schurke zertritt
die  Ampulle)  und  einzementierter  Leiche  spielen
Bergmannskapellen ihr „Glück auf“ und dergleichen. Auch sagen
die Leute „watt“ und „datt“. Putzige Folklore fürs übrige
Deutschland. Etwa so, wie sie in Hawaii vor Touristen Hula
tanzen. Gebt Baströckchen für Dortmund!



Die Frau denkt nach, der Mann
schweift  ab  –  Gisela
Brinkmann  und  Manfred  Vogel
im Wittener Museum
geschrieben von Bernd Berke | 29. Januar 2001
Von Bernd Berke

Witten. „Männer sind Kopfmenschen. Frauen haben es mehr mit
Gefühlen“. Ein längst widerlegtes Klischee, oder? In der neuen
Ausstellung des Märkischen Museums verhält es sich jedenfalls
pfeilgerade umgekehrt.

Die  Wittener  Künstlerin  Gisela  Brinkmann  (Jahrgang  1955)
verfolgt strenge Gedanken-Konzepte, während der in Duisburg
lebende  Prof.  Manfred  Vogel  (Jahrgang  1946)  nach  eigenem
Bekunden „aus dem Bauch heraus“ arbeitet.

Gisela Brinkmann sammelt seit 1991 Tulpen, Tulpen und immer
wieder Tulpen. Sie kauft sie jedoch nicht im Blumenladen,
sondern pflückt die Pflänzchen hie und da, auch schon mal (mit
Leuchtweste  und  Botanisier-Tütchen  ausgerüstet)  in
öffentlichen  Anlagen.  Launiges  Katalog-Zitat:  „Gisela
Brinkmann klaut auch. Sie ist eine Tulpenräuberin“. Allerdings
eine ganz harmlose – und noch dazu unterwegs im Dienste der
Kunst.

Hat sie die „Beute“ heim gebracht, so hält sie mit Acrylfarbe
möglichst  exakt  die  staunenswert  vielfältigen  Farben  als
jeweils monochrome Rechtecke fest. Jede Tulpe leuchtet anders.
Bevor die Pflanzen ganz verwelken, greift die Künstlerin zu
den  Blütenstempeln  und  „stempelt“  buchstäblich  mit  ihnen
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symbolische Datums-Zeichen unter die Farbreihen. Es sieht zart
aus, wie eine japanische Tuschzeichnung.

Wie die Farben von 733 Tulpen in den Computer geraten

Die gesamte Aktion wird zudem penibel auf Farb- und Zeitkarten
erfasst,  schließlich  als  Datenbank  in  den  Computer
eingespeist. 733 Exemplare sind inzwischen verzeichnet. Ein
Internet-Auftritt hätte theoretisch das Zeug zur heimlichen
Kult-Seite.  Ob  die  Netz-Adresse  www.tulpen.de  wohl  schon
vergeben ist?

Was nach Art eines naturwissenschaftlichen Forschungsprojektes
abläuft, treibt durchaus ästhetische Blüten hervor. Die aus
Blumenblättern gewonnenen Farbmeditationen erweisen sich auch
als Chiffren der vergehenden Zeit, des eigenen Lebens, das
sich nicht festhalten lässt. „Ich sammle Farben“, sagt Gisela
Brinkmann.  Ebenso  gut  könnte  sie  sagen:  „Ich  sammle
Augenblicke“.

Dies kann auch Prof. Manfred Vogel, einst Meisterschüler bei
Gerhard Hoehme, mit Fug von sich behaupten. In Witten sieht
man,  wie  seine  fotografische  und  seine  malerische  Arbeit
einander wechselseitig beeinflussen.

Prof. Vogels „Votos“ mit V

Vogel nennt seine Lichtbilder „Votos“ – mit V. So will er
andeuten, dass sie etwas ganz Persönliches seien: Vo-gels Vo-
tos  eben.  Er  fotografiert  vorzugsweise  das  Entlegene,
Randständige,  welches  sich  der  Wahrnehmung  sonst  beinahe
entzieht: Risse in der Asphaltdecke, verwitterte Steine und
dergleichen.  In  Zweier-Kombinationen  gehängt,  beginnen  die
vermeintlich  „unscheinbaren“  Motive  miteinander  formal  zu
kommunizieren, manchmal auch zu streiten: ruhige Fläche gegen
Ballung, Schärfe gegen Unschärfe…

Ähnlich verliert sich Vogel auch als Maler gern im Ungefähren:
Er nimmt vage Assoziationen auf, verfolgt geringste Spuren



streunend,  schweift  ab,  setzt  nur  gelegentlich  Kontrast-
Schärfen.  In  vielen  Ländern  unterwegs,  begreift  Vogel  die
Bilder auch als Reisetagebuch des Sich-Treibenlassens.

Das malerische Resultat etlicher Streifzüge über Märkte in
Paris  lässt  das  Ursprungsthema  freilich  nur  noch  wie  aus
nebelhafter Ferne anklingen. Auch das Fußballfieber. das Vogel
zur  EM  1996  vor  dem  Fernsehgerät  packte,  führte  zwar  zu
Bildtiteln wie „Wembley“ und „Tifosi“; Farben und Formen aber
flüchten vom Anlass weg: hinaus ins Freie.

Gisela Brinkmann / Manfred Vogel. Märkisches Museum, Witten
(Husemannstraße 11). Bis 15. Oktober. Di-So 10-13 und 14-17
Uhr. Eintritt frei.

Die  Sprachschützer  sehen
Dämme brechen – Hagen: Erste
Regionalgruppe  des
Bundesverbandes formiert
geschrieben von Bernd Berke | 29. Januar 2001
Von Bernd Berke

Hagen.  Sie  waren  bundesweit  am  schnellsten:  Von  allen
Sektionen  des  „Vereins  Deutsche  Sprache  e.  V.“,  der  sich
vornehmlich gegen ein Übermaß englischer Begriffe wendet, hat
sich  die  Regionalgruppe  im  Postleitbezirk  58  als  erste
satzungsgemäß  formiert.  Sie  nennt  sich  „Verein  Deutsche
Sprache – Grafschaft Mark“.

