
Kunst  ohne  Hemmschwellen  –
Wie  sich  die  Galerie
Bengelsträter  in  Iserlohn
etabliert
geschrieben von Bernd Berke | 19. Oktober 1996
Von Bernd Berke

Iserlohn.  Jutta  Bengelsträter  ist  wohl  das,  was  man  im
häßlichen Neudeutsch eine „Power-Frau“ nennt. Im März 1995 hat
sie ihre Galerie in Iserlohn eröffnet, jetzt kann sie mit
Heinz  Mack  schon  eine  Leitfigur  der  neueren  Kunst
präsentieren.

Dabei hat sich die heute 36-Jährige zuerst weitab vom Pfad der
Kunst bewegt. Sie begann als Betriebssoziologin in Duisburg
und steuerte auf eine Karriere im Management zu. Doch nebenher
hatte sie ein paar Semester Kunst studiert. Und nach einer
privaten Trennung zog sie mit Sohn Felix auf die Insel Borkum
– der guten Luft wegen. Dort gab sie Malkurse, sie eröffnete
eine Buchhandlung, arbeitete im Jugendzentrum.

Dann  kam  sie  ins  Sauerland,  war  als  Kunstpädagogin  im
Drahtmuseum  Altena  und  an  der  Musikschule  in  Schalksmühle
tätig. Schließlich ergab sich die Möglichkeit, die ehemalige
Schreinerei im ererbten Iserlohner Haus zur dreigeschossigen
Kunstgalerie umzubauen.

Am Anfang eine Lehrzeit

Die  ersten  eineinhalb  Jahre  waren  Lehrzeit:  „Ich  mußte
herausfinden: Wie betreibe ich überhaupt eine Galerie, wie
bekomme ich Kontakt zu Künstlern?“ Mittlerweile hat sich ihre
Galerie etabliert, zu den Vernissagen kommen etliche Gäste aus
Dortmund und Hagen, vereinzelt auch aus dem kunstverwöhnten
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Rheinland. Und das Viertel hat sich spürbar gebessert. Gab
hier  bis  vor  einiger  Zeit  noch  die  einschlägige  Hagener
„Szene“ brutale Gastspiele, so läßt sich derzeit neben der
Galerie  ein  Naturkostladen  nieder.  Alternativ  angehauchte
Bürgerlichkeit.

Nun also der große Name: Heinz Mack, Mitgründer der legendären
Gruppe  „Zero“,  die  sich  der  Lichtkunst  und  der  Kinetik
(bewegliche Objekte) verschrieb. Mack zeigt in Iserlohn eine
kleine Werkauswahl von 1964 bis heute. Man kann hier sehr
schön  verfolgen,  wie  variantenreich  Mack  einem  seiner
Grundimpulse, der prismatischen Zerlegung des Farbspektrums,
treu geblieben ist. Übrigens: Die teuerste Arbeit kostet 77
000 DM, ein Siebdruck 1300 DM.

Heinz Mack war zunächst skeptisch

Die Galeristin: „Als Neuling im Geschäft brauche ich einfach
solche Prominenz, damit es sich herumspricht.“ Mack hatte sich
geziert: „Was soll ich denn in Iserlohn?“ Doch er ließ sich
überreden.  Letzten  Endes  dienen  derlei  Ausstellungen  als
„Lokomotiven“  für  junge  Künstler.  Jutta  Bengelsträter  ist
dabei, einen Stamm hoffnungsvoller Begabungen um ihre Galerie
zu scharen. Und sie möchte erreichen, daß (ähnlich wie im
nahen Lüdenscheid) in Iserlohn eine Art Netzwerk der Kunst
entsteht – mit den zwei Privatgalerien am Ort, der „Villa
Wessel“, der städtischen Galerie „Die Welle“, der Galerie im
Parktheater und dem Stadtmuseum.

Hemmschwellen  beim  Betreten  der  Galerie  will  Jutta
Bengelsträter („Ich mag’s locker“) möglichst niedrig halten.
Deswegen gibt’s ab und zu musikalische Einlagen oder auch
kulinarische:  „Wir  hatten  mal  Künstler  aus  Norddeutschland
hier. Die haben haufenweise Fisch mitgebracht. Da gab’s eben
ein großes Heringsessen.“ Und wer den Hering verputzt hatte,
wollte dann auch die Kunstwerke sehen…

Galerie  Bengelsträter,  Iserlohn,  Kurt-Schumacher-Ring  20,



Durchgang zum Hof (Tel. 02371/14741). Ausstellung Heinz Mack
bis 14. November, Di-Fr 16-19, Sa/So 11-14 Uhr.

Gesichter gleichen der Musik
– Kunsthalle Bielefeld zeigt
Porträts aus dem Spätwerk von
Henri Matisse
geschrieben von Bernd Berke | 19. Oktober 1996
Von Bernd Berke

Bielefeld. Man mag es kaum glauben, daß ein Weltkünstler wie
Henri  Matisse  (1869-1954)  erst  viermal  mit  größeren
Ausstellungen in Deutschland vertreten war. Den Anfang machte
(erst 1981) die Kunsthalle Bielefeld. Jetzt ist es wiederum
dasselbe  Haus,  das  mit  einer  bundesweit  exklusiven  Schau
aufwartet.

Sie heißt im Original „Visages découverts“, was man etwa mit
„enthüllte“ oder gar „entdeckte Gesichter“ übersetzen könnte.
Entdeckung ist in keiner Hinsicht übertrieben: Fast die Hälfte
der Bilder war noch nie in Deutschland zu sehen. Es handelt
sich bei den rund 130 Zeichnungen und Graphiken (ergänzt um
wenige  Ölgemälde)  samt  und  sonders  um  Porträts  aus  dem
Spätwerk.

Die  Summe  des  Künstlerlebens  besteht  in  grandioser
Einfachheit.  Meist  genügt  Matisse  eine  berückend  schlichte
Linienführung, um ein Gesicht zu charakterisieren. Es sind
jedoch, entgegen dem ersten Anschein, Bilder jenseits jeder
Naivität, deren Urheber sich freilich den kindlich offenen
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Blick bewahrt bzw. ihn wiedergefunden hat: Es sind Bilder
eines  Mannes,  der  alle  biographischen  und  alle
Schöpfungsphasen durchschritten hat und der dabei allmählich
vorgedrungen ist zu einem Urmuster, einer Art Grammatik aller
menschlichen  Gesichter,  aus  der  wiederum  die  individuellen
Ausprägungen vielfältig erwachsen.

Zuweilen läßt Matisse die Gesichtsfläche vollkommen frei und
leer.  Geradezu  sakral  und  wie  befreit  von  irdischen
Zufälligkeiten wirken solche Blätter. Angeregt wohl auch durch
die staunenswerte Aussagekraft eigener unvollendeter Arbeiten,
setzt Matisse diese äußerst reduzierte Form ganz gezielt ein,
auf daß die Phantasie des Betrachters die „Leerstellen“ füllen
kann. Es ist jene Phase; in der Matisse auch die Skizzen für
die oftmals gerühmte Kapelle in Vence entwirft. Das Gefühl von
Spiritualität, das sich vor diesen Werken einstellt, entsteht
also wohl nicht zufällig. Ein weiteres Verfahren: Matisse gibt
Gesichtern einen maskenhaften Ausdruck; eine andere Stufe auf
der  Skala  zwischen  allgemeinen  Mustern  und  individueller
Prägung.

Schönheit ohne Zweck paßt selten ins deutsche Konzept

Man  findet  in  dieser  Ausstellung  ein  Panorama
menschenmöglicher  Stimmungslagen.  Die  Gesichter  schauen
somnambul,  beseelt,  sinnend,  lockend,  meditativ,  lachend,
heiter, bestürzt. Ganz wie im richtigen Leben, doch ungleich
deutlicher und unverstellter. Welch eine überragende Kunst,
die dies zu zeigen vermag.

Ganz im Gegensatz zur maskenhaften Typisierung steht eine Art
kinematographischer  Zugang  zum  Porträt.  Überzeugt,  daß  ein
einzelnes  Bild  nicht  das  wandelbare  Wesen  eines  Gesichtes
wiedergeben kann, schuf Matisse häufig Bilderserien, in denen
die stetige Veränderlichkeit der Emotionen aufscheint. Solange
es lebendig ist, gleich das Gesicht einer fortwährenden Musik
oder eben einem unaufhörlichen „Film“.



Bielefelds neuer Kunsthallen-Leiter Thomas Kellein meint, die
deutsche Mentalität habe bisher eine intensivere Beschäftigung
mit Matisse erschwert. Hierzulande habe man Experimente mit
Linie und Farbe fast immer theorielastig betrieben. Einer wie
Matisse, der Kunst auch als entspannende Ästhetisierung des
Lebens begriff, habe nicht in dieses Schema gepaßt. Ganz und
gar zweckfreie Schönheit ist bei uns ziemlich suspekt.

Henri Matisse:„Das unbekannte Gesicht“. Kunsthalle Bielefeld,
Artur-Ladebeck-Straße 5. Bis 24. November. Tägl. außer montags
11-18uhr, Mi bis 21 Uhr, Sa ab 10 Uhr. Eintritt 8 DM. Katalog
48 DM.

„Mit  Normen  lässt  sich
Sprache  nicht  lenken“  –
Gespräch  mit  Martin  Walser,
nicht  nur  über  die
Rechtschreibreform
geschrieben von Bernd Berke | 19. Oktober 1996
Von Bernd Berke

Dortmund. Mit seinem Roman „Finks Krieg“ hat Martin Walser
(69) tiefen Einblick ins Innenleben eines Ministerialbeamten
gegeben,  der  im  Zuge  eines  Regierungswechsels  auf  einen
minderen  Posten  abgeschoben  wird.  Dieser  Fink,  einer
wirklichen  Person  nachgebildet,  aber  literarisch  zur
Kenntlichkeit gebracht, wird zum angstgepeinigten Kämpfer für
sein Recht. Walser stellte das bei Suhrkamp erschienene Buch
jetzt mit einer Lesung im Dortmunder Harenberg City-Center
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vor. Dort traf ihn die Westfälische Rundschau zum Gespräch.

Sie  haben  die  vor  wenigen  Tagen  publizierte  „Frankfurter
Erklärung“  mitunterzeichnet,  einen  entschiedenen  Protest
vieler Autoren gegen die Rechtschreibreform. Kommt das nicht
zu spät?

Martin Walser: Ich hatte immer mein Leid mit dem Duden und
mußte mich immer gegen Lektoren durchsetzen, die unter Duden-
Diktat meine Manuskripte korrigiert haben. Mit nachlassender
Energie habe ich immer auf meinen Schreibungen beharrt.

Nennen Sie uns ein Beispiel?

Walser:  Mein  Paradebeispiel  ist  „eine  Zeitlang“.  Ich  hab‘
stets „eine Zeit lang“ in zwei Wörtern geschrieben. Der Duden
verlangt es in einem Wort, was ja völlig unsinnig ist. Es
stimmt  weder  historisch  noch  rational.  Nach  der  neuen
Rechtschreibung dürfte ich’s auseinander schreiben. Das ist
für  mich  ein  Fortschritt.  Nur:  Es  ist  eine  autoritär
ausgestattete  Reform.  Sie  behebt  einige  Idiotien  und
installiert dafür andere. „Rau“ ohne „h“, da möcht‘ ich mal
wissen, wer sich das ausgedacht hat…

Und wieso erheben Sie erst jetzt Einspruch?

Walser: Nun, weil Friedrich Denk (Deutschlehrer und Literatur-
Veranstalter in Weilheim, d. Red.), der die Sache angeregt
hat, mich jetzt befragt hat. Ich selbst hätte gedacht: Na,
schön. Das ist gut, das ist blödsinnig – und hätte es dabei
belassen. Weil ich sowieso nicht praktiziere, was im Duden
steht.  Schauen  Sie:  In  meinem  Roman  „Brandung“  steht  die
Wortfolge „zusammenstürzender Kristallpalast“. Das müßte ich
in Zukunft auseinander schreiben: „zusammen stürzender“.

Eine Sinnverfälschung?

Walser: So ist es. Hoffentlich sehen die Leute nun, daß solche
Sprachnormen relativ sind. Vielleicht bildet sich gerade dann



ein bißchen mehr Freiheit gegenüber den Regeln. Denn Sprache
ist doch Natur – und sie ist Geschichte. Beides läßt sich
nicht mit Normen lenken. Ich schreibe ja mit der Hand, folge
einem rein akustischen Diktat in meinem Kopf. Wenn ich das
nachher lese: Das ist so unorthographisch, so grotesk. Wenn
ich Ihnen das zeigen würde, würden Sie sagen: „Das ist ein
Analphabet.“ V und F geht da durcheinander wie „Fogel und
Visch“. Schreibend ist man eben nicht auf Duden-Niveau.

Mal abgesehen von der Rechtschreib-Debatte: Ansonsten hat sich
–  Stichwort:  Deutsche  Einheit,  die  Sie  früh  und  vehement
befürwortet haben – die Aufregung um Sie ein wenig gelegt.

Walser: Zum Glück. Aber ich krieg‘ immer noch genug ab. Ein
Rezensent hat geschrieben, er höre in „Finks Krieg“, in der
politischen Tendenz „Marschmusik“. Seit der Diskussion um die
Einheit haben die mich in diese Richtung geschickt, diese
Arschlöcher! Der Peter Glotz empfindet in meinem Roman „dumpf-
deutsche  Fieberphantasien“.  Ein  anderer  hat  sinngemäß
geschrieben: „Der Walser hat sich vom linken Kämpfer zum CSU-
Festredner der deutschen Einheit entwickelt.“ Und das in einer
Buchbesprechung.

Worte, die sich in Sie hineinfressen?

Walser: Ja, ja, ja. Ich wandere geistig aus d i e s e r Art
von Gesellschaft aus. Ich will damit nichts zu tun haben, mit
diesen Einteilungen – links, rechts. Mein Hausspruch lautet:
„Nichts ist ohne sein Gegenteil wahr.“ In mir hat mehr als
eine Meinung Platz. Ich hab‘ in den 70er Jahren erfahren, wie
die Konservativen mit mir umgegangen sind. Damals hieß es: „Du
bist  ein  Kommunist.“  Jetzt  weiß  ich,  wie  die  Linken  mit
Andersdenkenden umgehen. Es ist noch verletzender. Und ich
meine  nach  wie  vor:  Das  größte  politische  Glück,  das  die
Deutschen in diesem Jahrhundert hatten, ist diese Einheit. Die
Misere steht auf einem anderen Blatt, aber sie hat Aussicht
auf Behebung. Die Misere vorher war aussichtslos.



Und „Finks Krieg“, ist das der Roman über unsere politische
Klasse?

Walser:  Für  mich  ist  es  der  Roman  über  einen  leidenden
Menschen. Übrigens war die Vorarbeit sehr quälend. Ich habe
zwei  volle  Jahre  Material  studiert.  Furchtbar.  Immer  nur
notieren ist entsetzlich. Ein unguter Zwang. Ich bin auch
nicht ganz gesund geblieben dabei. Ich habe manchmal gedacht:
Vielleicht hört es überhaupt nicht mehr auf, vielleicht wirst
du nie Herr des Verfahrens, vielleicht bist du nie imstande,
frei zu schreiben. Mein neues Projekt hat deswegen gar nichts
mehr mit Quellen und Recherchen zu tun. Es wird ein Buch über
meine Kindheit – so, wie sie mir heute vorkommen möchte.

„Der Mensch ist niemals ganz
zufrieden“  –  Gespräch  mit
Gabriele Wohmann
geschrieben von Bernd Berke | 19. Oktober 1996
Von Bernd Berke

Frankfurt.  Seit  Jahrzehnten  zählt  Gabriele  Wohmann  zu  den
etablierten  Autorinnen.  Die  Mittvierzigerin  Sue  ist
Hauptperson ihres neuen Romans „Das Handicap“ (Piper Verlag).
Durch einen Treppensturz verliert sie die Sehkraft und muß
sich  in  ihrer  häuslichen  Welt  einrichten.  Als  sie  durch
besondere  Umstände  das  Augenlicht  wiedererlangt,  betrachtet
sie ihr Leben mit hellsichtigem Argwohn. Ein Gespräch mit
Gabriele Wohmann auf der Buchmesse.
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Wie sind Sie an Ihr Thema geraten?

Gabriele Wohmann: Es gab keinen biographischen Anlaß. Niemand,
den ich kenne, ist von der Treppe gefallen. Wie man zu Themen
kommt, sollte man sich als Autor wohl gar nicht fragen, sonst
kommt man vielleicht zu gar keinem mehr.