Der Name klingt konservativ, und auch die Forderungen, die zur
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Vereinsgründung  im  Hagener  Lokal  „Zum  Bauernhaus“
(„gutbürgerliche  Küche“)  erhoben  wurden,  hatten  eher  mit
ängstlichem  Bewahren  zu  tun.  Eigentlich  kein  Wunder:  Das
Durchschnittsalter  der  Erschienenen  lag  bei  60  Jahren.
Jedenfalls war unentwegt von der „Flut“ angloamerikanischer
Wörter; die ins Deutsche eindringen, die betrübte Rede.

Vereinzelt vernahm man auch schon mal solche Töne: Warum nur
solle man nicht stolz auf die deutsche Sprache sein? Das dürfe
man ja heute nicht mehr laut sagen, bedauerte einer. Nun ja,
wenigstens Patriot wolle er sein dürfen. So wie die Franzosen,
die ihre Sprache ganz anders verteidigten als wir, die den
Kindern  das  Englische  bald  schon  im  ersten  Schuljahr
beibringen  würden.  Dann,  so  das  Lamento,  wäre  einer  der
letzten Abwehr-Dämme gegen fremdes Wortgut gebrochen.

Insgesamt  hat  der  vom  Dortmunder  Professor  Walter  Kramer
geleitete  Verein  fast  11000  Mitglieder.  Zwischen  Witten,
Schwelm, Schwerte, Iserlohn und Lüdenscheid (besagter „58er“-
Bereich) sind es etwa 150, davon kam rund ein Drittel zum
allerersten Treff.

Lehrer ansprechen und die Medien beobachten

In  Hagen  konnte  man  alle  Geburtswehen  einer  treudeutschen
Vereinsgründung erleben: Wie wird abgestimmt, was gehört auf
die Tagesordnung, ist der Vorsitzende automatisch Delegierter
bei  künftigen  Bundesversammlungen?  So  sehr  verhedderte  man
sich  in  derlei  Fragen,  dass  sämtliche  Sprachprobleme
vorübergehend  in  den  Schatten  traten.

Rasch  ging’s  hingegen  mit  der  Wahl  des  regionalen
Vorsitzenden: Dr. Wilhelm Werth (74) aus Wetter hatte sich
geradezu aufgedrängt; nicht zuletzt, weil der rüstige Herr
offenbar tatendurstig ist. Vor Wochenfrist hatte er in seiner
Heimatstadt  Veranstaltungsplakate  eines  Seefestes  („Fun-
Sport“,  „Livebands“,  „Bungee-Jumping“)  mit  der  Formel  „Wir
sprechen auch Deutsch!“ überklebt, was ihm prompt Rechtshändel



mit  den  Veranstaltern  einbrachte.  Auch  die  Post  missfällt
Werth ganz besonders: „Die mit ihrem Englisch: ,Call-City‘ und
wie der Quatsch alle heißt…“

Nun  wollen  er  und  seine  Getreuen  es  dem  Dortmunder
Bundesvorstand,  „der  manchmal  etwas  lahm  ist“  (Werth),  so
richtig zeigen: Infostände für allerlei Gelegenheiten müssen
her. Lokalpolitiker, Lehrer und Germanisten müssen im Sinne
der Vereinsziele angesprochen werden. Und sogleich ernannte
man  für  jede  Stadt  Beauftragte,  die  die  lokalen  Medien
eingehend „beobachten“ sollen. Wehe also, wenn ein Kollege
etwa beim Kinderfest am Wochenende „coole Kids“ sichten oder
auf dem Sportplatz „Highlights“ erblicken sollte. Dann könnte
es Leserbriefe hageln, oder man steht bei den Redakteuren
gleich „auf der Matte“

Der  Vize-Vorsitzende  Alfred  Bielefeld  (Witten)  brachte  das
Thema Internet zur Sprache: Man müsse die eigene „Homepage“
zur Überzeugungsarbeit nutzen. Wie bitte? Bielefeld, ein wenig
verlegen: „Oh, dafür fällt mir auch kein passender deutscher
Begriff ein“.

Die  nüchterne  Schönheit  –
Essener  Ausstellung  erkundet
Einflüsse  des  Bauhauses  in
Nordamerika
geschrieben von Bernd Berke | 29. Januar 2001
Von Bernd Berke

Essen.  Als  neue  Vereinigung  der  spezialisierten  Künste
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verstand sich das ruhmreiche „Bauhaus“ in Weimar und später in
Dessau.  Alle  Kunstformen  sollten,  auf  der  Basis  soliden
Handwerks, in der Architektur wieder zusammenfinden – fast wie
in einer mittelalterlichen „Bauhütte“, doch den Ansprüchen des
technischen Zeitalters gemäß.

Das  Essener  Folkwang-Museum  führt  nun  vor,  dass  die
Entwicklung inhaltlich und geographisch weite Kreise gezogen
hat. Am liebsten hätten die Bauhaus-Meister (Walter Gropius,
Ludwig Mies van der Rohe, Josef Albers, Laszlo Moholy-Nagy,
Paul Klee, Wassily Kandinsky und etliche andere) mit ihren
Künsten  wohl  das  gesamte  Leben  erfasst.  Es  sollte  keine
Schnörkel mehr geben, alle Formen sollten sich an die Funktion
schmiegen, und zwar in sämtlichen Sparten: Baukunst, Technik,
Werbung, Mode, Theater, Fotografie, industrielle Formgebung…

Schon in der Weimarer Republik war das politisch-soziale Klima
fürs Bauhaus widrig, es ließe sich da eine wahrhaft dämonische
Geschichte von Plüsch-Verlogenheit und Präfaschismus erzählen.
Die  Nazis  vertrieben  das  Bauhaus  1933  endgültig  aus
Deutschland. An diesem Wendepunkt setzt die Essener Schau mit
über 350 Exponaten an. Sie erkundet den nachhaltigen Einfluss
jener  Bauhaus-Künstler,  die  in  die  Vereinigten  Staaten
emigrierten.

Beruhigend zweckmäßig oder kühl abweisend

Am  Beginn  des  Rundgangs  finden  sich  einige  Objekte  und
Dokumente  aus  der  Dessauer  Zeit,  z.  B.  die  berühmten
Stahlrohrmöbel  von  Marcel  Breuer,  Klee-Gemälde  oder  ein
Textil-Musterbuch – und schon geht es flugs über den großen
Teich. Der US-Schwerpunkt der Ausstellung lässt ahnen, wie
tiefgreifend die Bauhaus-Lehre in Chicago und New York gewirkt
hat.  Die  gelegentlich  Furcht  erregenden  Fluchtlinien
amerikanischer Wolkenkratzer-Architektur lassen sich durchaus
beziehen  auf  Gebäude,  die  die  deutschen  Emigranten  dort
errichteten. Die nüchterne Reduzierung aufs Wesentliche, oft
so wohltuend schmucklos und beruhigend zweckmäßig, zeigt hier



mitunter ihr anderes, kühl abweisendes Gesicht.

Zahlreiche Arbeiten amerikanischer Bauhaus-Schüler, die etwa
im  Geiste  Mies  van  der  Rohes  stadtplanerische  Visionen
entwarfen, bezeugen direkte Einflüsse. Die Schau hält hier
auch Überraschungen bereit: Wer hätte etwa gedacht, dass ein
Josef Albers dem späteren Pop-Art-Heroen Robert Rauschenberg
erste Wege gewiesen hat? Bekannter ist schon dieses familiäre
Gespann: Andreas Feininger, Sohn des Bauhaus-Malers Lyonel,
prägte als Bildredakteur e der Illustrierten „Life“ und als
Fotograf die ästhetischen Vorgaben auf diesem Felde mit.

Der  Essener  Baukonzern  Hochtief  finanziert  die  Schau  und
begeht  damit  sein  125-jähriges  Bestehen.  Es  durfte  also
einiges kosten, musste aber huschhusch gehen, weil die Idee
erst vor einem Jahr aufkam, als Hochtief das Klee-Haus in
Dessau restaurierte. So ließen sich Honorare für eine Kölner
Designfabrik  abzweigen,  die  die  Schau  eilends  durchgestylt
hat.  Edel  hat  man  rahmenlose  Bilder  und  Fotos  in  die
Stellwände  eingesenkt,  die  überall  umlaufenden  Schriftzüge
künden  von  Eleganz.  Ob  sich  die  Exponate  dadurch  besser
erschließen, steht aber auf einem anderen Blatt.

„Bauhaus:  Dessau  –  Chicago  –  New  York“.  Museum  Folkwang.
Essen, Goethestraße. 12. August bis 12. November, Di-So 10-18,
Fr 10-24 Uhr. Eintritt 15 DM, ermäßigt 10 DM, Familie 30 DM.
Katalog 50 DM.

 

 



Wild  wuchernder  Wahnsinn  –
Martin  Kusej  bringt  in
Salzburg  „Hamlet“  auf  die
Bühne
geschrieben von Bernd Berke | 29. Januar 2001
Aus Salzburg berichtet Bernd Berke

Ein riesiges Treibhaus steht auf der Bühne. Darin werden in
den nächsten vier Stunden die schlimmsten Dschungel-Pflanzen
wuchern:  Intrigen,  Rachsucht,  Wahnsinn,  Mord.  Zunächst  hat
hier noch wirkliches Grün gestanden, doch das wird gleich zu
Beginn geschnitten, die schütteren Reste dienen bestenfalls
noch als Tarnung für die zahlreichen Spitzel im Staate.

Später wird der gläserne Bau (Bühne: Martin Zehetgruber) nackt
und  kahl  sein  wie  eine  aufgelassene  Industriehalle,  gegen
Schluss wird Schnee liegen. Auch sind die meisten Bodenbretter
verschwunden, man kann nur über dem offenen Schlund der Hölle
balancieren.

Es ist der zunehmend naturwidrige Schauplatz für Shakespeares
große Tragödie „Hamlet“. Anfangs haben wir gesehen, wie das
Areal von Soldaten umstellt war. Diese Wehrhaftigkeit soll
einen perfiden Machtwechsel abschirmen. Hamlets Vater ist von
dessen  eigenem  Bruder  Claudius  umgebracht  worden.  Der  hat
somit nicht nur die Krone an sich gerissen, sondern gleich
noch die Königin, Hamlets Mutter, geheiratet, Das ist die dem
Drama vorausliegende Ur-Szene, die alles weitere Verhängnis
auslöst.

In  Martin  Kusejs  Salzburger  Festspiel-Inszenierung  steht
Hamlet sogleich erbittert frontal zur Gesellschaft, die sich
unterm neuen Herrscher wohlig eingerichtet hat. Sie verhöhnen
ihn, weil nicht auch er sich geschmeidig den Verhältnissen
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anpasst.

Der  König  (Marcus  Calvin)  und  seine  schmierig-mafiosen
Schranzen machen es sich im Luxus bequem. Von sich selbst
scheinen diese Leute zu glauben, sie strahlten die Erotik der
Macht aus. sie seien furchtbar fesch.