„Die Summe des Elends ist immer gleich.“ Dieser Satz fällt,
als Sue ihre Blindheit überwunden hat.

Wohmann: Der Mensch ist so. Ein Übel ist weg, aber sofort
stellt man sich um und ist schon wieder nicht mehr ganz und
gar zufrieden, weil jetzt etwas anderes nicht stimmt. Das
erlebt man im Alltag dauernd.

„Freuden erschrecken auch“, schreiben Sie.

Wohmann: Ja, weil sich herausstellt, daß Sues Ehemann, ihr
Fels in der Brandung, doch ins Wanken geraten ist und sie
vielleicht betrogen hat.

Sie schildern Schwebezustände: die erste Verliebtheit, dann
schon das Abflauen der Zuneigung. Gibt es dazwischen nichts,
keine Erfüllung?

Wohmann: Ich hab‘ gern die kleinen Dramen, die sich im Kopf
abspielen, wo die Phantasie viel Schöneres erbringt, als die
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Wirklichkeit  es  vermöchte.  Mit  „Erfüllung“  kann  ich  wenig
anfangen, es führt zum Kitsch. Verliebtheit ist toll. Aber
dann wird es immer prekär. Gewohnheiten, Kompromisse, Besitz-
Verhalten…

Ihr Buch spielt in einer Sphäre, die weitgehend sorgenfrei
sein könnte.

Wohmann: In den „besseren Verhältnissen“ kenne ich mich auch
besser aus. Statt der materiellen stellen sich dort seelische
Sorgen ein. Die interessieren mich am meisten.

Sind Sie eher eine Autorin für Frauen?

Wohmann: Ach, ich wäre ja dumm, wenn ich sagen würde, ich
schreibe fiir die oder für den. Aber das Belletristik-Publikum
scheint überwiegend weiblich zu sein. Die meisten Männer lesen
offenbar lieber Sachbücher – oder Wälzer mit furchtbar viel
Action.

Von „Action“ kann in Ihrem Roman keine Rede sein.

Wohmann:  Ich  zitiere  Schiller:  „Es  geschieht  viel,  indem
nichts geschieht.“ Das kann besonders spannend sein.

Sie  erwähnen  Alfred  Hitchcock  und  Patricia  Highsmith,  Sie
geben Sues Schwester den Hitchcock-Namen „Marnie“. Neigen Sie
zum Psychothriller?

Wohmann: Als Leserin ja, als Autorin nein. Ich schweife zu
sehr ab. Ich lege mich nicht gern auf Konstruktionen fest, die
man für Thriller braucht.

Man hat Sie als „Vielschreiberin“ bezeichnet.

Wohmann:  Idiotischerweise  zieht  es  in  Deutschland  einen
schlechten  Ruf  nach  sich,  wenn  jemand  viel  schreibt.  In
angelsächsischen  Ländern  denkt  man  sich  nichts  dabei.  Wer
schreibt, ist doch heilfroh, wenn ihm noch viel einfällt. Aber
hier wird immer gewartet auf die Schreibkrise und die Krämpfe.



Ich finde das albern und schrecklich.

Von vielen Kritikern werden Sie heute ignoriert.

Wohmann: Stimmt. Das hat mit dem „Vielschreiben“ zu tun. Da
sagt sich wohl mancher: Naja, schon wieder ’ne Wohmann. Es
wäre gelogen, wenn ich sagen würde: „Das ärgert mich nicht.“
Es hat den Beigeschmack von „Bist du vielleicht schon tot?“
Aber ich bin’s ja nicht. (Lachend) Außerdem wird die Kritik
vergessen sein, und ich werde vielleicht ein bißchen Nachwelt
haben, verdammt nochmal!

„Es  gibt  auch  frommes  und
notwendiges  Verschweigen“  –
Gespräch mit Hellmuth Karasek
geschrieben von Bernd Berke | 19. Oktober 1996
Von Bernd Berke

Frankfurt.  Der  Kritiker  Hellmuth  Karasek,  Mitstreiter  von
Marcel Reich-Ranicki und Sigrid Löffler beim „Literarischen
Quartett“,  zählt  durch  seine  TV-Auftritte  zur  kulturellen
Hoch-Prominenz. Sein neues Buch „Go West!“ (Hoffmann & Campe
Verlag) zeichnet ein Bild der 50er Jahre, anhand der eigenen
Lebensgeschichte.  Die  WR  sprach  mit  Karasek  auf  der
Frankfurter  Buchmesse.
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Herr Karasek, warum hören Sie beim „Spiegel“ auf?

Hellmuth  Karasek:  Dazu  nur  soviel.  Der  „Spiegel“  hat  es
einerseits ganz gern gesehen, daß ich auf vielen Hochzeiten
tanze, weil das auch Werbung für ihn war, andererseits höchst
ungern, weil das ein schlechtes Beispiel für eine strikte
Kompanie von Journalisten gewesen ist.

Sie planen eine neue Fernseh-Talkshow?

Karasek: Ja, es ist ein Projekt für die ARD. Eine Versuchs-
Folge soll in diesem Monat aufgenommen werden. Dann muß die
Sache durch die Gremien hindurch.

Noch ein Literatur-Talk?

Karasek: Nein, es geht um gesellschaftliche Fragen. Thema der
Pilot-Sendung  ist  der  Zwang  zur  Öffentlichkeit,  das
Privatleben, das in die Öffentlichkeit gezerrt wird. Auslöser
war, daß Joschka Fischer plötzlich überall zu seiner Ehekrise
befragt wurde, was ja mit seinem politischen Leben bei den
Grünen  nichts  zu  tun  hat.  Aber  eigentlich  ist  es  noch
verfrüht,  über  dieses  Vorhaben  zu  reden.

Falls  diese  Sendung  in  Serie  ginge,  müßten  Sie  dann  beim
„Literarischen Quartett“ kürzer treten?
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Karasek: Nein. Das ginge wie gewohnt weiter.

Und die vielbeschworene Tennis-Serie, die Sie fürs Fernsehen
schreiben wollten?

Karasek: Ich glaube, das wird wohl in diesem Leben nichts
mehr. Der verantwortliche Hauptabteilungsleiter beim ZDF hat
gewechselt,  und  der  Nachfolger  hat  allzu  einschneidende
Veränderungen verlangt.

Zu Ihrem neuen Buch. Warum gerade jetzt eine Abhandlung über
die 50er Jahre?

Karasek: Nun, das Buch ist ziemlich spontan entstanden. Ich
habe aber das Gefühl, daß sich derzeit wieder eine ähnliche
Zeitstimmung einstellt wie damals. Ich habe mir seit den 70er
Jahren Erinnerungen an die 50er in Kladden notiert. Indem man
diese Epoche beschreibt, kann man auch zeigen, was sich bis
heute in Deutschland zementiert hat. Und manches kehrt seltsam
wieder.  Aids  hat  zum  Beispiel  einen  großen  Prüderie-Schub
ausgelöst, nicht im Verbalen, aber die Promiskuität ist doch
weitgehend vorbei. Man muß ja auch sehen, daß die Jahre nach
1968  eine  Zeit  der  brutalen  Wahrheiten  waren.  Inzwischen
wissen  wir  wieder,  daß  es  auch  frommes  und  notwendiges
Verschweigen gibt. Allerdings: Ich und andere haben die 50er
erst im Lichte der Studentenproteste von 1968 verstanden.

So  richtig  populär  sind  Sie  ja  erst  durchs  „Literarische
Quartett“ geworden.

Karasek: Schon richtig. Aber Marcel Reich-Ranicki ist noch
bekannter.

Ja, den kann man ein paar Messestände weiter als Gummifigur
kaufen.

Karasek: Richtig, ich habe die Figur sogar zu Hause auf dem
Schreibtisch stehen (lacht) … damit ich ihn nicht vergesse.
Aber im Ernst: Ich bin gerade heute um fünf Uhr morgens mit



schlechtem Gewissen aufgewacht, weil ich noch zwei Bücher fürs
„Quartett“ zu lesen habe. Ein schreckliches Gefühl, denn die
Sendung naht.

Und was halten Sie von dem häufigen Vorwurf, daß es beim
„Quartett“ eigentlich gar nicht mehr um Literatur geht?

Karasek: Also, eins steht fest: Wir lesen wie die Ackergäule.
Mir  geht  es  sehr  um  Literatur.  Daß  es  nachher  auch
Behauptungs-Kämpfe gibt, mag sein. Aber Literatur war immer
auch ein Streitgegenstand. Ich vergleiche das Quartett gern
mit  einem  Caféhaus.  Diese  Institution  hat  viel  für  die
Literatur bewirkt.

Ist die Sendung eigentlich in anderer Besetzung vorstellbar?

Karasek: Wissen Sie, wir sind ja nicht unsterblich. Reich-
Ranicki ist 76, und er wird bestimmt irgendwann keine Lust
mehr haben. Aber das nächste Jahr halten wir sicherlich noch
durch.

Verstehen Sie die Autoren, die darüber klagen, daß Sie als
Kritiker ungleich bekannter sind?

Karasek:  Manche  nehmen  es  einem  richtig  übel.  Irgendwie
verstehe  ich  das.  Der  Kritiker  Alfred  Kerr  hat  einmal
sinngemäß  gesagt:  Dieses  schlechte  Theaterstück  ist  ein
schöner Anlaß für meine brillante Rezension. Daraus spricht
die typische Hybris, die Selbstüberschätzung der Kritik. Ich
gebe zu: Mir ist dabei nicht ganz wohl.

Die  verrückte  Liebe  einer
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Heiligen  –  Lars  von  Triers
Film „Breaking the Waves“
geschrieben von Bernd Berke | 19. Oktober 1996
Von Bernd Berke

Die Geschichte spielt Anfang der 1970er Jahre, doch sie hat
Züge einer Heiligen-Legende. Lars von Triers Film „Breaking
The Waves“ ist ein erstaunliches und bewegendes Werk, das ganz
quer zu unserer Zeit steht. Es handelt von Unmaß und Kraft der
Liebe,  Keuschheit,  verzweifelter  Hingabe  und  teuflischer
Versuchung.

Bess lebt im abgelegenen Norden Schottlands. Sie ist noch
Jungfrau und verströmt ihre ganze „aufgesparte“ Liebe, als sie
jenen Jan kennenlernt, einen herzlich-rauhen Burschen, der auf
einer  Ölbohrinsel  draußen  auf  dem  Meere  arbeitet.  Wie
glücklich  Bess  bei  der  alsbaldigen  Heirat  lacht,  wie
unschuldig  ihre  Augen  leuchten!  Bei  den  Szenen  der
Hochzeitsfeier gerät die Handkamera ins Taumeln, sie irrt mit
heftigen Reißschwenks von Gesicht zu Gesicht, als könne auch
sie das Glück gar nicht fassen.

Wahrhaftig,  Bess  hat  etwas  von  einer  verklärten  und
freudvollen, aber auch seltsam „verrückten“ Heiligen, die ihre
Hochzeitsnacht wie ein Sakrament vollzieht. Doch die schöne
Zeit  ist  bald  vorüber,  als  Jan  für  viele  Wochen  auf  die
Bohrinsel zurückkehren muß. Dort geschieht das Schreckliche:
Das bedrohlich mahlende Gestänge trifft ihn am Kopf – und er
wird gelähmt bleiben. Physisch kann er Bess fortan nicht mehr
glücklich machen.

Bess,  über  die  wir  erfahren  haben,  daß  sie  wegen  einer
psychischen  Störung  behandelt  worden  ist,  hatte  so  innig
ersehnt, daß Jan (Stellan Skarsgard) bald heimkehren möge. Er
kommt ja wirklich nach Hause, jedoch als halbtoter Mann per
Rettungshubschrauber.
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Bess fühlt sich schuldig, schuldig, schuldig; Als habe ihr
Wünschen das Unglück heraufbeschworen. Sie pflegt Jan, und sie
führt beständig naiv-innige Zwiesprache mit Gott. Diese Gebete
aber wirken wie schizophrene Schübe. Und dann brütet dieser
Jan auf seiner Bettstatt eine ungeheuerliche Idee aus: Er
drängt Bess dazu, mit anderen Männern zu schlafen und ihm dann
zu berichten. Auf diese Weise könnten sie beide wenigstens
noch den Geist der Erotik für sich destillieren.

Bess  opfert  sich  aus  lauter  Liebe.  Sie  wird  zur  „Maria
Magdalena“,  zur  heiligen  Hure.  Kaum  zu  glauben,  wie  die
großartige Emily Watson (eines der besten Debüts der letzten
Jahre!) diesen Wandel und die inneren Kämpfe spielt. Wie sie,
zutiefst angewidert und erleuchtet zugleich, in den Landbus
steigt und einen schäbigen alten Mann auf den hinteren Sitzen
mit dem Munde befriedigt – nur, um Lars davon erzählen zu
können.

Ihr Leidensweg ist lang. Schließlich, als sie im Dorf längst
von  der  Kirche  ausgestoßen  und  von  Kindern  mit  Steinen
beworfen worden ist, gibt sie sich, vollends selbstlos und
opferbereit, gar einem sexuellen Sadisten in die Hände. Und
siehe: Sie stirbt, Jan aber gesundet gegen alle medizinische
Voraussage. Ist also ihre Selbstverleugnung vom Himmel belohnt
worden? Eine überirdische Geschichte.

Der Regisseur formt, ohne Berührungsängste vor vermeintlichem
Kitsch, ein überwältigendes Epos, das einem die Tränen in die
Augen treibt. Die Kapitel des über zweieinhalbstündigen Films
werden jeweils von grandiosen Naturbildern eingeleitet – und
von Popsongs jener Jahre. Beim ersten Hinhören wirken diese
Musik-Einschübe deplaziert, zu gering für das Geschehen. Doch
vielleicht will Lars von Trier uns bedeuten: Seht, mit welchen
schalen Reizen ihr eure Zeit vertan habt, während andere so
lebten und litten.



Sündenfall  eines  liberalen
US-Bürgers  –  T.  C.  Boyles
Roman „América“
geschrieben von Bernd Berke | 19. Oktober 1996
Von Bernd Berke

Delaney  Mossbacher  ist  ein  liberaler,  durch  und  durch
toleranter  Amerikaner.  Rassismus?  Nein,  Gott  bewahre!  Alle
Menschen  haben  doch  gleiche  Rechte.  Ausgerechnet  diesem
Wohlmeinenden passiert es, daß er mit dem Auto einen illegal
über die US-Grenze gekommenen Mexikaner schwer verletzt. Es
ist wie der erste Sündenfall.

Mit verdammt schlechtem Gewissen drückt Delaney dem blutenden
Menschen 20 Dollar in die Hand, überläßt ihn seinem Schicksal
und  fährt  heim.  So  beginnt  T.  Coraghessan  Boyles
erschütternder  Sozial-Roman  „América“.

Natürlich hat es mit dem hochnotpeinlichen „Freikaufen“ von
der Verantwortung nicht sein Bewenden. Cándido, der verletzte
Mexikaner, und seine Landsleute werden Delaney immer wieder
begegnen wie ein Fluch.

Man könnte es Klassenkampf nennen

Nach dem Unfall wankt Cándido mit letzter Kraft ins Dickicht
abseits des Highway bei Los Angeles. Dort haust er mit seiner
schwangeren Frau América, die er in die USA mitgenommen hat,
weil  doch  dort  jeder  sein  Glück  schmieden  könne.  Und  nun
vegetieren die beiden unfaßbar ärmlich dahin. Als „Illegale“
bekommen  sie  höchstens  Tagelöhner-Arbeit  –  geschweige  denn
eine  Wohnung.  Jederzeit  droht  die  Abschiebung.  Also  wird
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Cándido wohl kaum zur Polizei gehen, um den Unfall anzuzeigen.
Er traut sich nicht einmal in die Klinik.

Boyle erzählt die Geschichte abwechselnd aus der Perspektive
Delaneys  und  Cándidos.  Drastisch  setzt  er  die  Kontraste
zwischen  Wohlstand  und  elendem  Obdachlosen-Dasein.  Auf  den
Überlebenskampf Cándidos und América folgen stets Szenen aus
dem  vollklimatisierten,  nur  von  seelischen  Wehwehchen
getrübten  Leben  der  Mossbachers.  Doch  Boyle  ist  teuflisch
genug, um dafür zu sorgen, daß man sich auch in Delaneys
Haltungen einfühlt. Da gerät man in einen Zwiespalt, man wird
hin- und hergerissen zwischen Mitleid und Kaltschnäuzigkeit.

Und dann schürt der Autor vollends das Inferno: Mit allen,
auch mit holzschnittartigen Mitteln befeuert er den Konflikt
zwischen reicher und armer Sphäre. Klassenkampf? So könnte man
es tatsächlich nennen.

Hohe Mauer gegen alle Fremden

Unscheinbarer Keim des Übels: Koyoten fallen ins abgelegene
Villenviertel ein und zerfetzen Delaneys Hunde. Dieser Vorgang
wächst sich zum Inbild der Bedrohung aus i und verknüpft sich
im  Bewußtsein  der  Betuchten  fatal  mit  dem  „Einsickern“
zigtausender verzweifelter Mexikaner nach Kalifornien.

Bald macht sich unter den Begüterten eine Bürgerwehr-Stimmung
breit. Man stemmt sich gegen alles Fremde: Zuerst werden Zäune
um die Häuser gezogen, dann wird ein bewachtes Tor aufgestellt
und schließlich eine hohe Mauer errichtet. Ein Frontbericht.

Delaney wehrt sich zunächst gegen die Verbarrikadierung. Im
Kopf bleibt er lange Zeit liberal, aber im Bauch rumort es.
Wenn er, der beruflich eine Öko-Kolumne verfaßt, nur an die
Umweltverschmutzung  denkt,  die  die  im  Wald  campierenden
Mexikaner anrichten! Nach und nach steigert er sich in den
fürchterlichen Gedanken hinein: Gegen Einwanderer anzugehen,
das  bedeute  letztlich  Umweltschutz.  Delaneys  Frau,  eine
Immobilienmaklerin, hat ja eh schon immer vorm Preisverfall



der Villen gewarnt, falls zu viele Fremdlinge in der Gegend
auftauchen. Vorbei ist’s mit dem liberalen Denken.

Ein Roman, an dessen brisantes Themenspektrum sich in dieser
Deutlichkeit  bei  uns  derzeit  kaum  ein  Autor  herantraut.
Manches ist auf dem Reißbrett konstruiert und umstandslos im
Klartext ausfabuliert. Da bleiben kaum Rätsel übrig. Aber wer
wollte bei diesem Thema auch noch mit subtilen Anspielungen
aufwarten?

T. C. Boyle: „América“. Roman. Carl Hanser Verlag, 389 Seiten,
45 DM.

 

Bilder sind wie Gespräche –
Farbfeld-Malerei  von  Edgar
Hofschen  in  zwei
Lüdenscheider Ausstellungen
geschrieben von Bernd Berke | 19. Oktober 1996
Von Bernd Berke

Lüdenscheid.  Je  abstrakter  die  Kunst  geworden  ist,  desto
weniger Menschen haben sie verstanden. Künstler aber wollen
verstanden werden. Auch Edgar Hofschen, der jetzt zweifach in
Lüdenscheid  ausstellt,  legt  Wert  darauf,  daß  seine
gegenstandslosen  Bilder  „lesbar“  sind.

Auf den ersten Blick scheint es gar nicht so, als könne man
hier  etwas  „lesen“.  Wer  allzu  rasch  durch  die  Städtische
Galerie oder die Galerie Friebe eilt, wird eine Kollektion von
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monochromen (einfarbigen) Bildern wahrnehmen und sich damit
selbst  Langeweile  bescheren.  Wer  aber  länger  bleibt,  wird
Kurzweil haben.

Das Werk wächst ganz allmählich

„Eigentlich  müßte  man  so  viel  Zeit  mitbringen,  wie  der
Künstler zum Malen gebraucht hat“, meint – nicht ganz ernst –
Uwe Obier, Leiter der Stadtgalerie. Das dürfte schwerfallen,
denn Hofschen benötigt rund vier Wochen für eine Arbeit. Er
befaßt  sich  nie  parallel  mit  zwei  Bildern,  sondern
konzentriert sich jeweils auf ein einziges. So wächst sein
Werk nicht allseits wuchernd, sondern Stück für Stuck.

Der 1941 in Taipau (Ostpreußen) geborene Künstler war 1977
documenta-Teilnehmer. Die Galerie Friebe präsentiert ihn schon
zum  dritten  Mal  in  Lüdenscheid.  In  Kooperation  mit  der
Stadtgalerie kann man nun einen beachtlichen Überblick zeigen.
Ausgesucht  ästhetisch  die  Hängung:  Ein  Raum  erstrahlt  in
endlosem Blau, der nächste in warmen Rot- und Brauntönen.
Vorzeitliche Höhlenzeichnungen sind ein Vorbild, aber nicht
etwa deren konkrete Motive, sondern die Spalten und Risse im
Felsgestein.

Was  also  geschieht,  wenn  man  Hofschens  Bilder  lang  genug
anschaut? Dann bemerkt man, daß sie eben alles andere als
monochrom sind. Gelb ist nicht einfach gelb, rot nicht rot. In
den Farbfeldern tauchen vielfache Nuancen auf, und man kann
genau verfolgen, wo die Pinselstriche angesetzt haben.

Hofschen  nennt  seine  Bilder  „atmende  Farb-Körper“  und
vergleicht  sie  mit  Gesprächen.  Wechsle  man  nur  ein  paar
oberflächliche  Sätze,  erfahre  man  nichts  über  den  anderen
Menschen. Spreche man ausgiebig, so merke man, aus welchen
„Schichten“ die Ansichten des Gegenübers bestehen.

Pigmente und Gefühle

Ähnlich verhält es sich mit den Farbschichten der Bilder. Sie



erzählen vom Verlauf der Herstellung und damit von wechselnden
Gefühlslagen,  auch  wenn  Hofschen  den  emotionalen  Aspekt
heraushalten möchte. Farbe, das ist für ihn zunächst eine
AnSammlung von Pigmenten.

Selbst  die  zuerst  aufgetragenen,  also  zuunterst  liegenden
Farbschichten schimmern noch vage durch. Hofschen: „Das ist
wie mit der Prinzessin auf der Erbse. Das Winzigste ist noch
spürbar.“

Bis 22. September in der Städtischen Galerie Lüdenscheid (Alte
Rathausstraße  1,  tägl.  außer  montags  11-18  Uhr)  /  Bis  4.
Oktober in der Galerie Friebe (Parkstraße 54, Mo-Fr 10-12 und
16-18 Uhr, Sa/So nach Vereinbarung. Katalog 20 DM. ~

 

All der furchtbare Kleinkram
des  Lebens  –  Marlene
Streeruwitz‘  Roman
„Verführungen“
geschrieben von Bernd Berke | 19. Oktober 1996
Von Bernd Berke

Eine  unerbittliche  Beobachterin  schleichend  katastrophaler
Verhältnisse  zumal  zwischen  den  Geschlechtern  ist  Marlene
Streeruwitz. In Theaterstücken wie „Waikiki Beach“ und „Sloane
Square“ hat die österreichische Autorin dies auf beunruhigende
Art bewiesen. Nun gibt es ihren Roman „Verführungen“. Und der
ist nicht nur stilistisch ein Ereignis.
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Typisches  Zitat:  „Der  Tierarzt  bestand  nicht  mehr  auf
Einschläfern. Frau Sprecher war glücklich. Der Kater hatte
Leberkrebs.  –  Die  Kinder  hatten  Osterferien.  Hélène  hatte
nicht  frei.  Ihre  Schwester  wollte  Barbara  ins  Waldviertel
mitnehmen. Zu Bekannten. Mit Kindern. Auf einen Bauernhof.“

Stakkato aus atemlosen Sätzen

In einem solchen Stakkato äußerst knapper, atemloser Sätze
oder Satzfetzen ist praktisch der ganze Roman verfaßt. Was auf
den ersten Seiten noch gewöhnungsbedürftig ist oder gar etwas
unbeholfen wirken mag, erweist sich mit wachsender Lesestrecke
als  angemessenes  Kunstmittel.  Denn  Marlene  Streeruwitz
schildert  den  allmählich  zerbröselnden  Alltag  einer
alleinerziehenden  Frau  mit  zwei  Töchtern.  Diese  Wienerin
namens Hélène gerät tatsächlich zusehends außer Atem. Und sie
erleidet ihr Unglück wie in gestochen scharfen Einzelbildern
und Nahaufnahmen.

Der ganze Kleinkram ihres Lebens türmt sich angsterregend auf.
Einzelteile des anschwellenden Unglücks: Der ziemlich miese
„Mädchen-für-alles“-Job  in  einem  etwas  zwielichtigen
Werbebüro, das sich für obskure Heilmittel stark macht. Der
ständige  Ärger  mit  dem  Macho-Chef,  mit  der  fiesen
Schwiegermutter. Die unabweisbaren Bedürfnisse der Kinder. Die
daraus entspringende Zeitnot. Die Erinnerungen an den Vater,
der Hélène geschlagen hat. Das nur noch haßerfüllte Verhältnis
zum Ehemann, der Hélène verlassen hat und keinen Schilling
herausrücken will. Die finanzielle Bedrängnis.

Ein angeblicher Pianist als Phantom

Und schließlich Helenes Sehnsucht nach Geborgenheit. Von Zeit
zu Zeit trifft sich sich mit einem Schweden, angeblich Pianist
mit Tournee-Verpflichtungen (den sie aber nie am Klavier zu
Gesicht  bekommt),  der  von  großer  Liebe  redet,  sich  ihr
freilich immer wieder wochenlang ins Unerreichbare entzieht,
plötzlich doch wieder fordernd auf der Türschwelle steht und



dann erneut nach Italien abtaucht. Ein Phantom.

All  diese  Verletzungen  nimmt  der  Roman  mit  gnadenloser
Präzision unter die Lupe, er zeigt sozusagen jeden Haarriss.
So  wird  ein  vermeintlich  „gewöhnliches“  Leben  buchstäblich
bemerkenswert.

Die Menetekel mehren sich

Was  der  Handlung  zudem  Spannung  verleiht:  Es  kommt,  kaum
unterbrochen  von  seltenen  Glücksaufwallungen,  eine  immer
bedrohlichere  Stimmung  auf;  es  mehren  sich  die  Menetekel:
Helenes  Freundin  kollabiert  im  Tablettenrausch,  Ex-Ehemann
Gregor  entwickelt  gefährlichen  Jähzorn.  Mal  denkt  die  so
vielfach heimgesuchte Hélène an Selbstmord, dann hegt sie nach
außen  gerichtete  Gewalt-Phantasien.  Auch  dies  –  neben  der
sexuellen Lust – meint der Titel „Verführungen“.

Es herrscht in dem Buch eine ungeheure, stets sprungbereite
Wachsamkeit gegen kleinste Anzeichen männlicher Machtausübung.
Doch zum einen sind diese Passagen oft mit erschreckender
Folgerichtigkeit entwickelt, und zum anderen gelangt Marlene
Streeruwitz  weit  über  begrenzt  feministische  Positionen
hinaus. Sie spricht vom Glück, das allen Menschen zusteht.

Marlene Streeruwitz: „Verführungen“. Roman. Suhrkamp-Verlag.
295 Seiten. 38 DM.

Von  vielen  Strömungen
mitgerissen  –  Plastische
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Arbeiten von Bernhard Hoetger
im Ostwall-Museum
geschrieben von Bernd Berke | 19. Oktober 1996
Von Bernd Berke

Dortmund.  Es  klingt  nach  vorsichtiger  Distanzierung:  Als
„schillernde  und  irrlichternde  Gestalt“  bezeichnet  Museums-
Chef Ingo Bartsch den Künstler, dessen Werke er nun ausstellt.
Es geht um Bernhard Hoetger, 1874 im damals selbständigen
Hörde (heute Teil von Dortmund) geboren, 1949 verarmt in der
Schweiz gestorben.

30  Bildhauerarbeiten  Hoetgers  präsentiert  nun  das  Ostwall-
Museum. „Unverfängliche“ Exponate habe man für den straffen
Querschnitt ausgewählt, betont Bartsch.

Gäbe es denn auch verfängliche? Im Grunde schon. Denn Hoetger
war  nicht  nur  –  von  1934  bis  zum  Parteiausschluß  1938  –
Mitglied  der  NSDAP,  sondern  suchte  sich  auch  künstlerisch
anzupassen. So entwarf er, in Zusammenarbeit mit einem SS-
Architekten,  gar  ein  „Deutsches  Forum“  mit  Hakenkreuz-
Grundriß. Wahrlich kein Ruhmesblatt. Sarkasmus der Geschichte:
Die  NS-Presse  lehnte  die  Pläne  als  gar  zu  anbiedernd  und
opportunistisch ab, und 1937 brandmarkten die Nazis Hoetger in
der  Schand-Ausstellung  „Entartete  Kunst“  als  Vertreter  der
mißliebigen Moderne.

Tatsächlich war Hoetger zuweilen auch Avantgardist, wie er
sich denn überhaupt von allen möglichen Strömungen der Kunst
und des Kunstgewerbes mitreißen ließ. Büsten in ägyptischer
Manier  sind  daher  ebenso  zu  sehen  wie  Tier-  oder  Buddha-
Figuren, die gelegentlich die Kitschgrenze streifen. Zumindest
ein Ausstellungsstück läßt Hoetgers zeitweilige Bereitschaft
zum Mitmachen erahnen: Die Bronzeskulptur „Empor“, just aus
dem  „großdeutschen“  Olympiajahr  1936,  enthält  einiges  vom
Geiste Leni Riefenstahls oder Arno Brekers.
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Doch Hoetger, stets starken Schwankungen der künstlerischen
Inspiration  ausgesetzt,  hat  auch  durchaus  anregende  Kunst
geschaffen, so etwa die zugleich verschmitzt und vergeistigt
wirkende  Porträtbüste  der  Paula  Modersohn-Becker  oder  eine
hexenhafte „Moorfrau“.

Die  Stadt  Dortmund  erhielt  Hoetgers  Nachlaß,  aus  dem  die
jetzige Ausstellung bestritten wird, im Jahre 1962. Erst 1979
konnte  das  Ostwall-Museum  den  Bestand  an  Gipsformen  und
Abgüssen übernehmen. In den 17 Jahren dazwischen muß so manche
Hoetger-Arbeit  zum  Schmuck  in  örtliche  Behördenstuben
gewandert sein. Einen genauen Überblick dazu hat Museumsleiter
Bartsch bis heute nicht.

Bis 25. August im Ostwall-Museum. Di-So 10-18 Uhr, Katalog 10
DM, Eintritt diesmal frei.

Im Dschungelkampf der Liebe –
Leander  Haußmann  inszeniert
Shakespeares
„Sommernachtstraum“  in
Salzburg
geschrieben von Bernd Berke | 19. Oktober 1996
Aus Salzburg berichtet Bernd Be r k e

Lysander  liebt  Hermia  und  schenkt  ihr  ein  Paar  Schuhe,
womöglich aus dem Schlußverkauf. Hernach, wenn der Puck im
Walde Lysanders Blick mit einem Kräutlein behext hat, glaubt
dieser plötzlich Helena zu lieben. Da entreißt er Hermia die
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Schuhe und überreicht sie der neuen Angebeteten.

Die freilich ist ein rubenshaftes Mädchen und hat viel zu
große Füße. Sieht trotzdem so aus, als äußere sich Zuneigung
zumal in materieller Transaktion, als sei sie ein heilloses
Geschäft.

Bochums  Intendant  Leander  Haußmann  hat  Shakespeares
unverwüstliche  Liebesverwirrung  „Ein  Sommernachtstraum“  für
die Salzburger Festspiele in Szene gesetzt. Und er hat doch
hoffentlich  mehr  im  Sinn  als  vorschnelle  Denunzierung
geschlechtlicher  Umgangsformen?  Mal  sehen.

Ein roter Vorhang wogt und wallt über die ganze imposante
Bühnenbreite der Felsenreitschule. Schon bevor das Tuch vom
Sturme  beiseite  geblasen  wird,  erscheint  dahinter  in
leuchtenden  Reklame-Lettern  der  Schriftzug  „The  Wood“.  Der
Zauberwald lockt mit den Mitteln einer Imbißkette.

Im Hintergrund rauscht die Toilette

Wenn  die  wechselhaft  Liebenden  einander  hier  in  Lust  und
Streit begegnen, verfallen sie rasch in Sprech-Übertreibungen
wie  aus  dem  ComicHeft.  Poesie  wird  dann  hechelnde  und
geifernde Gier im Nu, es quieken und knarren die Stimmchen.
Und im Hintergrund rauscht gelegentlich eine Toilettenspülung.
Geht denn alles den Bach hinunter?