Fesch hergerichteter Faschismus dämmert herauf

Und  an  wen  könnte  man  bei  diesem  Stichwort  in  der
Alpenrepublik denken? In der Festspielzeitung hat Kusej, der
aus  Österreich  stammende  Regisseur  des  Stuttgarter
Staatsschauspiels, den Hamlet-Stoff mit Jörg Haiders Aufstieg
in Austria kurzgeschlossen. Es ist etwas faul im Staate. Kusej
sieht  alle  Übel  eines  fesch  hergerichteten  Faschismus
heraufdämmern. Und er stellt die Frage nach Widerstand.

Darf man, wie Hamlet es so lange tut, bedenklich zögern, oder
soll man losziehen gegen „ein Meer von Plagen“? Natürlich geht
ein Weltendrama wie „Hamlet“ in derlei politischer Zueignung
nicht auf, auch wenn hier am tödlichen Ende der Walzer „An der
schönen  blauen  Donau“  aus  den  Lautsprechern  dröhnt,  was
im Premieren-Publikum Buh- und Bravo-Orkane auslöste.

Ästhetisch fesselndes Theater

Doch Kusej hat der Versuchung widerstanden, das Stück nur auf
seine politischen Ängste hin zurechtzubiegen. Gespielt wird
Heiner  Müllers  reimfreie  Übersetzung.  Es  entfaltet  sich
ästhetisch  fesselndes  Theater;  in  Sachen  Sprechkultur
erfreulich  auf  der  Höhe,  szenisch  durchdacht,  die  Tempi
zwischen Furioso und Zeitlupe virtuos wechselnd – und oft
zutiefst  bewegend,  wie  etwa  in  den  Wahnsinns-Szenen  der
Ophelia  (Johanna  Wokalek).  Gewiss:  Einige  Szenen  hat  man
umgestellt, doch all das ist nachvollziehbar.

Hamlet (Samuel Weiss), der den Selbstmord-Monolog gleich zu
Beginn hervorstößt, wühlt sich hier aus anfänglich hilfloser
Verzweiflung heraus und legt sich eine listenreiche Strategie



zu. Atemberaubend, wie der Darsteller die Übergänge zwischen
beiden Haltungen vorführt.

Dieser Hamlet ist gar nicht so sehr der von des Gedankens
Blässe  angekränkelte  Intellektuelle.  Zwar  zaudert  er,  doch
schlägt er hernach umso drastischer zu, kalt bis ans Herz.
Polonius, Rosenkranz und Güldenstern müssen dran glauben. Er
knallt sie ab wie in einem schlechten Film. Hamlets Rache
bekommt  geradezu  terroristische  Selbstläufer-Qualitäten.  Wo
spielte  das  Stück  noch?  Damals  in  Dänemark?  Heute  in
Österreich?  Der  Rest  ist  Schweigen.

Nur  noch  Zerstreuung  und
Betäubung  –  Frank  Castorf
inszeniert  in  Salzburg
Tennessee  Williams‘
„Endstation Sehnsucht“
geschrieben von Bernd Berke | 29. Januar 2001
Aus Salzburg berichtet Bernd Berke

„Big Brother“ hat nun auch Tennessee Williams eingeholt, die
allgegenwärtigen Kameras sind bis zur „Endstation Sehnsucht“
vorgedrungen. Lust auf heftige Eheprobleme? Eine Sekunde, wir
schalten um von der Küche ins Badezimmer, sehen Sie selbst!

Regisseur Frank Castorf hat Williams‘ Nachkriegs-Klassiker von
1947 (George Orwells Roman „1984″ mit dem „Big Brother“-Motiv
erschien  übrigens  1948)  für  die  Salzburger  Festspiele  in
unsere Zeit gezerrt; in eine Zeit, die keine privaten Dinge
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mehr  zulässt,  in  der  jedes  ordinäre  Gezeter  sogleich  für
schrille Talkshows zugespitzt wird. Und so übermittelt denn
auch  ein  TV-Bildschirm  in  dieser  Inszenierung  mancherlei
Szenen  zwischen  Dusche  und  Toilette.  Anders  als  im
Originaltext, quetschen sich die Beteiligten auch schon mal zu
dritt oder sechst auf der Bettstatt und vollführen groteske
sexuelle Turnübungen.

Willkürliche Einschübe und jede Menge Zeitgeist

Die Geschichte vom geradezu tierhaft virilen „Proll“ Stanley
Kowalski, der die ungleich zarteren Seelen seiner Frau Stella
und  ihrer  Schwester  Blanche  sozusagen  mit  bloßen  Fäusten
zermalmt,  wird  von  Castorf  mit  willkürlichen  Einschüben
versehen. Kowalski, der ja nun einmal aus Polen in die USA
eingewandert  ist,  bekommt  eine  fetzenhafte  Solidarnosc-
Biographie  verpasst,  er  soll  einst  an  der  Seite  (und  im
Schatten) Lech Walesas für die Freiheit gekämpft haben. Doch
von seinen früheren Utopien ist nichts geblieben als eine
ziellos rasende Energie am Rande der Kriminalität. So ähnlich
ergeht’s hier allen: Das früher Erträumte zeigt nur noch seine
albtraumhaften Fratzen.

Trostlos wirkt die unbehauste Szenerie. Gegen Ende wird diese
auf grelle Art dürftige Kleinwohnung der Kowalskis (Bühne:
Bert Neumann) so weit nach hinten gekippt, dass alles Mobiliar
verrutscht und die Darsteller sich nicht mehr auf den Beinen
halten können. Die Welt ist also mal wieder ein unrettbar
sinkendes Schiff. Doch dieser im Theater ach so gängige Befund
wird  nicht  so  sehr  erkundet,  sondern  schlichtweg
vorausgesetzt.

Alles ist mies, aber wir spielen’s munter ‚runter

Mögliches Motto: Alles ist mies, aber wir spielen’s munter
‚runter. Als sei’s eine Bochumer Regietat nach Art von Jürgen
Kruse,  wird  unablässig  Popmusik  ins  triste  Geschehen
eingeschleust – von Lou Reed („Perfect Day“) bis „Oasis“.



Überhaupt  wird  das  menschliche  Elend  allzeit  mit  Singsang
verkleistert, den Rest erledigt „Doktor Alkohol“. Ruhe und
Besinnung  sind  nicht  mehr  vorgesehen,  nur  Zerstreuung  und
Betäubung. Noch so ein Befund, der etwas für sich hat; wie
denn Castorf überhaupt etlichen grauslichen Zeitgeist auf die
Bühne  schaufelt.  Und  zwischendurch  lässt  er  sogar  einige
kostbare  Momente  stehen,  in  denen  das  wahre  Leiden  an
Sehnsucht  und  Begierde  hindurch  schimmert.

Auf die Nerven geht aber diese Manier: Stets werden Sätze
wiederholt und auf die schrille, zumeist hysterische Spitze
getrieben.  Das  schmälert  die  durchaus  achtbaren
schauspielerischen  Leistungen.  Der  Text  geht  vielfach  im
Gebrüll oder Gewinsel unter. Alle Haltungen sind nur noch Pose
und  Zitat,  eine  Lebensgeschichte  geschweige  denn  eine
umrissene Identität scheint keine dieser Figuren zu haben. Sie
alle existieren nur noch als zumeist infantile Improvisationen
ihrer selbst.

Henry Hübchen als Stanley Kowalski flattert zwischen haltloser
Wut, fast schon rührend lachhafter Kraftmeierei und bloßer
Leichtfertigkeit. Kathrin Angerer als Stella oszilliert als
piepsiger Marilyn-Monroe-Verschnitt zwischen Vorstadtschlampe
und Sensibelchen, und auch Silvia Rieger als Blanche, ehemals
wohl attraktiv, ertrinkt in Augenblickslaunen.

Unter  vier  Schlagworte  fasst  das  mit  superklugen  Essays
gesättigte Programmheft die Zeitdiagnose: Danach herrschen in
diesen unseren Tagen: Verwahrlosung, Lebensgier, Paranoia und
Depression. All dies prägte die Inszenierung, die ein Gewoge
aus Bravo- und Buh-Rufen hervorrief. Wie sagte doch die Frau
vom Frittenstand am Theater, die tags zuvor die Generalprobe
gesehen hatte: „Es ist halt a Problemstück“. Ei, freilich.



Die Muster des Sichtbaren –
Ein  ganz  Großer  der
Abstraktion:  Ellsworth  Kelly
und seine Zeichnungen in Bonn
geschrieben von Bernd Berke | 29. Januar 2001
Von Bernd Berke

Bonn.  Ein  Amerikaner  in  Paris.  Vielleicht  hat  er  sich
zwischendurch im Hotel schrecklich gelangweilt. Unentwegt hat
er jedenfalls die Fensterkreuze des Zimmers gezeichnet, als
gäbe  es  in  dieser  Stadt  sonst  nichts  zu  sehen.  Doch  aus
solcher müßigen Selbstbegrenzung quillt oft das Ungeahnte in
der Kunst.

Ellsworth Kelly, der 1948 aus Boston/USA nach Frankreich kam
und dort bis 1954 lebte, gilt heute als einer der ganz großen
Abstrakten  der  Nachkriegszeit.  In  Fensterformen,
Schienenmustern der Pariser Metro, Spiegelungen auf dem Wasser
der Seine oder denLinien- und Netzstrukturen von Tennisplätzen
entdeckte er seinerzeit serielle Grundmuster oder „Module“,
die  sich  trefflich  variieren  ließen  –  erst  recht  unter
gezieltem Einsatz des Zufalls.

Etwa  so:  Einige  Pinselhiebe  vollführen,  sodann  das  Bild
zerteilen und auf gut Glück neu collagieren. Oder so: Gleich
mit verbundenen Augen malen, die Linien frei fließen lassen.
Man staunt über die geradezu klassische Formvollendung, die
auf solche Weise reifen kann.

Nah am Moment der Ideenfindung

Die  größtenteils  noch  nie  öffentlich  gezeigten  Arbeiten
befinden  sich  überwiegend  im  Besitz  des  Künstlers.  Der
vierfache documenta-Teilnehmer (erstmals 1968) eröffnet somit
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einen Einblick in seine Werkstatt. 1992 sah man in Münster
Kellys  Gemälde.  Im  Bonner  Kunstmuseum  führen  nun  die
Zeichnungen  aus  der  Frankreich-Zeit  zurück  zum  Moment  der
Ideenfindung,  näher  an  den  Zündpunkt  des  künstlerischen
Prozesses heran.

Kelly fand zu einer Bildsprache, aus der jede individuelle
Handschrift  getilgt  war.  Diese  Un-Persönlichkeit  hat  er
zeitlebens angestrebt. Expressive Gebärden blieben ihm ebenso
fremd  wie  die  Figuration,  die  nur  zu  Beginn  seines
zeichnerischen  Oeuvres  auftaucht,  freilich  schon  als  karge
Inventur, gleichsam als Zufalls-Schnappschuss: Man sieht die
Mal-Utensilien auf einem Tisch verstreut, dahinter im Spiegel
den Unterkörper des Künstlers, kopflos anonym.

In  einem  weiteren  Schritt  mutieren  die  Farbtiegel  zu
abstrakten Formen. Auf der Suche nach einer „Grammatik“ des
Sehens spürt Kelly die offenbar allzeit gültigen Raster hinter
den Dingen auf, er lotet Farb- und Raumverhältnisse aus – bis
an den Saum der völligen Stille und Leere. Oft scheint es, als
sei  sein  Blick  zunächst  beiläufig  wie  im  Traum  zu  diesen
Rändern  hin  geglitten,  ja  geirrt,  dann  aber  plötzlich
„scharfgestellt“  worden.