Hermia  (Steffi  Kühnert),  Helena  (Sabine  Orleans),  Lysander
(Oliver Stokowski) und Demetrius (Jan Gregor Kremp) entstammen
der achtlosen Konsumwelt und somit einer Pop-Fraktion: „Hello,
I love you, won’t you tell me your name?“ schmachten die
Männer mit einer „Doors“-Titelzeile.

Sowieso geht’s bei Haußmann wieder mal enorm sangesfroh zu;
auch Trompete, Mundharmonika und Laute kommen zum Einsatz.
Manch ist’s stimmige Klangmalerei, manchmal nur Trallala. Wie
denn  überhaupt  die  ganze  Inszenierung  einige  allerliebste
Einfälle mobilisiert und zuweilen wundersam kindlich geraten



ist, aber dann wieder nur töricht-kindisch vor sich hin kräht.
Auch das hält dieses unvergleichliche Stück aus.

Nur Rest-Grün mit Single-Bäumchen

„Natürlich“ besteht der Forst hier lediglich aus Restgrün mit
einem  Single-Bäumchen.  Ansonsten  ähnelt  die  Szenerie  einem
schwierigen  Parcours:  Ringsum  lauter  Gestellen  als
Stolperfallen,  in  der  Mitte  ein  vielseitig  verwendbarer
Holzkasten-Aufbau mit Drehscheibe. Wär’s Plastik, käm’s wohl
aus Legoland.

Gottlob beschränkt man das Spiel vor allem auf dieses Zentrum,
denn  das  ungeheure  Breitwandformat  der  gesamten  Bühne  hat
schon so manches Unterfangen in die lautstarke Deklamation
gedrängt und damit ästhetisch erstickt.

Im Waldbezirk, den nachts der zauberische Oberon (Christian
Grashof) und Titania (Almut Zilcher) mit ihren Elfen regieren,
treffen  die  Menschen-Paare  in  olivgrüner  Tarnkleidung
aufeinander. Fertig machen zum Dschungelkampf der Liebe! Doch
keine Angst! Es blitzt zwar Gewaltsamkeit auf, doch eher nach
Art  von  slapstickhaften  Videospielen,  Game-Boys  oder  eben
Comics. Ein Getümmel der ungereiften Liebesdinge. Von tieferem
Weh weiß man in diesem Waldstück wenig.

Muss man bestimmte Darsteller besonders hervorheben? O ja! Zum
einen André Eisermann als „Puck“, der mit irrwitzigem Gesten-
Vokabular kobolzt und alles auf Trab bringt. Tatsächlich ein
Wesen aus einer anderen Welt.

Sechs grandiose Darsteller treten zum „Klamauk“ an

Vor  allem  aber  mutet  es  wie  eine  der  großartigsten
„Verschwendungen“  der  jüngeren  Theatergeschichte  an,  die
Handwerkertruppe um Zettel und Squenz mit diesen sechs Größen
zu besetzen: Michael Maertens, Peter Fitz, Otto Sander, Ignaz
Kirchner, Hans-Michael Rehberg und Ulrich Wildgruber. Diese
grandiosen  Darsteller  müssen  also  ausgerechnet  jene



grottenschlechten  Hobby-Schauspieler  mimen,  die  Shakespeare
zum Klamauk antreten läßt. Doch wieviel mehr als bloßer Unsinn
steckt darin, man sieht es nun. So herrlich sinnzerstäubend
agiert das Sextett, daß in beinahe Beckett’scher Manier die
Anfangs- und Endgründe des Theaters aufwirbeln.

Am Schluß packt Hermia ihren Koffer und emigriert aus der
allseitig hergestellten Zufriedenheit mit dem öden Mittelmaß
der Beziehungen. Aufbruch ins Land der wahren Empfindung. Just
in  diesem  Moment  sehen  wir  ein  weißes  Einhorn
vorüberschreiten,  Aha!  Es  gibt  sie  also,  die  unfaßlichen
Dinge. Hätte uns Leander Haußmann nur noch mehr davon gezeigt
und sich nicht so sehr im Heutigen verloren.

Über  den  Wolken  muß  der
Umsatz wohl grenzenlos sein –
Kristiane  Allert-Wybranietz
und  ihre  millionenfach
verbreiteten  „Verschenk-
Texte“
geschrieben von Bernd Berke | 19. Oktober 1996
Von Bernd Berke

Imageberater  würden  Frau  Kristiane  Allert-Wybranietz
vielleicht einen griffigen Künstlernamen empfehlen, den sich
das Publikum merken kann. Doch das hat diese Frau längst nicht
mehr nötig. Sie hat Erfolg – und wie!
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Die  Auflage  ihrer  zahllosen  Gedichtbändchen  geht  in  die
Millionen,  und  die  Autorin  aus  Obernkirchen  bei  Hannover
dürfte zu den materiell am meisten gesegneten der Republik
zählen. Wie schafft sie das nur?

Ihre Bücher heißen beispielsweise „Du sprichst von Nähe“, „Dem
Leben auf der Spur“ oder „Willkommen im Leben“, sie geben sich
also  im  Titel  ganz  lebensnah  –  und  werden  doch  niemals
konkret.  Vielleicht  ist  es  ein  Erfolgsgeheimnis:  Über  den
Wolken  muß  der  Umsatz  wohl  grenzenlos  sein.  Und  der/die
Leser(in) wird leichter eingelullt.

Den  Oberbegriff  „Verschenk-Texte“,  der  auf  jedem  Umschlag
prangt, darf man nicht wörtlich nehmen. Natürlich bekommt man
diese Bändchen nicht gratis, sondern – als Taschenausgabe in
der entsprechenden Reihe des Heyne-Verlags – für je 16 DM. Der
Käufer oder die Käuferin sind’s, die diese Texte verschenken
sollen.

Poesiealben der Betroffenheit

Auch die neueste Hervorbringung der 1955 geborenen Autorin
(Titel: „Heute traf ich die Sehnsucht“) ist ein Poesiealbum
der sanftmütigen Betroffenheit. Gedichtnamen wie „Bewahr dich
dir selbst“ oder „Ich will die Tiefe spüren, ich will die
Tiefe  aushalten“  entstammen  einem  abgenutzten  Psycho-Jargon
und  deuten  wohl  schon  auf  den  lebensgeschichtlichen
Hintergrund hin, der mit Selbsterfahrungs-Exerzitien im Stil
der 70er Jahre innig zu tun haben dürfte.

Jede, aber auch wirklich jede Zeile, die Kristiane Allert-
Wybranietz (offenbar im Fließbandtempo) zu Papier bringt, ist
sicherlich lieb und gut gemeint. Immer will sie Mut machen und
alle  Verzagten  zur  Rückkehr  ins  Leben  aufrufen.  Solche
tröstlichen  Handreichungen  für  den  Alltag  hat  man  einmal
„Verständigungstexte“ genannt.

Daß die Autorin just das Gegenteil von Beunruhigung oder gar
Provokation im Sinn hat und nirgendwo anecken will, zeigen die



häufigen Relativierungen, die sie in Klammern hinter ihre eh
schon maßvollen Behauptungen zu setzen pflegt. Vorsicht ist
die Mutter der Verkaufszahlen.

Es ist gar keine wirkliche Lyrik

Aus der lyrischen Fabrik kommt freilich gar keine wirkliche
Lyrik. Es ist nur die Aufteilung in Einzel-Zeilen, die den
optischen  Eindruck  „Aha,  ein  Gedicht“  erweckt.  Ansonsten
könnte man exakt dieselben dürren Worte genau so gut in Prosa
drucken.

Typisches  Beispiel:  „Steine,  Barrieren  und  /  andere
Hindernisse / finden wir zuhauf / in unserem Alltag, / so daß
wir unser Dasein / nicht auch noch selbst mit / Wenns und
Abers / pflastern müssen!“ So kraftlos ist dieser Text, daß er
das  Ausrufezeichen  am  Ende  bitter  nötig  hat.  Und  dann
plätschert es, fern von jeder lyrisch verdichteten Sprache, so
daher: „Das Heucheln in unserer Gesellschaft ist / es, was
jedem und besonders jedem / feinfühligen Menschen / (wenn er
nicht  schon  /  abgestumpft  mitmacht)  /  schwer  zu  schaffen
macht. / Viele Probleme, Verletzungen und / Traurigkeiten /
wären nicht vorhanden, / wenn wir Menschen zueinander / offen
wären…“

Wer würde da inhaltlich zu widersprechen wagen?

Lebendigkeit – besser als Erstarrung…

Die unablässig sich von Zwängen befreiende „Menschin“ spricht
zu uns aus solchen abstrakten Zeilen. Ist’s der gute Rat einer
Freundin am Kaffeetisch oder nicht doch der unterschwellig
anmaßende Tonfall einer strengen Gesetzgeberin, wenn sie Sätze
schreibt wie diesen: „Eingeschliffene Elemente / sollte man /
aus der Partnerschaft / entfernen.“

Es  klingt  mühsam  und  doch  eilig  hingeschludert,  so  daß
Stilblüten nicht ausbleiben: Unter dem Titel „Tu Es !“ lernen
wir: „Es ist lebendiger, / als dem Blut der Liebe / den Motor



des Lebens abzuwürgen.“

Ansonsten  ist  diese  Seel(ch)en-Welt  sehr  übersichtlich  und
stets mehrheitsfähig: Liebe und Vertrauen sind immer gut, Haß
und Mißtrauen schlecht, Lebendigkeit ist immer begrüßenswert,
Erstarrung hingegen nicht.

Das  Wort  „Leben“,  ganz  pauschal  und  nebelhaft  eingesetzt,
bildet  den  Kern  all  dieser  formelhaft  geleierten
Beschwörungen. Mal gilt es, das „lebendige Leben“ forsch „auf
Teufel komm raus zu leben“, dann wieder will das lyrische Ich
nur ein wenig „unbeschwerter leben“. Das „Leben sollte bunt
sein und facettenreich“, man muß „Raum und Zeit ausfüllen /
mit  intensivem  Erleben“  oder  sich  wenigstens  „ins  Leben
einbringen“.

So viel Sehnsucht nach Leben, so viele leblose Buchstaben…

Kunst-Spaziergang  wie  im
dreidimensionalen  Lexikon  –
Stockholms  „Moderna  Museet“
gastiert in Bonn
geschrieben von Bernd Berke | 19. Oktober 1996
Von Bernd Berke

Bonn. Nein, es ist beileibe kein bloßer „Schwedenhappen“, den
uns die Bundeskunsthalle serviert, sondern ein reichhaltiges
Kunstmenü. Zum vierten Akt der Ausstellungs-Reihe „Die großen
Sammlungen“ gastiert am Rhein diesmal das „Moderna Museet“ aus
Stockholm.  Die  teilweise  grandiose  Kollektion  ist  derzeit
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heimatlos, weil das Stammhaus bis 1998 umgebaut wird. So viele
Werke wie jetzt wird man dann nimmermehr abgeben.

Der Querschnitt durch die Moderne würde auch eine Reise in den
Norden lohnen. Nun aber haben wir’s – bis Januar nächsten
Jahres – ganz bequem. Von Picasso bis Mondrian, von Magritte
bis  Warhol  wird  alles  in  Bonn  präsentiert,  und  zwar
umfangreicher, als es bisher je in Stockholm möglich war.
Zeichen der Bedeutsamkeit: Schwedens Königin Silvia kam eigens
zur Bonner Eröffnung der Schau.

Neben  den  Klassikern  der  Moderne  und  Berühmtheiten  der
Gegenwart kann man etliche hierzulande unbekannte schwedische
Künstler entdecken. Sie gehören freilich zum weniger wichtigen
Teil  der  Schau.  Einer  der  ausgestellten  Schweden  ist
allerdings  weltberühmt,  nämlich  der  Schriftsteller  August
Strindberg. Wie man hier sieht, ist er auch als Maler nicht zu
verachten.  Das  im  gleißenden  Licht  flirrende,  ins  Über-
Natürliche  ausgreifende  Natur-Bild  „Das  Wunderland“  (1894)
könnte von einem hochkarätigen französischen Impressionisten
stammen.

Am  allerbesten  sortiert  ist  das  „Moderna  Museet“
offensichtlich im Umkreis der Popart. Kein Wunder, denn das
Haus wurde 1958 gegründet und verlegte sich vornehmlich aufs
Zeitgenössische. Direktor war von 1959 bis 1973 jener Pontus
Hulten, der – welch glückliche Fügung – 1990 „Intendant“ der
Bonner  Bundeskunsthalle  ward.  Daher  die  innige  Verbindung
beider Museen.

Pontus Hulten und das Gespür fürs Kommende

Hulten  muß  in  seiner  Stockholmer  Zeit  jedenfalls  ein
untrügliches Gespür fürs Kommende besessen haben, hat er doch
– zu den günstigen Preisen der Entstehungszeit – eine der
weltweit gehaltvollsten Sammlungen mit Kunst der 60er Jahre
zusammengetragen.  Andy  Warhol,  Robert  Rauschenberg,  Jasper
Johns, Jean Tinguely, Yves Klein, Frank Stella, George Segal,



Claes  Oldenburg  (gebürtiger  Schwede),  James  Rosenquist  und
viele andere Größen jener Zeit sind mit markanten Arbeiten
vertreten.  Da  spaziert  der  Besucher  sozusagen  durch  ein
dreidimensionales Lexikon.

Im  Katalog  kann  man  nachlesen,  wie  sehr  die  Genese  einer
solchen  Sammlung  oft  von  schieren  Zufallen  abhängt.  Da
gerieten die Stockholmer etwa an ein Bild von Piet Mondrian,
weil der just eine schwedische Freundin hatte. Bemerkenswert
ist  übrigens  ein  1908  entstandenes,  zärtlich-realistisches
Frauenporträt Mondrians, den man heute nur noch als Heros der
geometrischen Abstraktion schätzt.

So viele Berühmtheiten – und ein Rennwagen

Bilder- und Objekt-Ensembles, die ihresgleichen suchen, haben
die Skandinavier auch von Pablo Picasso und Marcel Duchamp
angehäuft. Daß man „zwischendurch“ immer mal wieder auf den
einen oder anderen Kurt Schwitters, Paul Klee, Max Ernst, Marc
Chagall oder Joan Miró trifft, versteht sich bei diesem Niveau
fast von selbst.

Auf  historische  Wegmarken  eingestimmt,  sucht  man  bei  den
schwedischen Künstlern nach Vergleichspunkten. Haben nicht die
Bilder eines Eric Hallström manches mit denen des Belgiers
James Ensor gemein? Weist nicht gar das „Zeitbild“ (1937) von
Sven  Erixson,  das  Passanten  in  Betrachtung  eines
Zeitungsaushangs  zeigt,  schon  auf  den  Neo-Expressionismus
eines Jörg Immendorff voraus? Man mag Spielchen mit derlei
„Verwandtschaften“  treiben,  darf  aber  den  Eigenwert  dieser
Kunst nicht übersehen.

Das auffälligste Exponat ist übrigens kein Gemälde, sondern
ein Real-Objekt: der Lotus-Rennwagen, in dem 1963 Jim Clark
seine schnellen Formel-1-Runden drehte und der kurzerhand zum
Kunstwerk im Grenzbereich von Technologie und Ästhetik erklärt
wurde. Ganz im Sinne der Pop-art.

„Moderna  Museet“  zu  Gast  in  der  Bundeskunsthalle  Bonn



(Friedrich-Ebert-Allee  4,  „Museumsmeile“).  Bis  12.  Januar
1997. Öffnungszeiten: Di-So 10-19 Uhr. Eintritt 8 DM. Katalog
68 DM.

„Jedermann“ will alles – Das
Spiel vom Sterben des reichen
Mannes  in  einer  Bochumer
Variante
geschrieben von Bernd Berke | 19. Oktober 1996
Von Bernd Berke

Bochum. Dröhnender hat der Tod den reichen „Jedermann“ wohl
selten  gerufen.  In  der  Bochumer  Jahrhunderthalle,  einem
gigantischen früheren Werksgebäude von Krupp, hallt das Echo
des  Namens  sekundenlang  schaurig  nach.  Überhaupt  ist  beim
Sterben des reichen Mannes in Bochum beinahe alles anders als
in Salzburg, wo Hugo von Hofmannsthals Version alljährlich als
christliches Mahn-Spiel vor dem Dom gegeben wird.