Das Trinkglas sieht immer wieder anders aus

Der heute 77-Jährige ist kein großer Erklärer seiner selbst,
man möchte ihn beinahe für ein wenig schrullig halten. Seine
Anekdoten über andere Berühmtheiten der neueren Kunsthistorie
bleiben in Ansätzen stecken. „I loved Miró.“ Warum? Nun ja,
einfach so.Als er Willem de Kooning oder Gerhard Richter traf,
habe man einander Wertschätzung bekundet. Soso. Auch nicht
allzu aufschlussreich.

In  Bonn  beschränkt  sich  sein  Kommentar  zur  ausgestellten
Werkgruppe letztlich auf den Satz „Zeichnen ist wahrnehmen“.
Zur Erläuterung nimmt er ein Trinkglas in die Hand, kippt und
dreht es. Effekt: Der Kreis der Glasöffnung sieht immer wieder



anders aus – je nach Perspektive wie eine Ellipse oder ein
bloßer Strich. Ein wahrhaft elementarer, kontemplativer Zugang
zur sichtbaren Welt.

„Spectrum  Colors  Arranged  by  Chance“  (Spektralfarben,  nach
Zufall  arrangiert)  heißt  ein  Kelly-Bild  mit  1600  bunten
Quadraten. Man mag kaum glauben, dass es aus dem Jahr 1951
stammt, wirkt es doch wie ein mit Pixeln übersätes Feld der
neuesten Computerzeit. Die Zukunft war eben immer schon da.

Ellsworth  Kelly:  „The  Early  Drawings“  (Die  frühen
Zeichnungen). Kunstmuseum Bonn. Bis 10. Sept. Di-So 10-18, Mi
10-21 Uhr. Katalog 59 DM.

Sanftes  Licht  aus
paradiesischen  Gefilden  –
Amsterdamer  Rijksmuseum
präsentiert  „Das  Goldene
Zeitalter“
geschrieben von Bernd Berke | 29. Januar 2001
Von Bernd Berke

Amsterdam. Wichtig ist nicht nur wie, sondern auch wo man
lebt. Für einen Maler gilt dies wohl erst recht. Da gibt es
beispielsweise diese Sache mit dem „Delfter Licht“, das sich
unvergleichlich mild ausbreitet und alle Dinge in eigentümlich
beruhigender Klarheit hervortreten lässt.

Wer weiß: Vielleicht wäre Jan Vermeer als Künstler ein ganz
anderer geworden, hätte ihn nicht dieses Licht umhüllt und ihm

https://www.revierpassagen.de/90123/90123/20000708_2344
https://www.revierpassagen.de/90123/90123/20000708_2344
https://www.revierpassagen.de/90123/90123/20000708_2344
https://www.revierpassagen.de/90123/90123/20000708_2344
https://www.revierpassagen.de/90123/90123/20000708_2344


die Welt vor Augen geführt. Er musste es „nur“ noch malen…

So ist denn in der famosen Amsterdamer Ausstellung „Der Glanz
des  Goldenen  Jahrhunderts“  ein  Kapitel  eben  jenem  Delfter
Phänomen gewidmet, dessen Wirkungen auch bei Künstlern wie
Pieter de Hooch und Gabriel Metsu zu gewahren sind. Man schaue
nur, wie sich dieses Licht, als fließe es aus paradiesischen
Gefilden, in Vermeers Meisterwerk „Die Küchenmagd“ sanft über
den Brotkorb ergießt. Man schaue und staune.

So  wird  es  einem  in  dieser  einmaligen  Sonderschau  zum
200jährigen Bestehen des Rijksmuseums öfter ergehen. Zu sehen
sind  aus  aller  Welt  zusammengeführte  Schätze  des  Goldenen
Zeitalters  der  niederländischen  Kunst,  also  aus  dem  17
Jahrhundert.

In 23 sinnreich aufbereitete Abteilungen gliedert sich die
Fülle  der  200  prächtigen  Exponate,  darunter  auch  kostbare
Alltagsgegenstände  jener  Ära  wie  etwa  edles  Mobiliar  und
funkelnde  Trinkgefäße.  Die  relativ  kurze  Anreise  nach
Amsterdam lohnt sich aber vor allem wegen der meisterlichen
Gemälde von Rembrandt, Frans Hals, Vermeer und anderen.

Abschied von der Harmlosigkeit

Gleich  eingangs  steht  man  vor  zwei  denkbar  verschiedenen
Darstellungen des Heiligen Sebastian. Während Joachim Wtewael
anno 1600 den Märtyrer sogar im Moment des größten Schmerzes
mit makellosem Leibe zeigt, erscheint er auf dem 1625 gemalten
Bild von Henrik Ter Brugghen als Mensch aus Fleisch und Blut,
den man mit Pfeilen übel zugerichtet hat. Lichtführung und
Schattenwurf verleihen der Szene eine ungeheure Dramatik. Der
Einfluss eines Caravaggio ist unverkennbar.

Es ist, als seien Strategien szenischer Dramatisierung an die
Stelle  religiöser  Überhöhung  getreten.  Zur  gekonnten
Inszenierung zählt auch die Wahl des einzig richtigen Gipfel-
Moments, beispielhaft zu sehen an Rembrandts „Raub der Europa“
(1632).



Hier  also  haben  wir  den  Eintritt  ins  große  Zeitalter  der
niederländischen Kunst, in dem sich nicht nur das Menschenbild
ändert.  Auch  der  allmähliche  Übergang  von  idealisier-  ten
Phantasie-Landschaften  zu  realistischen  Panoramen  ist  ein
Thema der Ausstellung. Die Seestücke ergehen sich nicht mehr
im unnatürlich lieblichen Spiel der Wellen, sondern schildern
die volle, lebensbedrohliche Wucht der Meereswogen. Es sind
Abschiede von der Harmlosigkeit.