Der „Bochumer Jedermann“ (offizieller Titel) ist ein Investor,
der just das aufgegebene Krupp-Areal rings um die imposante
Jahrhunderthalle  aufkaufen  und  die  Industriebrache  zum
lukrativen  Konsum-  und  Freizeitparadies  ausbauen  will.  So
etwas soll’s ja geben.

Mit dem Cabrio durch die Jahrhunderthalle

Spielort gleich Handlungsort. Das hat einen gewissen Reiz;
gibt es doch dem reichen Jedermann (Thomas Rech) Gelegenheit,
mit einem Cabrio bayerischer Marke samt zickiger Buhlschaft
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(sprich: Geliebte; Vesna Buljevic) durch die Halle zu rasen
und  das  Objekt  seiner  Begierde  gleich  in  Augenschein  zu
nehmen.

„Jedermann“ will alles. Gott ist hier nicht mehr der große
Weltenherrscher,  sondern  nur  eine  ferne,  etwas  brüchig
gewordene Stimme. Und der Teufel (Axel Walter), ein Abklatsch
des Mephisto, treibt nur miesen Schacher: Gibst du mir deine
Seele, bekommst du die Immobilie gratis…

Zwischen Aufblähung und Kleinkunst

Das Theaterkollektiv „stahlhausen enterprises“ (Bochums freie
Thealozzi-Truppe,  verstärkt  um  Darsteller  verschiedenster
Provenienz) müht sich, die weiträumige Spielfläche weidlich zu
nutzen.  Schon  der  Bote,  der  zu  Beginn  Aufmerksamkeit  vom
werten  Publikum  fordert,  kommt  auf  modischen  Rollschuhen
(Inline-Skater)  angedüst.  Alsbald  hinkt  der  Teufel  unter
wabernden  Dampfwolken  herbei,  wird  aber  sofort  von  einem
Hausmeister im Revier-Tonfall („Wat machß du denn hia, ey?“)
angemeiert. Das nicht immer fruchtbare Wechselspiel zwischen
Aufblähung und Kleinkunst zieht sich durch den ganzen Abend.

Regisseurin Gudrun Gerlach hat sich nicht nur textlich im
ganzen Umkreis des Stoffes (Urversion: England, spätes 15.
Jahrhundert)  bedient,  sondern  auch  auf  der  Bühne  ein
Konglomerat aller möglichen Theaterformen angerichtet. Sie hat
sich halt überall was abgeguckt, wohl auch hoch droben bei
Heiner Müller und Pina Bausch. Doch hier heinermüllert und
pinabauscht es lediglich lau daher, die Mittel reichen – zumal
in zahllosen Nebenrollen – für wirkliche Kraftakte nicht hin.

Man sollte doch, man müßte mal…

Musicalartige  Einlagen  haben  wir  auch.  Zudem  tritt  eine
Männergesangsgruppe („Brüder, zur Sonne, zur Freizeit“) an.
Man sieht Sequenzen mit „volksnahem“ Spaß- und Lachtheater,
aber auch Versuche im finsteren großen Weltendrama. Gerüste
werden aufgefahren, Feuer lodern im Hintergrund. Exerzitien in



Sachen Tanztheater gibt’s gleichfalls, wenn jene fünf „Leichen
der  Vergangenheit“  der  körperlichen  Selbsterfahrung  frönen.
Vieles wirkt wie beliebiger Einschub, etwa nach dem Leitsatz:
Diese Form könnten wir doch auch noch erproben. Man sollte
doch, man müßte mal…

Manche mögen es für sinnlichen Reichtum an Ausdrucksformen
halten, doch aufs Ganze gesellen, zerfasert das Konzept. Es
ist  kein  grandioses,  aber  doch  ein  sympathisches  Projekt,
unterhaltsam  oder  bedenkenswert  in  manchen  Einzelteilen.
Besonders  die  Szenenfolge  mit  „Jedermanns“  Investoren-
Pressekonferenz  samt  anschließender  Schickimicki-Fete,  in
deren Verlauf sich ein von ihm drangsalierter Bochumer Opel-
Malocher  in  den  Tod  stürzt,  entfaltet  bewegende
Kontrastwirkung.

Am Schluß wird – wie rührend – „Jedermanns“ Seele durch ein
armes Ruhrgebietspaar (Frührentner und Taubenmutter) doch noch
gerettet, so daß Satan sich ein anderes Opfer suchen muß.
Tatsächlich  ist  ein  neuer  Investor,  ein  neuer  „Jedermann“
sogleich zur Stelle, und alles könnte von vorn beginnen. Jaja,
so ist der Welten Lauf. Doch haben wir damit wirklich etwas
gelernt, was wir vorher nicht wußten?

Termine:  13.,  14.,  19.,  20..  21.7.  (jeweils  21  Uhr),
zahlreiche weitere Aufführungen bis Ende August (dann Beginn
20.30  Uhr).  Jahrhunderthalle  Bochum,  Zufahrt  Gahlensche
Straße. Karten (22 DM, ermäßigt17DM). Tel. 0234/17 59 0.

 

 



Wenn  jeder  Gestaltungswille
erlischt – Willem de Koonings
Spätwerk in Bonn
geschrieben von Bernd Berke | 19. Oktober 1996
Von Bernd Berke

Bonn. Wenn in den letzten Jahren von Willem de Kooning die
Rede  war,  dann  weniger  von  seinen  Bildern  als  von  seinem
Leiden. Der 1904 geborene Künstler lebt mit der Alzheimer-
Krankheit und ist gar entmündigt worden.

Man denkt dieses Schicksal unweigerlich mit, wenn man jetzt
seine  Bilder  aus  den  80er  Jahren  im  Bonner  Kunstmuseum
betrachtet.

Die Arbeiten tragen allesamt keine Titel, und sie sind denkbar
abstrakt;  jedoch  nicht  von  einer  souveränen,  alles
Überflüssige aussparenden Art, sondern seltsam vage im Gestus.
Impulsive  Farbschleier  und  Spuren-Verläufe,  meist  in
leuchtendem Gelb, Rot und Blau, ziehen und schlängeln sich
durch all diese 35 Großformate. Wenig einprägsam. Man könnte
glauben, unvollständige, zwischendurch aufgegebene Puzzles vor
sich zu haben.

Ist es eine Kunst des Weglassens auf dem Weg zum Wesentlichen,
oder  sind  es  nicht  doch  bestürzende  Protokolle  der
Resignation, eines fortschreitenden Verlustes? De Kooning ist
hier  wohl  nicht  mehr  auf  der  früheren  Höhe  seiner
bildnerischen  Kräfte,  und  vielleicht  hätte  man  ihm  diese
museale Bloßstellung ersparen sollen, gegen die er sich nicht
mehr wehren kann.

Der vormals so machtvolle Künstler scheint in dieser späten
Schaffenszeit beseelt vom Drang zu einer nur noch auflodernden
Helligkeit,  die  irgendwann  jeden  Umriß  und  jeden
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Gestaltungswillen auzulöschen droht. Es wirkt so, als seien
die völlig weiße Leinwand, Zeit- und Ortlosigkeit seine Ziel-
und Fluchtpunkte. Es fällt sehr schwer, ihm in solche Fernen
zu folgen.

Nur am Anfang dieser Phase, im Jahr 1981, hat De Kooning noch
seine  Signatur  hinterlassen.  Namenlos  gemalt,  sehen  die
weiteren  Arbeiten  dann  zunehmend  tatsächlich  wie  anonyme
Hervorbringungen aus. Wüßte man nicht, von wem sie stammen,
würde man wohl unnachsichtiger und respektloser urteilen.

Parallel  zu  de  Kooning  sind  im  selben  Hause  (bis  22.
September) illustrierte Bücher von der Hand Pablo Picassos zu
sehen.  Hier  kann  man  spüren,  was  rege  künstlerische
Inspiration  vermag.  Und  gleich  gegenüber  gastiert  in  der
Bundeskunsthalle das großartig bestückte „Moderna Museet“ aus
Stockholm (die WR wird darauf zurückkommen). Bonn ist zwar
nicht mehr politische Hauptstadt, mausert sich aber zur Kunst-
Kapitale.

Willem  de  Kooning:  Das  Spätwerk  –  Die  achtziger  Jahre.
Kunstmuseum  Bonn  (Friedrich-Ebert-Allee  2  („Museumsmeile“).
Bis 18. August. Di-So 10-18 Uhr. Katalog 49 DM.

Kunstwerk für Millionen – HA
Schults  Auto-Denkmal  im
Dortmunder Hauptbahnhof
geschrieben von Bernd Berke | 19. Oktober 1996
Von Bernd Berke

Dortmund. Da eilte selbst Oberbürgermeister Günter Samtlebe
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herbei und hielt eine launige Ansprache. Denn nicht alle Tage
gibt sich ein so prominenter Aktionskünstler wie HA Schult in
Dortmund  die  Ehre.  Mitten  in  die  Empfangshalle  des
Hauptbahnhofs  hat  Schult  ein  Marmor-Auto  postiert.

An  diesem  Kunstwerk  werden  bis  zum  4.  August  wohl  einige
Millionen  Menschen  vorübergehen,  denn  täglich  sind’s  im
Schnitt rund 120 000, die durch den Bahnhof hasten. Das meiste
Aufsehen erregte gestern Schults schrille Muse Elke Koska, die
übrigens  aus  Dortmund  stammt  und  hier  das  Mallinckrodt-
Gymnasium besucht hat. Sinnierte Günter Samtlebe: „Da kann man
mal sehen, was aus den Leuten so wird.“

Das  gar  nicht  aus  Marmor  bestehende,  sondern  marmorierend
bemalte Fahrzeug (besser: „Steh-Zeug“) prangte 1994 als Symbol
des  politischen  Zeitenwandels  auf  einem  Sockel  vor  dem
Marmorpalast in St. Petersburg, wo es einen Panzerwagen Lenins
ersetzte. Seither hat das gute Stück eine Tournee durch acht
deutsche Städte hinter sich. Nun aber spricht Schult, dem
Regionalstolz schmeichelnd: „Das waren nur Fingerübungen, um
es endlich in Dortmund zeigen zu können.“

Warum der Bahnhof? Schult: „Weil hier so viele Leute sind, und
weil hier auch Nutten oder Penner meine Kunst sehen können.“
Und die Finanzen? Schult läßt sponsern. Denn sein Auto ist
nicht irgendeins, sondern ein Mittelklassemodell aus Kölner
Fabrikation, welche mit dem Spruch „Die tun was“ beworben
wird. Man muß sie nicht nennen, man kann getrost fortfahren…

Nein, man habe sich mit dem Auto keine Konkurrenz ins Haus
geholt, meinte gestern Ernst Liedschulte von der Deutschen
Bahn AG. Man begreife das Automobil als sinnvolle „Ergänzung“
zur Schiene. Und Dortmunds Oberbürgermeister Günter Samtlebe
befand launig, mit HA Schult und Elke Koska habe man sich ein
„Power-Paar“ in die Stadt geholt. Ökologisch korrekt, empfahl
er Schult jedoch, bald ein Marmor-Fahrrad herzustellen.

Derweil  bildete  sich  beim  Eröffnungs-Zeremoniell  eine



neugierige Menschenmenge, angelockt auch vom gewohnt schrillen
Erscheinungsbild Elke Koskas. Die erschien mit einem großen
schwarzen  Hund  und  trug  statt  eines  Handtäschchens  einen
kleinen Silberkessel. Todschick. Mancher Urlauber machte hier
gleich beim Reisestart sein erstes Erinnerungsfoto, und auf
die  Erläuterungstafel  zu  „Marmorne  Zeit“  (Werktitel)  hatte
schon einer gekritzelt: „Schult, laß dich nicht unterkriegen,
deine Kunst ist klasse“.

Stimmt das? Mal ehrlich: Mag das Auto in St. Petersburg noch
von  historischer  Aura  profitiert  haben,  so  wirkt  es  in
Dortmund relativ schlicht. Erst wenn Schult und seine Elke
live dazu auftreten, wird s spektakulär. Sie selbst sind das
Kunstwerk.

 

Luftiger  Reigen  der
Seelenregungen – Eric Rohmers
Film „Sommer“
geschrieben von Bernd Berke | 19. Oktober 1996
Von Bernd Berke

Manchmal neigt Gaspard zu Depressionen. Dann fürchtet er: „Ich
existiere nicht, ich bin durchsichtig, unsichtbar. Ich seh‘
die anderen, aber die anderen sehen mich nicht.“ Doch entweder
kokettiert der gutaussehende junge Mann mit düsteren Gedanken,
oder er kennt sich selbst schlecht. Denn kaum spannt er ein
paar Tage am Strand der Bretagne aus, hat er schon die Wahl
zwischen drei wunderhübschen Mädchen.
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Nun sind wir allerdings in einem Film von Eric Rohmer, der mit
„Sommer“  seinen  zartsinnigen  Liebes-Reigen  der  Jahreszeiten
fortsetzt. Und da wird Erotik nicht platterdings vollzogen,
sondern in den allerfeinsten Nuancen erwogen.

Also  flüchtet  der  unzufriedene  Gaspard  vorm  Strand-  und
Kneipen-Gewimmel  und  begibt  sich  täglich  auf  ausgedehnte
Spaziergänge – mal mit Margot, mal mit Solène oder Lena. Mit
den drei Grazien redet und redet er, Schritt für Schritt. Vor
allem  über  die  Liebe,  über  deren  fließende  Grenzen  zur
Freundschaft  zwischen  Mann  und  Frau.  Auch  prüfen  sie  die
Frage, ob man dem Glück nachsetzen oder es durch Abwarten
irgendwann auf sich ziehen solle. Gaspard neigt zur zweiten
Option,  er  wäre  am  liebsten  ohne  alle  Anstrengung  ein
Frauenheld.

Klar, daß es bei solchen Gesprächsthemen „funken“ kann. Doch
Gaspard  ist  ein  Zauderer  und  verstrickt  sich  durch  pures
Abwarten in eine ziemlich komplizierte Vierecks-Geschichte. Er
weiß  einfach  nicht,  welchem  der  drei  Mädchen  er  sein  neu
komponiertes  Gitarrenlied  widmen  und  mit  welcher  er  einen
Insel-Ausflug  unternehmen  soll.  Selbst  beim  Volleyball  am
Strand hält sich dieser Glückspilz, der seine Chancen nicht
wahrhaben  (oder  sie  allzu  gründlich  ausloten)  will,
ersichtlich zurück. Er wartet mit linkisch verschränkten Armen
auf  den  Ball  und  pitscht  dann  schüchtern  davor.  Anfangs
gefällt seine Zögerlichkeit den Mädchen ja ganz gut, doch
irgendwann wollen sie auch mal ’ne Entscheidung von ihm hören.
Schwierige Sache. Und doch ein Film wie ein frischer Quell.

Rohmer  hält  diesen  luftigen  Reigen,  in  dem  sich  –  außer
mancherlei Seelenregungen – ja wenig ereignet und der bei
anderen rasch langweilig werden würde, aufs Schönste in der
Schwebe. Er erfaßt die kleinsten Gesten der Zuneigung und
Näherung, so daß ein Hauch von taufrischer Verliebtheit durch
alle Szenen weht. Welch eine paradiesische Harmonie zwischen
Mann und Frau, wenn sie hier miteinander singen. Ach, wie so
trügerisch…



Sensibel sondiert wird das Spannungsfeld zwischen Reden und
Tun, zwischen Offenheit, Verschweigen, Verstellung und Lüge.
Und  nichts  von  dem,  was  wir  da  hören  und  sehen,  wirkt
konstruiert oder künstlich herbeigeredet; sondern wie durch
Zufall belauscht.

Als  die  Jungfrau  Maria  der
alten  Göttin  Isis  glich  –
Christliche  Kunst  der
ägyptischen Kopten in Hamm
geschrieben von Bernd Berke | 19. Oktober 1996
Von Bernd Berke

Hamm. Seien wir ehrlich: Archäologische Ausstellungen gleichen
sich oft wie Zwillinge. Man sieht reihenweise Vitrinen mit
Grabbeigaben,  ein  paar  Zeugnisse  der  Alltagskultur,
beispielsweise  Münzen,  Krüge,  Vasen  und  Öllämpchen,  dazu
reichlich blendenden Schmuck. Das Gustav-Lübcke-Museum in Hamm
möchte mit „Ägypten – Schätze aus dem Wüstensand“ solcher
Einheitsoptik entgehen.

Nimmt man nur das Titelwort „Ägypten“ wahr, hat man sich schon
in die Irre führen lassen. Denn es geht nicht um Pharaonen
oder Mumien und auch nicht um islamische Kultur, sondern um
die Kunst der Kopten, der ägyptischen Christen.

Seit über 30 Jahren (damals in der Essener Villa Hügel) ist es
die erste große deutsche Kopten-Ausstellung. Da haben sich die
Hammer Veranstalter wohl gedacht: So trocken können wir den
Laien diese Spezialitäten nicht anbieten. Folglich hat ein
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Ausstellungs-Architekt die Sache in die Hand genommen und so
getan,  als  sei  dies  eine  Ausstellung  moderner  Kunst.  Die
Wüstenschätze  werden  nicht  gelehrsam  nach  Zeitenfolge
dargeboten,  sondern  nach  ästhetischen  Maßstäben.

Nach Schönheit aufgestellt

Da  prangen  Säulenkapitelle  aus  ganz  verschiedenen
Jahrhunderten  auf  orangefarbenen  Podesten  in  einer
trügerischen  Reihe  –  weil  es  so  schmuck  aussieht.  Da
flankieren zwei Löwenfiguren einen Grabstein, zu dem sie gar
nicht gehören und mit dem sie stilistisch nichts zu tun haben
– weil es so beruhigend symmetrisch wirkt. In derlei Fällen
ermöglicht erst der Katalog die korrekte Zuordnung.

Die  Schau,  die  u.  a.  noch  nach  Mainz  und  München
weitergereicht wird, imponiert mit über 500 Exponaten. Etwa
300 kommen aus Berlin. Leihgaben des Koptischen Museums in
Kairo  fehlen  leider  völlig,  denn  im  Bann  des  zunehmenden
Fundamentalismus hält man es dort wohl nicht für opportun,
Kleinode ins westliche Ausland zu geben, schon überhaupt nicht
für eine Ausstellung christlicher Kunst.

Vielfältige Einflüsse

Gezeigt  werden  kunstvolle  Handschriften,  Buchmalereien  und
Textilien,  Ikonen  und  Skulpturen,  Grabsteine,  Alltagsgerät,
Werkzeuge,  kostbares  Geschmeide.  All  dies  zeugt  von
handwerklicher  Hochblüte  und  dezentem  Sinn  fürs  schlichte
Schöne.

Die koptische Spielart des christlichen Glaubens entfaltete
sich  schon  früh.  Um  120  n.  Chr.,  das  belegen  Papyrus-
Fragmente,  waren  Altes  und  Neues  Testament  am  Nil  schon
bekannt. Im 5. Jahrhundert gab es dort eine eigenständige
Koptische Kirche.

Religion wie Kunst der Kopten unterlagen in der Folgezeit
vielfältigen Einflüssen. Zunächst sind altägyptische Elemente



nachweisbar. So wird etwa die Muttergottes dargestellt wie die
ägyptische Göttin Isis.  Später werden auch Gestalten wie
Aphrodite gleichsam in christlichen Dienst gestellt. Denn auch
altgriechische,  römische,  byzantinische  und  schließlich
islamische Traditionen fließen nach und nach ein. Angesichts
dieses beständigen Wandels fällt es schwer, das Gemeinsame in
der koptischen Kunst dingfest zu machen.

Askese steht in den Gesichtern

Die Kopten waren ausgesprochene Asketen. Zu Tausenden zogen
sie als Eremiten in die Wüste, gelobten vielfach Ehelosigkeit
und Schweigsamkeit, und sie schufen gar die ersten bekannten
Mönchsregeln. Manche aber flüchteten auch in die Wüste, um den
Steuereintreibern  Roms  oder  den  kaiserlichen
Christenverfolgungen  Diokletians  zu  entkommen.

Askese  meint  man  auch  in  den  Künsten  zu  spüren.  Die
dargestellten  Gesichter  haben  fast  stets  etwas
Entsagungsvolles. Auch die mit spröden Inschriften versehenen
Grabteile aus Kalkstein geben sich nicht prunkvoll, sondern
karg. Die Symbole, ob Vögel oder Muscheln, beziehen sich meist
auf  Vorstellungen  der  Wiederauferstehung  und  eines
bekömmlichen  Daseins  im  Jenseits.

Unseren Sinnen am leichtesten zugänglich sind natürlich die
alltäglichen  Objekte,  so  etwa  der  Holzkörper  eines
Saiteninstruments,  verzierte  Schmuckbehälter  oder  auch
Steinscherben,  in  die  Vertragstexte  eingemeißelt  wurden.
Hoffentlich  hat  man  die  Kontrakte  auch  so  steinern  fest
eingehalten.

Bis 13. Oktober in Hamm, Gustav-Lübcke-Museum (direkt hinterm
Bahnhof, Neue Bahnhofstraße 9). Täglich 10-18 Uhr, mittwochs
bis 20 Uhr, montags geschlossen. Eintritt 10 DM. Katalog 49
DM.



Zeitreise in die Zauberwelt –
Bob  Wilson  inszeniert  „Time
Rocker“ im Hamburger Thalia-
Theater
geschrieben von Bernd Berke | 19. Oktober 1996
Von Bernd Berke

Hamburg.  Die  vielen  Kamerateams  konnten  ihren  Sendern
erfolgreiche  Prominentensuche  melden:  Zur  Uraufführung  von
„Time Rocker“ in der Regie des texanischen Theaterzauberers
Bob Wilson gab es erheblichen Auftrieb im Thalia-Theater – von
etlichen  Bühnenchefs  oder  Schauspielern  (Mathieu  Carrière,
Ulrich Tukur) bis zum „Tagesschau“-Sprecher Wilhelm Wieben.
Sie alle waren hergepilgert, um gleichsam ein Sakrament in
Empfang zu nehmen.

Denn  Bob  Wilson  läßt  Theater  nicht  einfach  spielen,  er
zelebriert  es  als  Liturgie  wie  kein  anderer;  mit
atemberaubenden  Bilderfolgen  und  ungeheuren  Licht-
Erscheinungen. Nach „The Black Rider“ und „Alice“ war „Time
Rocker“ bereits seine dritte Hamburger Weihe-Handlung. Diesmal
hatte Lou Reed, seit seinen wilden Zeiten mit „The Velvet
Underground“ eine unumstößliche Größe der Rockszene, die Musik
geschrieben.

Kriminalstory führt ins Nirwana

In 31 Szenen mit 16 Songs schleusen uns Wilson, Reed und
Texter  Darryl  Pinckney  in  eine  ausgedehnte  Zeitreise  ein.
Anfangs geht’s zurück bis in die vorchristliche Ära, später
voraus in visionäre Zukunftswelten. Notdürftig verknüpft sind
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diese  Fahrten  durch  eine  Kriminalstory.  Priscilla
(herausragend auch als Sängerin: Annette Paulmann) und Nick
(Stefan Kurt, fernsehbekannt durch den „Schattenmann“) werden
in  seltsam  mechanisch  abschnurrenden  Slapstick-Szenen  von
Scotland  Yard  beschuldigt,  ihren  Herrn  und  Meister,  den
Erfinder Dr. Procopius (Hans Kremer), hingemeuchelt zu haben.
Dabei  ist  der  Mann  auf  Zeitreise  gegangen,  und  in  dieses
grenzenlose  Nirwana  zwischen  den  Epochen  flüchten  ihm  nun
Priscilla und Nick nach.

Und  schon  hat  die  Inszenierung  ihren  ersten  ganz  großen
magischen Moment. Wenn die Zeitmaschine in Form eines weißen
Fisches  erscheint  und  vor  blauem  Breitwand-Hintergrund
davonsegelt, glaubt man sich versetzt ins Zauberreich.

Kurz darauf wandert ein kleines weißes Haus über die dunkle
Bühne  –  und  man  sieht  gleichzeitig,  wie  sich  jemand  die
überlangen,  phosphoreszierend  grünen  Fingernägel  abbeißt.
Bewegliche Steine, tanzende Würfel, leuchtende Altäre, alles
gibt’s in diesen taumelnden Welten. Rätselvolles Theater mit
Charisma.

Es ist, als ob Wilson ein wunderschönes großes Bilderbuch
umblättere. Und wo sind wir Zuschauer nicht überall gewesen!
In  einen  altägyptischen  Tempel  sind  wir  geraten,  in  eine
chinesische Opiumhöhle, zwischen drei mannstolle Studentinnen
(„Klick mich an, ich bin deine Maus“) oder in eine Badeanstalt
der Zukunft, wo nackte Körper schwerelos schweben.

Ein Stuhl stürzt minutenlang um

In all diesen seherischen Szenen entfaltet sich der typische
Wilson-Stil der Verlangsamung. Wenn etwa ein Stuhl umstürzt,
so sieht man diesen Vorgang in einer mehrminütigen, enorm
spannungsgeladenen Zeitlupe. Überhaupt wird „Time Rocker“ zu
einer Meditation über das Zeitempfinden, aber auch über das
Geisterhafte  des  menschlichen  Körpers  in  einer  technisch
entgrenzten Zukunft.



Der  Zusammenhang  ergibt  sich  nicht  wie  sonst  im  Theater,
sondern  eher  wie  im  Traum  oder  wie  in  einer  betörenden
Kunstausstellung. Nur daß man hier keinen Rundgang unternimmt,
sondern die Bilder an einem vorbeigezogen oder – wie seltene
Schätze – gehoben werden.

Von bezwingender Kraft und Einprägsamkeit ist auch Lou Reeds
Musik. Schönes Wechselspiel: Mal lassen sich die Töne von und
in den Bildern treiben, mal peitschen see die Szenen voran.

Termine: 16., 17., 18., 19. Juni. Karten: 040 / 32 26 66.

Die Haut des Bildes mit dem
Messer  öffnen  –  Werkschau
über  Lucio  Fontana  in  der
Frankfurter Schirn
geschrieben von Bernd Berke | 19. Oktober 1996
Von Bernd Berke

Frankfurt. Will ein Künstler berühmt werden, braucht er ein
Markenzeichen. Bei Joseph Beuys waren es die Filzanzüge, bei
Andy  Warhol  die  Suppendosen,  bei  Georg  Baselitz  sind  es
kopfstehende Figuren. Und Lucio Fontana (1899.1968) ist eben
der, der seine Bilder mit Messern aufgeschlitzt hat. Daß sich
dahinter  viel  mehr  verbirgt,  erfährt  man  nun  in  einer
Frankfurter  Retrospektive.

Rund  160  Arbeiten  versammelt  die  Schau  in  der  Schirn-
Kunsthalle. Die meist einfarbigen, oft schlohweißen Bilder,
deren Kargheit eingangs der 50er Jahre den Drang zum Neubeginn
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signalisierte,  hat  Fontana  mit  Messern  und  Sticheln  immer
wieder anders bearbeitet. Breit gefächert sind die emotionalen
und ästhetischen Varianten: Mal muß Fontana aggressiv zu Werke
gegangen  sein,  dann  spielerisch,  ein  andermal  streng,
mathematisch präzise – oder so behutsam, als wolle er die Haut
des Bildes vor dem Schlimmsten behüten.

Absage an Erwartungen

Mit einer Gruppe von durchstoßenen eiförmigen Bildern wird
dann unversehens „Das Ende Gottes“ (Titel) verkündet. Man muß
es wohl so verstehen: Jede Erwartung an die „gottähnliche“
Schöpferkraft der Kunst wird verneint. Zugleich steht das Oval
symbolisch für Endlosigkeit. Ein unauflösliches Rätsel.

Mal mäandern die Loch-Reihen fast wie im Luftbild gesehene
Spuren einer Ur-Zivilisation, mal wirken die Perforierungen
wie  eingestülpte  Münder.  Oder  sie  werden  erotisch:  Auf
knallrotem  Grund  wirken  sanfte  Einbuchtungen  wie  eine
Huldigung  ans  Intimste  des  weiblichen  Geschlechts.

Der gebürtige Argentinier Fontana pendelte zeitlebens zwischen
diesem Land und dem seiner Vorfahren, also Italien. Im Zweiten
Weltkrieg lebte er in Südamerika. Dort hat er 1946 eines der
ersten  „Happenings“  veranstaltet.  Aus  Protest  gegen  die
Baupolitik  bewarf  er  in  öffentlicher  Aktion  ein  Haus  mit
Unrat.

Frühe Experimente mit Fernsehtechnik

Ebenfalls  sehr  zeitig,  schon  1952,  experimentierte  er  in
Italien  mit  Fernseh-Bildern.  Der  mehrfache  documenta-
Teilnehmer war ein Mann der Avantgarde, immer der Zukunft
zugewandt.

Vor seinen „Loch- und Schlitz“-Bildern, die unter dem Begriff
„concetti spaziali“ (Raumentwürfe) firmieren, hat er sich vor
allem als Bildhauer betätigt. Sein Vater übte diesen Beruf
aus, der Sohn lernte die Grundlagen in heimischer Werkstatt.



Nach traditionellen Anfängen zeigen die Skulpturen der 30er
Jahre  die  Auflösung  der  Form.  Als  seien  es  schmelzende
Wachskerzen,  so  zerfließen  Commedia  dell’arte-Figuren
„Arlecchino“ oder „Colombina“.

Fontanas Einschnitte in Tafelbilder sind nichts anderes als
befreiender Aderlaß, Öffnung der Fläche ins Räumliche hinein.
Auch auf andere Weise treibt er das Verwirrspiel: In einer
Serie  blendet  er  schattenspielartige  Figuren-Umrisse  vors
eigentliche Bild. Und in einer Frankfurter Installation, einem
gleißend weißen Labyrinth, fühlt man sich geradezu schwerelos
und fast verloren.

Geschmackvoll und manchmal gefällig

Übrigens wollte Fontana die Menschen mit seiner Kunst nicht
verstören  und  vor  den  Kopf  stoßen,  sondern  immer
„geschmackvoll“  bleiben.  Ganz  selten  verstieg  er  sich  mit
diesem Wunsch ins bloß Gefällige. Dann phosphoreszieren die
Bilder postkartenhaft idyllisch, oder es glitzern ganz harmlos
die Materialien wie Kupfer. Dann wird das Schöne gar zu schön.

Lucio Fontana. Retrospektive. Schirn-Kunsthalle, Frankfurt /
Main. direkt am Römerberg. Bis 1. September. Di-So 10-19 Uhr,
Mi/Do 10-22 Uhr. Eintritt 12 DM, Katalog 49 DM.

Wenn die Kindfrau mit ihren
Verehrern  singt  –  Gerhart
Hauptmanns „Und Pippa tanzt“
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als Rockoper in Wuppertal
geschrieben von Bernd Berke | 19. Oktober 1996
Von Bernd Berke

Wuppertal. Niemand ist vollkommen: Neben Klassikern wie „Die
Weber“ und „Die Ratten“ hat Gerhart Hauptmann auch ziemlich
verquaste  Texte  auf  dem  Kerbholz;  zum  Beispiel  sein
theatralisches  Glashütten-Märchen  „Und  Pippa  tanzt“
(Uraufführung 1906). Daraus hat man jetzt beim Wuppertaler
Schauspiel eine Rock-Oper gestrickt.

Um sich von der bedrohlich flammenden Faszination durch die
damals 17jährige Schauspielerin Ida Orloff „freizuschreiben“,
hat der 43jährige Ehemann seine wunde Seele dramatisch in
mehrere  Männerfiguren  aufgespalten,  die  allesamt  von  der
Kindfrau und Tänzerin Pippa magisch angezogen werden. Vier
Seelen  wohnen,  ach,  in  seiner  Brust:  ein  bürgerlicher
Genußmensch  (Glashüttendirektor),  ein  tierisches  Triebwesen
(Glasbläser  Huhn),  ein  junger  Schwärmer  aus  treudeutschem
Geiste (Wandergesell Hellriegel) und ein mystischer Zauberer
(Dr. Wann).

Alles drängt nur noch bebend zum Licht

In  Hauptmanns  Männer-Phantasien  ist  Pippa,  Mädchen  aus
Venedig,  die  wahlweise  als  verlockendes  „Vögelchen“,
„Schmetterling“  oder  „Motte“  bezeichnet  wird,  nur
Projektionsfläche  aller  möglichen  erotischen  und
künstlerischen Begierden. Daraus erwächst ein symbolistisches
Gewoge, das keine Menschen, sondern stets nur Prinzipien und
Traumbilder zueinander treibt.