Wirtschaftlich  waren  die  Niederlande  damals  erstarkt.  Wohl
auch deshalb wurden sinnliche und weltliche Dinge, wurde die
Aneignung der greifbaren Wirklichkeit zur größten Triebkraft
der  Künste.  So  raffiniert  und  täuschend  echt  wirken  etwa
manche  Stillleben,  dass  man  am  liebsten  in  die  Früchte
hineinbeißen würde. Hier ist Genauigkeit eine Lust, dort ein
Schock: Rembrandt gibt uns in „Die Anatomie des Dr. Tulp“
einen  fast  drastisch  deutlichen  Einblick  ins  Handwerk  der
Chirurgen – und eine Ahnung von der Vergänglichkeit allen
Lebens.

Sinnlichkeit und Gier

So exakt die Abbilder erscheinen mögen, so tragen sie doch
symbolische Fracht: Ein Hochzeitsporträt des Frans Hals (um
1622)  lässt  sich  letztlich  nur  verstehen,  wenn  man  weiß,
welche  Bedeutung  die  Pflanzen  als  Sinnbilder  des
Treuegelöbnisses  haben.

Von berstender Sinnlichkeit, freilich auch von Gier künden die
Genrebilder  mit  all  den  Huren,  feuchtfröhlichen  Zechern,
Kupplerinnen und lüsternen Freiern. Doch es gibt auch die
geläuterte Liebe: Welcher höhere Sinn und Edelmut waltet in
Rembrandts Paarbildnis „Isaak und Rebekka“ („Die Judenbraut“,
um 1665), dem Inbild lebenslanger Treue!

Amsterdam, Rijksmuseum (Stadhouderskade 42 / Tel. 0031/20 67
47 047). Bis 17. September. Tägl. 10-17 Uhr. Dt. Katalogbuch
(Belser Verlag) 98 DM.



Das  Fischstäbchen  und  die
Küchen dieser Welt
geschrieben von Bernd Berke | 29. Januar 2001
Von Bernd Berke

Das  glaubt  einem  erst  mal  niemand.  „Ein  Fischstäbchen-
Kochbuch? Gibt’s doch gar nicht!“ Gibt’s wohl! Von wegen:
Packung auf, unaufgetaut rein in die Pfanne, goldgelb braten
und  rasch  verzehren.  Diese  freudlosen  Zeiten  sind  vorbei.
Jetzt  können  die  Freunde  des  Fischstäbchens  in  Vielfalt
schwelgen.

Obwohl: Eigentlich sind „Fischstäbchen pur“ ja auch nicht zu
verachten. Die meisten Kinder mögen sie – ähnlich wie Pommes –
sowieso furchtbar gerne. Auch mancher Erwachsene würde sich
wohl zur Kabeljau-haltigen Stapelware bekennen, gäbe es nicht
diese selbsternannten Gourmets und Lifestyle-Meinungsführer,
die  uns  weismachen  wollen,  man  könne  alles  nur  noch  in
unendlichen  Verfeinerungen  genießen.  Sie  kochen  und  essen
nicht  mehr  Spinat  mit  Kartoffelbrei,  sondern  Spinat  „an“
Kartoffelbrei.

Garniert mit allerlei Früchten

„Die  besten  Rezepte  aus  aller  Welt“  verspricht  „Das
Fischstäbchenbuch“ (Lappan Verlag, 64 Seiten, 19,80 DM). Das
Ganze ist nicht tierisch ernst gemeint. Davon zeugen schon die
Cartoon-Illustrationen.  Kalauerndes  Beispiel:  Statt  eines
Taktstockes  schwingt  der  Maestro  ein  Fischstäbchen.
Unterzeile:  „Herbert  von  Kabeljau  dirigiert  das
Forellenquintett“.  Nun  ja.

Nun aber zum Kern der Sache, der sich gleichsam unter der
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bröselnden Panade verbirgt: Wir finden Rezepte, die das gute
alte Fischstäbchen mit den Küchen der Welt verquicken: China,
Venezuela, Japan, Frankreich, Italien, Indien, Deutschland…

Fakirs Beschwörungen…

Für die chinesische Variante wird den Stäbchen eine süßsaure
Sauce bereitet, japanisch sollen sie mit frittiertem Gemüse
schmecken. Zur französischen Fassung gehören Crêpes, den Rest
muss man sich wortwörtlich auf der Zunge zergehen lassen:
„Crêpes  mit  der  Porreefüllung  bestreichen.  Ein  bis  zwei
Fischstäbchen  dazugeben,  Briescheiben  darauflegen  (…)  Dazu
passt ein leichter Weißwein oder ein Gläschen Pernod.“ Voilà!

Poetisch klingen zuweilen die Namen: Das norwegische Gericht
heißt beispielsweise „Edvard Griegs Wintertraum“, das Resultat
der indischen Küche wird „Fakirs Beschwörungen“ getauft und
bringt  die  Fischquader  in  kulinarische  Berührung  mit
Passionsfrüchten,  Bananen,  Lauch,  Maracujasaft,  Ingwer  und
Joghurt.

Auf Küchenkrepp abtropfen lassen

Für  die  italienischen  Momente  im  Leben  werden  die
Fischstäbchen  auf  ein  „Tomaten-Mozzarella-Basilikum-Gratin“
gebettet, der Schweizer kombiniert sie angeblich am liebsten
mit  Raclette,  der  Deutsche  wahlweise  mit  Nordsee-Krabben,
Pellkartoffeln,  Bohnen  oder  Speck.  Unterdessen  zaubert  der
Grieche einen Auflauf mit Brokkoli, und der Amerikaner kommt
auch hier nicht ohne Ketchup aus. Das Grundrezept lautet eben:
Stäbchen plus jeweiliges Klischee der Länderküche.