Nur die derbe Eingangsszene in einer Schenke, wo Pippas Vater
wegen  Falschspiels  erstochen  wird,  gibt  sich  noch
naturalistisch. Danach wird’s wolkig, und alles drängt nur
noch bebend zum Licht, endet aber finster. Kein idealer Stoff
für  rockmusikalische  Zubereitung.  Doch  auf  Hauptmann-Texten
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lasten  keine  hinderlichen  Rechte  mehr,  man  kann  praktisch
alles mit ihnen anstellen. Und irgendwann müssen sich die
Beteiligten auch gesagt haben: Zum Deibel mit Hauptmann, wir
machen unser eigenes Ding!

Dann aber hätten Texter Gerold Theobalt und Gastregisseur Tom
Mega,  der  manchen  als  Kultrockstar  gilt,  das  Stück  auch
konsequent durch den Wolf drehen sollen. So schleichen sich
jedoch – nicht nur gesanglich – viele schiefe Tonlagen ein,
denn  manchmal  nimmt  man  das  Märchen  für  bare  Münze,  dann
wieder weiß man offenbar nicht so recht…

Schlichte Farbdramaturgie: Die begehrte Pippa (bestürzend naiv
und geheimnislos wirkend: Franziska Becker) kommt ganz in Rot
daher, ihre Verehrer schwarz oder weiß, gelegentlich bläulich
angestrahlt:  schlesisch-nördliche  Kälte,  die  sich  nach
italienischer Hitze in Literatur und Liebe sehnt. „Brenne,
zünd‘  an,  loder  auf“,  heißt  es  dann  brünstig  im  Text.
Dämonisch röhrt solche Zeilen der alte Huhn (Bernd Kuschmann),
der schließlich Pippa mit ins Verderben reißt.

Die Reimqualität der Songs erhebt sich nicht allzu weit übers
„Herz-Schmerz“ oder „Not-Tod“-Schema. Bekanntlich gibt’s gute
Rockmusik  mit  simplen  Texten,  doch  hier  wird  die  akute
Wortschwäche oft nur noch grell ausgestellt.

Dem „Tanz“-Titel zum Trotz wirkt die Aufführung hüftsteif und
ungeschickt  Die  Bühne  (Oliver  Kostecka)  ist  unpraktisch
vollgestellt,  Figuren,  die  gerade  nichts  von  sich  geben,
drucksen herum. Die beherzten Griffe zu den Gesangsmikros –
zumal vom Sterbelager aus – sorgen für unfreiwillige Komik.

Die  Musikstücke  selbst,  komponiert  von  Otto  Beatus  und
dargeboten von den Lokalmatadoren „Das Pferd“, sind kreuzbrav,
die Melodie-Linien oft bis zur Selbstverleugnung einfach. Das
ist auch gut so, denn nicht alle Schauspieler können singen.

Bis zum Saisonende durchgehend im Schauspielhaus Wuppertal.
Karten: 0202/563-4444.



 

Groteske Turnübungen für die
Demokratie  –  Mülheimer
Stücktage  mit  Texten  von
Buhss,  Marthaler,  Pohl  und
Dorst
geschrieben von Bernd Berke | 19. Oktober 1996
Von Bernd Berke

Mülheim/Ruhr.  War  es  die  Auslese  eines  süffigen  Dramen-
Jahrgangs, die man beim Mülheimer Dramatikerwettbewerb „stücke
96″ kredenzt hat? Insgesamt mundete es nicht schlechter als
sonst. Doch die Entscheidung, den mit 20 000 DM dotierten
Stückepreis an Werner Buhss zu vergeben, hat denn doch einen
leicht säuerlichen Beigeschmack.

Buhss, 1949 in Magdeburg geboren, läßt in seinem Stück „Bevor
wir Greise wurden“ (in Mülheim präsentiert von den Freien
Kammerspielen  Magdeburg)  eine  Handvoll  ostdeutscher
Abiturienten  auftreten.  Bedeutungsschwere  Zeit:  zwischen
Stalins Tod und dem DDR-Volksaufstand yom 17. Juni 1953.

Es ist Buhss‘ zweiter Versuch, den von Uwe Johnson („Ingrid
Babendererde  /  Reifeprüfung“)  entlehnten  Stoff  zu
dramatisieren. Und auch diesmal ist es ein etwas kraftloses
Unterfangen. Den schwärmerisch veranlagten Jugendlichen droht
im Realsozialismus frühe Vergreisung durch Anpassung ans SED-
Maß.  Dies  wird  so  unbekümmert  vorgeführt,  daß  es  beim
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Mülheimer Publikum Irritationen auslöste. Man hätte es lieber
düsterer gehabt.

Ovationen für die „Stunde Null“

Ovationen  der  Zuschauer  erntete  am  letzten  Abend  der
Stücketage der Schweizer Christoph Marthaler (44) für sein
Werk „Stunde Null oder Die Kunst des Servierens“. Es zeigt die
groteske Ertüchtigung von Managern und Politikern der 50er
Jahre. Und wozu sollen sie sich stählen? Zur salbungsvollen
Verdrängung  der  NS-Zeit,  damit  endlich  das  westdeutsche
„Wirtschaftswunder“ beginnen kann.

Marthaler, der die kultverdächtige Aufführung des Deutschen
Schauspielhauses Hamburg selbst inszeniert hat, läßt sieben
Männer  zu  pseudo-demokratischen  Turnübungen  antreten.  Hier
lernen  sie  Bewältigungs-Ansprachen  ebenso  wie  das  jovial-
ballettöse  Schreiten  auf  roten  Empfangsteppichen  oder  das
gekonnte Durchschneiden von Absperrbändern zur Freigabe neuer
Autobahnen.

Sieben Herren richten synchrones Chaos an

Wenn  e  i  n  e  r  was  Verrücktes  treibt,  ist’s  vielleicht
komisch.  Wenn  sieben  Leute,  dargestellt  von  so  herrlichen
Schauspielern wie hier, ein synchrones Chaos (ja, so etwas
gibt’s) anrichten, ist es zum Wiehern. Keinen Gag lassen sie
sich entgehen, ja mit Slapstick und Zoten wächst sich das
Ganze beinahe zum dröhnend „bunten Abend“ aus. Doch da gibt es
immer wieder jenes Innehalten, jene Risse, in die der lautlose
Schrecken sickert. Freilich ist’s ein Stück für jene, die
immer schon alles besser gewußt haben.

Klaus Pohls „Wartesaal Deutschland – StimmenReich“ hatte zuvor
auch  ein  paar  unterhaltsame  Momente  zu  bieten.  Doch  ein
saftiges Theaterstück ist das nicht, sondern die etwas schale
Frucht  einer  Reportagereise  durch  ostdeutsche  Gefilde  und
angrenzende  Westlande,  die  Pohl  im  Auftrag  des  „Spiegel“
unternommen hat. Die markantesten Aussagen hat er bearbeitet,



in 24 Häppchen portioniert und aneinander gereiht. In besseren
Momenten taugt das Resultat zum Nummern-Kabarett.

Selbstgespräche im Wartesaal

Da erzählen – von der Putzfrau bis zum Professor – vor allem
ehemalige DDR-Bürger ihre zumeist gescheiterten Lebensläufe.
Ort  des  Redens  ist  ein  Bahnhofs-Wartesaal.  Die  große  Uhr
bleibt auf 14.29 stehen, und so ähnlich – als verginge die
Zeit nicht – kommt einem das Ganze mit zunehmender Dauer auch
vor. Denn wir hören einen Monolog nach dem anderen. Es gibt
keine erkennbaren Bündelungen, keine Kontraste, keinen Zenit,
keine  rechte  Entwicklung,  kaum  Verdichtung.  Fazit:  eine
notdürftig dem Theater zugeführte Reportage.

Mit  Tankred  Dorst,  einem  ständigen  Wettbewerbs-Gast  in
Mülheim, ist man stets auf der sicheren Seite. „Die Geschichte
der Pfeile“ ist, wie von diesem Dramatiker nicht anders zu
erwarten,  durchaus  diskussionswürdig.  Eine  auf  rätselhafte
Weise  anregende,  zwischen  Schmiere  und  Tragik  angesiedelte
Reflexion übers Bühnenwesen an sich, ein subtiles Spiel mit
dem Theater und der Theatralik. Damit verdiente sich Dorst die
(per Urnenwahl ermittelte) Publikumsstimme, die allerdings nur
so viel zählt wie das Urteil eines einzigen Jurymitglieds.

Blues unter grauem Himmel –
„Wolken  ziehen  vorüber“  von
Aki Kaurismäki
geschrieben von Bernd Berke | 19. Oktober 1996
Von Bernd Berke
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Im Restaurant „Dubrovnik“ dreht mal wieder der Koch durch.
Erst stürzt er ein paar Schnäpse hinunter, dann fuchtelt er
plötzlich gefährlich mit dem Messer herum. Das übrige Personal
bringt  ihn  zur  Besinnung.  Ganz  ruhig  und  lakonisch,  ohne
Geschrei. Ein Routinefall.

Tun, was zu tun übrig bleibt – und kaum ein Wort darüber
verlieren. Diese stoische Haltung kennzeichnet seit jeher die
Figuren des Finnen Aki Kaurismäki. Zwischendurch geraten sie
immer wieder in rätselhafte Starre, hinter der sich wiederum
eine unbeugsame Kraft des Erduldens verbirgt.

In Kaurismäkis neuem Film „Wolken ziehen vorüber“ geht es um
jenes Restaurant, das von gewieften Geschäftsleuten in die
Pleite  getrieben  wird.  Folge:  Oberkellnerin  Ilona  (Kati
Outinen) wird arbeitslos. Kurz zuvor hat schon ihr Mann Lauri
(Kari Väänänen) seine Stelle als Straßenbahnfahrer aufgeben
müssen.

Zum Lachen traurige Szene: Vier Leute müssen bei der Tram
entlassen werden, und Lauri läßt sich auf ein Kartenspiel
unter Kollegen ein. Leider verloren. Und er ist auch noch zu
stolz, um Arbeitslosengeld zu beantragen. Schon bald werden
Fernsehgerät und Möbel gepfändet, wird das Auto verkauft, und
der Hund sieht auch schon ganz mager aus. Ilona muß in einem
schäbigen  Imbiß  schuften,  während  sich  Lauri  dem  Suff
überläßt.  Das  ist  der  Blues  des  kalten  Nordens.

Kaurismäki, vormals auf Schwarz-Weiß abonniert, zeigt uns die
einfache Geschichte vom tristen Leben der Eheleute, dieses
furchtbare und doch in manchen Einzelheiten so verzweifelt
komische  Elend,  in  einer  ganz  eigentümlichen  Farbpalette.
Knatschbunt, aber nicht grell, sondern wie abgeblättert und
ausgebleicht.

Verschlissene Welt mit alten Straßenkreuzern

Eine verschlissene Welt, durch die höchstens mal ausgediente
US-Straßenkreuzer  kurven,  seltsam  hinter  der  Zeit



„zurückgeblieben“. Welch wirksame Verfremdung einer Handlung,
die zu Herzen geht, aber nie sentimental wird.

Unterm bleiern lastenden Himmel Finnlands floß bei Kaurismäki
stets  ungeheuer  viel  Alkohol  durch  die  Kehlen.  Auch  der
ehemalige Koch und der Ex-Portier des „Dubrovnik“ trinken sich
durch  ihre  arbeitslosen  Tage.  Doch  als  der  Portier  durch
Zufall Ilona wiedertrifft, schmieden sie einen Plan. Warum zum
Teufel kein eigenes Restaurant eröffnen? Also sammeln sie das
desolate Trüppchen von ehedem wieder ein und riskieren das
Geld ihrer früheren Chefin.

Wenn am Ende Kati Outinen, die so unendlich tranigtraurig und
dabei doch so tapfer dreinschauen kann, blinzelnd zum Himmel
aufblickt, dann wissen wir, daß die Wolken des Schicksals sich
wundersam verziehen. Ein Märchen, gewiß, doch kein verlogenes;
sondern eines, das beglücken kann.

 

Ein  deutscher  Alptraum  –
Heiner Müllers „Germania 3 –
Gespenster am Toten Mann“ in
Bochum uraufgeführt
geschrieben von Bernd Berke | 19. Oktober 1996
Von Bernd Berke

Bochum. „Mach’s leicht!“ soll der Dramatiker Heiner Müller
(1929-1995)  dem  Regisseur  Leander  Haußmann  geraten  haben.
Haußmann war schon zu Lebzeiten Müllers ausersehen, dessen
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Stück „Germania 3 – Gespenster am Toten Mann“ in Bochum zur
ersten  Bühnengeburt  zu  verhelfen.  Nun  hat  der  gewaltige,
ungeheuerliche Text das Scheinwerferlicht erblickt. Und siehe
da:  Er  birgt  unverhoffte  Spiellust,  zugleich  aber
unaufhörlichen  Schmerz.

Die alptraumartige Collage zur deutschen Historie erfaßt –
einem  reißenden  Strom  vergleichbar  –  Bruchstücke  der
germanischen  Sagenwelt  und  schwemmt  auf  ihrem  Weg  in  die
Gegenwart z.B. auch Wagner, Nietzsche, Hitler und Ulbricht mit
sich.  Heerschau  unter  den  Gespenstern  und  Untoten  der
Geschichte.  Und  so  viel  Mord,  daß  das  Blut  in  Bochum
gelegentlich  mit  der  Schöpfkelle  ausgeteilt  wird.  Absurde
Menschenopfer  allenthalben,  ob  in  Stalingrad  oder  an  der
deutschen Mauer. „Gott ist ein Virus“, der die der Welt schon
in den Griff bekommen werde, heißt es im zynischen Prolog.

Dreieinhalb Stunden Chaos

Ein bunter Harlekin (Steffen Schult) geleitet uns durch das
dreieinhalbstündige  Chaos.  Mal  mit  verzweifeltem  Witz,  mal
kleinlaut verzagend. Haußmann hat sich – Müllers Ratschlag
folgend – nicht der Düsternis hingegeben, sondern den Text mit
einer  Unzahl  von  szenischen  EinfäIIen  geradezu  übersät.
Vielerlei  Spielformen  werden  in  diesem  Unter-Welttheater
erprobt.  Manche  Figuren  bewegen  sich  wie  mechanische
Marionetten  oder  agieren  in  verfremdender  Zeitlupe,  dann
wieder wird heftiger Theaterdonner oder auch unbändiger Unsinn
entfesselt.  Auch  wenn  es  im  Detail  noch  nicht  durchweg
„stimmt“:  So  muß  man  eine  solche  Collage  anpacken,  sie
verträgt es durchaus.

Mit Nebelmaschine, Schneekanone und höllischem Krach werden
wir  –  nach  einer  blutrünstigen  Ansprache  Josef  Stalins
(Gennadi Vengerov) – in den Zweiten Weltkrieg versetzt, die
nahezu  nackte  Bühne  ist  alsbald  ein  Schlachtfeld  mit
rieselndem  Schutt  und  raunenden  Geistern.  Bewegende
Bilderfolgen hat Haußmann für die spukhaften Verwandlungen und



das Gleiten geschichtlicher Zustände gefunden. Da mutiert der
kroatische SS-Mann von 1945 zum kroatischen Gastarbeiter anno
1960, oder die drei hinterbliebenen Frauen Bertolt Brechts zum
Hexentrio à la Shakespeares „Macbeth“.

Die  Sequenz  mit  den  resoluten  Brecht-„Witwen“  (Margit
Carstensen, Traute Hoess, Irene Christ) gehört, ebenso wie
eine abstruse DDR-Party der 50er Jahre, zu den Glanzpunkten.
Doch  stets  kann  solche  Komik  in  ihr  brutales  Gegenteil
umschlagen. Wenn etwa zum Brecht-Gedicht von den „finsteren
Zeiten“ plötzlich ein seltsames elektrisches Reptil über den
Bühnenboden schnürt, so ist dies grausiger, als man sagen
kann. Haußmann entkräftet das Vorurteil, er kaspere nur mit
dem Theater herum. „Mach’s leicht!“ Das hat er getan. Aber er
hat es sich nicht leicht gemacht.

Hitler säuselt eine jiddische Melodie

Gesungen wird viel. Auf der Ziehharmonika werden die Hymnen
von  BRD  und  DDR  intoniert,  der  besiegte  Hitler  (Heiner
Stadelmann) säuselt gar eine jiddische Melodie, später gibt es
„Kein Bier auf Hawaii“. Gipfel ist ein realsozialistisches
Traktoristenlied,  das  zum  Putzen  des  eisernen
„Schollenfressers“ ermuntert. An ihren Liedern sollt ihr sie
erkennen. Es klingt oft zum Verrücktwerden komisch…

Tags  darauf  wurde  Heiner  Müllers  1969  uraufgeführter
„Prometheus“ (Regie: Marold Langer-Philippsen)“ nachgereicht.
Man  mag  in  der  Anverwandlung  des  antiken  Mythos‘  dies
mitlesen: Kultur- und Lichtbringer Prometheus wird letztlich
von  einer  Staatsmacht  (Göttervater  Zeus)  an  den  Felsen
geschmiedet.