Ein  Satz  kehrt  hartnäckig  in  allen  Anleitungen  wieder:
„Fischstäbchen  im  Öl  knusprig  braten  und  auf  Küchenkrepp
abtropfen  lassen“.  Hoffentlich  kriegen  wir  das  hin!  Der
Selbstversorger, der sich nicht mundgerecht von Käpt’n Iglo
oder  anderen  Tiefkühlfirmen  beliefern  lassen  mag,  erhält
obendrein das Rezept für „Leckere Fischstäbchen aus eigener
Produktion“.  Schwere  Aufgabe:  „Kabeljau  in  Fischstäbchen



entsprechende  Blöcke  schneiden.“  Das  Standardmaß  lautet
übrigens: 89 mal 27 mal 18 Millimeter. Wir üben schon mal.

Peter Handke, Serbien und das
schiere  Nichts  –  über  sein
Buch „Unter Tränen fragend“
geschrieben von Bernd Berke | 29. Januar 2001
Von Bernd Berke

Es ist schon ein eigenartiger Perspektiven-Wechsel, wenn man
den  Kosovo-Krieg  einmal  aus  umgekehrter  Sicht  bilanziert
findet:  Hie  die  teuflisch  vernichtende  NATO,  dort  die
heldenhaften  Serben;  hie  kriegslüsterne  „Kettenhunde“  der
westlichen Presse, da die jugoslawische Propaganda, angeblich
aus Notwehr geboren und daher zu bejahen…

So jedenfalls will es uns Peter Handke in seinem Buch „Unter
Tränen fragend“ beibiegen. Es tut weh, derart Monströses von

https://www.revierpassagen.de/90094/peter-handke-serbien-und-das-schiere-nichts-ueber-sein-buch-unter-traenen-fragend/20000614_2310
https://www.revierpassagen.de/90094/peter-handke-serbien-und-das-schiere-nichts-ueber-sein-buch-unter-traenen-fragend/20000614_2310
https://www.revierpassagen.de/90094/peter-handke-serbien-und-das-schiere-nichts-ueber-sein-buch-unter-traenen-fragend/20000614_2310
https://www.revierpassagen.de/90094/peter-handke-serbien-und-das-schiere-nichts-ueber-sein-buch-unter-traenen-fragend/20000614_2310/31brutsr1bl-_sx289_bo1204203200_


einem Schriftsteiler zu lesen, den man sonst aufs Höchste
schätzt.

Zweimal hat sich Handke 1999 – mitten im Kriege – auf Reisen
durch  Rest-Jugoslawien  begeben,  aus  Mitgefühl  mit  dem
serbischen  Volk.  Schon  die  landesübliche  Gastfreundschaft
schildert er als Labsal. Setzte man ihm ein gutes Frühstück
vor,  so  trübte  sich  die  Wahrnehmung  –  und  schon  war  der
Dichter geneigt, beispielsweise die Vertreibungen im Kosovo im
milderen Licht zu betrachten. Hier scheint seine sonst so
wache Bereitschaft zum Mitleid zu schwinden.

Menschlich eingenommen von persönlichen Begegnungen (was man
im Grunde gut verstehen kann), gerät Handke auch über die
Landschaft ins Schwärmen: Die Donau erscheint ihm gar wie ein
zweiter Ganges, eine entsprechende Würde uralten Herkommens
und der Vergeistigung muss man sich wohl hinzu denken.

Belgrad  kommt  Handke  zunächst  „leuchtend  unversehrt“  vor,
später dann als Opfer der westlichen Vernichtungs-Maschinerie,
die bei Handke wahrhaft apokalyptische Ausmaße annimmt, für
alle  Zeiten  jedes  Weltvertrauen  zerfresse  und  sämtliche
Gerechtigkeits-Utopien  von  1968  als  Heuchelei  enthülle.
Handke,  sonst  nie  als  Besinger  der  Fabriken  aufgefallen,
rhapsodiert gar vom „stolzen“ Automobilwerk, das von NATO-
Bomben getroffen wurde.

Das wahrhaftige Erzählen vergiftet

Zumal Politiker und Zeitungen des Westens haben sich, glaubt
Handke, ein für allemal moralisch selbst erledigt. Für den
Dichter  fast  noch  schlimmer:  Sie  haben  zugleich  die
Möglichkeiten wahrhaftigen Erzählens vergiftet. Zwischendurch
zurück  in  Frankreich,  mag  er  die  vermeintlich  von  Lügen
verseuchte Sprache dort gar nicht mehr ertragen und sehnt sich
nach serbischem Zungenschlag. Selbst am Bankautomaten erfasst
ihn  das  Weh:  In  welcher  Sprache  soll  er  nun  sein  Konto
abfragen?



Und das serbische Militär? Besteht offenbar nur aus ein paar
harmlosen,  versprengtenSoldaten.  Umso  größer  der  geradezu
alttestamentarische  Zorn,  den  Handke  angesichts  der  NATO-
Bombeneinschläge in sich anschwellen fühlt.

Sicher: Der Kosovo-Einsatz wird samt seinen diffusen Folgen
inzwischen auch im Westen kritischer eingeschätzt. Doch Handke
lässt sich derart hinreißen zur serbischen Sicht, dass sein
Buch  zwangsläufig  ungerecht  wird  und  Differenzierungen  gar
nicht mehr in Betracht kommen. Selbst der noble Stil dieses
Autors  scheint  manchmal  darunter  zu  leiden.  Die  zahllosen
Einschübe in Klammem wirken verzweifelt hilflos.

Bemerkenswert ein poetisches Bild auf Seite 73: „Einem Kind
wurde einst von dem Leiden eines anderen erzählt. Darauf ging
das Kind abseits und umarmte die Luft.“

Auch  Handke  steht  mit  diesem  Buch  beklagenswert  für  sich
allein. Und er umarmt wohl nicht einmal die Serben, sondern
das schiere Nichts.

Peter  Handke:  „Unter  Tränen  fragend“.  Suhrkamp-Verlag.  158
Seiten. 36 DM.