Prometheus (Steve Karier) steckt in einer kafkaesken Zwangs-
Apparatur, die karge Bühne mit metallischem Gerüst wirkt wie
eine  apokalyptische  Werkshalle.  Durch  die  dauernde
Gefangenschaft  der  Hauptperson  hat  das  Stück  einen  engen
Radius, man müßte also desto mehr auf die Sprache achtgeben.



Hier  aber  werden  die  Worte  der  ersten  halben  Stunde  mit
diktatorischem Gleichschritt buchstäblich zerstampft. Da mögen
sich – in wechselnden Rollen – Joana Schümer, Andreas Edelblut
und Samuel Zach noch so stilwillig mühen, die Sache ist damit
schon weitgehend hinüber.

Termine: „Germania 3″ am 30. Mai, 11., 16. und 26. Juni /
„Prometheus“ am 30. Mai, 8., 14. und 15. Juni. Karten: (0234)
3333-111.

Bilder  einer  Schwangerschaft
–  Großformatige  Serie  von
Norbert Tadeusz in Wuppertal
geschrieben von Bernd Berke | 19. Oktober 1996
Von Bernd Berke

Wuppertal. Manchmal ist es schon erstaunlich, wie Künstler
über  ihre  Arbeit  sprechen:  „Das  Malen  finde  ich  nicht  so
wichtig.  Dieses  ganze  Hin-  und  Herschieben  von  Farbe
interessiert mich nicht. Ich bin kein ,Malschwein‘. Mir geht
es um Bilder.“ Wie meint Norbert Tadeusz das bloß?

Nun, am liebsten umginge er den Prozeß der Herstellung, weil
der  vielleicht  schrundige  Spuren  auf  der  Bildfläche
hinterläßt. Statt dessen möchte er Werke schaffen, die wirken
„wie aus einem Guß, aber noch nicht erkaltet“; als seien sie
nicht  mühsam  geschaffen,  sondern  gleich  fertig  vorhanden.
Dabei tüftelt er doch an einem Bild oft mehrere Monate lang.

20 großformatige Gemälde des gebürtigen Dortmunders (Jahrgang
1940), der das Handwerk zunächst in seiner Heimatstadt bei
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Gustav Deppe und dann in Düsseldorf bei Joseph Beuys erlernte,
sind  jetzt  in  Wuppertal  zu  sehen.  Die  Bilder  der  1994
entstandenen  Serie  behandeln  dasselbe  Thema  und  zeigen
dasselbe Modell: eine italienische Tänzerin und Choreographin
namens  Olimpia,  die  auch  während  ihrer  Schwangerschaft
offenkundig voller Bewegungsdrang steckte und fast wie ein
Schmetterling durch Tadeusz‘ Atelier geflattert sein muß.

Kopfstand neben dem Konzertflügel

Die  werdende  Mutter  posierte  stets  nackt,  in  immer  neu
schattierten Ansichten, oft wie schwerelos schwebend auf die
Rundungen eines Konzertflügels hingegossen, sich bei subtil
wechselnden  Lichtverhältnissen  im  Atelier  aalend.  Einmal
verharrte sie gar im Kopfstand, der aus der gleichen bizarren
Vogelperspektive beäugt wird, wie das anschließende Abrollen
des Körpers. Es mag Menschen geben, die so etwas anstößig
finden.

Doch der Leib der Schwangeren ist künstlerisch überhöht, er
wirkt wie eine immer wieder von anderen Seiten beleuchtete
Skulptur.  Vor  allem  aber  kommt  in  der  selbstbewußten
Körperlichkeit eine Freude der Frau am entstehenden Leben zum
Ausdruck, die jede Prüderie zum Verstummen bringen müßte. Die
frohe  Erwartung  übertrug  sich  als  seelischer  und
schöpferischer Impuls auch auf Tadeusz. Gern hätte er sein
Motiv  noch  länger  behalten,  aber:  „Sie  war  eben  nur  neun
Monate schwanger.“ So setzt die Natur auch der Kunst ihre
Grenzen.

Norbert Tadeusz: „Olimpia“. Von der Heydt-Museum, Wuppertal
(Elberfeld), Turmhof 8. Bis 14. Juli, Di-So 1017,Do 10-21 Uhr.
Katalog 25 DM.



Bayerischer  Suff  im  alten
Griechenland  –  Stücketage
beginnen  mit  Herbert
Achternbuschs  „Der  letzte
Gast“
geschrieben von Bernd Berke | 19. Oktober 1996
Von Bernd Berke

Mülheim/Ruhr. Nein, der „Nabel der Kultur-Welt“ ist Mülheim
gewiß nicht. Dieses (von manchen keck beanspruchte) Prädikat
wies auch Hans-Georg Specht, Oberbürgermeister der Stadt, in
aller  Bescheidenheit  zurück,  als  er  jetzt  die  Mülheimer
Theatertage eröffnete.

Doch immerhin steht nun gleichsam wieder ein Wanderpokal des
deutschen Feuilleton-Betriebs an der Ruhr. Denn zum 21. Mal
geht es beim allzeit interessanten Dramatikerwettbewerb ums
beste neue deutsche Stück.

Der  Aufgalopp  der  Inszenierungen  begann  mit  A  wie
Achternbusch, Herbert. Der hat mit seinem Drama „Letzter Gast“
sozusagen  bayerische  Kneipenatmosphäre  ins  klassische
Griechenland verpflanzt. Treffen sich also ein alter Ägypter,
ein Grieche und der Wirt, („zugroaster“ Römer) in einem Lokal
zu  Hellas.  An  der  ägäischen  Bucht  ist  das  Bier  grün,  es
verfehlt  aber  seine  Wirkung  nicht.  Und  wenn  hernach  der
lebensgefährliche „Selbstgebrannte“ zum Einsatz kommt, zucken
gar  Blitze  über  die  Bühne,  die  schlagartige  alkoholische
Hirnzertrümmerung signalisieren.

Und so salbadern sie denn auch, einer nach dem anderen seinen
delirierenden  Monolog  abliefernd.  Groteske  Parodie  auf  die
altgriechische Kunst der Rede und des Dialogs? Mag sein. Zwölf
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Lokalrunden werden binnen zwei Stunden Spielzeit geschmissen,
und jede wird eingeläutet wie ein Boxkampf.

Wie viele Hügel hat das antike Rom? Ist die Erde eine Scheibe
oder eine Kugel? Wie wäre es, wenn die Menschen statt der
vielen Götter nur noch einen einzigen verehren? All das und
noch  vieles  mehr  wird  beredet  am  promillo-philosophischen
Stammtisch,  der  später  –  welch  sinnfälliger  Kommentar  zum
Stück – im überquellenden Theaterschaum versinkt.

Auftritt der Tierkopf-Götter und des kleinen Krokodils

In Alexander Langs Einrichtung (Münchner Kammerspiele) wird
dem verbalen Wirrwarr mit Fez und Karneval Genüge getan. Da
defilieren die ägyptischen Tierkopf-Gottheiten (Horus, Anubis
& Co.) stumm und gravitätisch durch die Szenerie, da rennen
bayerische  Polizisten  samt  Nikolaus  hinterdrein,  und  überm
Tresen,  der  an  einen  Altarschrein  erinnert  (schönes
Bühnenbild: Caroline Neven Du Mont), reckt auch schon mal ein
kleines Spielzeugkrokodil sein Haupt. Tri-Tra-Trullala.

Autor  Achternbusch  scheint  sich  stets  auf  die  Gnade  des
frühesten Einfalls verlassen zu haben. Schreib’s halt gleich
hin, ‘s ist sowieso egal. Geradezu verschwenderisch gut muten
demgegenüber  die  schauspielerischen  Leistungen  an.  Thomas
Holtzmann als vierschrötiger Wirt, Michael von Au als tuntiger
Grieche  Semel,  Regisseur  „Alexander  Lang  selbst  als
stocksteifer Ägypter Ptah und Jörg Hube als lachender „letzter
Gast“  Thukydides  –  das  ist  schon  ein  Ensemble,  auch  mit
Trinksprüchen aller Ehren wert.

Sechs weitere Autoren und ihre Stücke sind noch im Wettbewerb.
Man wird sehen, wem am Schluß zugeprostet wird.



Für jede Laune das passende
Kleid – Ausstellung in Herne
zeigt  künstlerische  Mode-
Phantasien
geschrieben von Bernd Berke | 19. Oktober 1996
Von Bernd Berke

Herne. Kleidet sich so die Dame von Welt? Zwei Plastiktrichter
betonen  barsch  die  Brustform;  die  Taille  wird  von
Trinkstrohhalmen und ausgerissenen Autoscheibenwischern auch
nicht gerade sanft umschmeichelt. Und auf dem Kopf trägt diese
seltsame  Frau  einen  umgestülpten  Blumenkorb  mit  zwei
angepappten roten Stöckelschuhen. So kann sie sich nirgendwo
sehen lassen. Doch. Im Museum.

Denn die skurrile Dame ist ein Kunstwerk. „Haut und Hülle“
heißt  ihre  Ausstellungs-Station  in  Herne.  Untertitel:
„Künstler machen Kleidung“. Das beschriebene Wesen ist eine
Skulptur von Achim Hundhausen (32) aus Bergisch-Gladbach. An
anderen  Puppen  hat  dieser  Künstler  erprobt,  wie  es  wohl
aussieht, wenn wir den sprichwörtlichen Gürtel mal ganz eng
schnallen müssen – mit Phantasie-Kleidung aus Mülltüten und
zerfetzten Kunststoffbechern.

Gleichsam als Ikone der Gattung hängt Joseph Beuys berühmter
Filzanzug  (Exemplar  von  1970)  erhöht  im  Raume.  Ringsum
gruppieren  sich,  durch  kein  striktes  Konzept-Korsett
eingezwängt,  die  verschiedensten  Formen  der  künstlerisch
inspirierten Haute Couture.

Die in Schwerte geborene, heute in Köln lebende Rosemarie
Trockel  hat  einen  „Schizo-Pullover“  mit  zwei  Halsöffnungen
gestrickt. Qual der Wahl: Durch welchen Ausguck schauen wir
denn heute in die Welt?

https://www.revierpassagen.de/95735/fuer-jede-laune-das-passende-kleid-ausstellung-in-herne-zeigt-kuenstlerische-mode-phantasien/19960510_1814
https://www.revierpassagen.de/95735/fuer-jede-laune-das-passende-kleid-ausstellung-in-herne-zeigt-kuenstlerische-mode-phantasien/19960510_1814
https://www.revierpassagen.de/95735/fuer-jede-laune-das-passende-kleid-ausstellung-in-herne-zeigt-kuenstlerische-mode-phantasien/19960510_1814
https://www.revierpassagen.de/95735/fuer-jede-laune-das-passende-kleid-ausstellung-in-herne-zeigt-kuenstlerische-mode-phantasien/19960510_1814


Ulrike Kessl aus Düsseldorf fertigt – aus lauter transparenten
Klebebandstreifen  –  sackartig  verdickte  Kleider-Grundformen
und füllt sie mit Erde. Ein Verweis auf die Vergänglichkeit
alles Körperlichen?

Hineinschlüpfen und sich wohlfühlen?

Anne Jendritzko, früher schon mal als Ausstatterin an der
Dortmunder Oper und Kostümdesignerin der Schrillnudel Hella
von  Sinnen  tätig,  appliziert  ihren  Modellen  veritable
Aufbauten, zum Beispiel aus Neonröhren und TV-Bildschirmen. Es
schwillt der Leib vor lauter Plunder.

Julia Baur (Reutlingen) hat ein überdimensionales Nesselhemd
mit geschätzter Ärmelspannweite von zehn Metern geschneidert.
Schlüpft man wie ausdrücklich erwünscht darunter, so fühlt man
sich, als stünde man in einem Zelt. Paßt und hat Luft.

Barbara Schimmel (Köln / Dortmund) stellt 40 kleine Figuren
auf,  die  nach  gemischten  Gefühlen  („unsinnig-gekräuselt“,
„windig-gewagt“  usw.)  gewandet  sind.  Altbekannte
Wechselwirkung: Kleider erzeugen seelische Stimmungen. Oder,
anders gewendet: Eine vorhandene Laune kann durch „Klamotten“
ausgedrückt werden.

Es scheint so, als tummelten sich mehrheitlich Frauen auf
dieser speziellen künstlerischen Szene. Doch siehe da: Just
die Kreationen eines Mannes, des 1992 verstorbenen Herners Kai
Wunderlich, kommen den Einfällen „richtiger“ Modeschöpfer am
nächsten. Ein wenig verrückt, aber durchaus tragbar. Fast wie
in Mailand oder Paris.

„Haut und Hülle“. Herne, Flottmann-Hallen (Flottmannstraße).
Bis 23, Juni, geöffnet Di-So 14-20 Uhr.



Piraten  bei  Windstille  –
Matthias  Zschokkes  Stück
„Brut“  im  Dortmunder
Schauspielhaus
geschrieben von Bernd Berke | 19. Oktober 1996
Von Bernd Berke

Dortmund. Piraten? Hey-Ho, mit denen geht’s wild übers Meer.
Wenn man nur dran denkt, hat die Phantasie schon Wind in den
Segeln. Doch was sind das nur für Freibeuter, die wir in der
Dortmunder Inszenierung von Matthias Zschokkes Seestück „Brut“
kennenlernen?

Mag sein, daß sie alle möglichen Abenteuer schon hinter sich
haben, aber das muß lang her sein. Nun sitzen sie, mitsamt
ihrer Kapitänin Tristana Nunez (Ines Burkhardt), die nicht
mehr auf blutige Taten, sondern auf passende Worte sinnt, in
irgendeinem  gottverdammten  karibischen  Dschungel  fest.  Wenn
sie später doch noch in See stechen, so fahren sie mit ihrem
blinden Steuermann Azor (Günther Hüttmann) im Kreise, immer
und immer wieder. In ihren Sätzen tauchen Formeln auf wie
„Immer dasselbe“ und „Wir sind alle überflüssig“. Folglich
sind  die  ständigen  Pläne  des  Navigators  Hornigold  Glaser
(Andreas Weissert) allemal sinnlos.

Gezückter Dolch und abgebissener Finger

Dabei  scheint  doch  alles  zu  passieren,  was  zu  einem
Piratenstück gehört: Es kommt schon mal ein Sturm auf, es gibt
Gefangene wie jenen Dichter Julio Sloop (Michael Fuchs), der
an  Bord  in  einen  Mastkäfig  gesperrt  wird.  Wir  sehen
Prügeleien, es werden Dolche gezückt, dem Schiffskoch Caflisch
(Heinz Ostermann) wird ein Finger abgebissen, und Ermordete
wirft man über die Reling ins Meer. Wie sagt doch das als
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Jüngling namens Selkirk verkleidete, allseits heillos begehrte
Mädchen (Wiebke Mauss): „Ich bin zum Entern hier, nicht zum
Denken!“ Na, also.

Aber nichts geschieht hier richtig. Es ist immer nur ein „Als-
ob“ und hat keine Konsequenzen. Nicht nur das hölzerne Schiff
(Bühne: Karin Fritz), auch die Handlung strudelt im Kreise.
Unauflösliches  Gemisch  widersprüchlicher  Emotionen:  Es  wird
nicht etwa geküßt oder geschlagen, man müßte schon paradoxe
Worte wie Kußschlagen und Liebmorden dafür erfinden. Und man
könnte Zschokkes 1988 uraufgeführten Text als typisches Werk
der „Postmoderne“ bezeichnen, sprich: Er besteht vornehmlich
aus  Mythen-Plünderung,  Zitaten  und  Simulation,  es  herrscht
darin die Windstille am vermeintlichen Ende der Historie.

Beschwörung der ewigen Wiederkehr

In Dortmund kann man dies unerschrocken, streckenweise auch
mit  Behagen  über  sich  ergehen  lassen;  als  fast  filmisch
„geschnittene“  Nummernfolge  (Regie:  Clemens  Bechtel),  die
öfter  Witz  aus  dem  Kontrast  der  Sprachebenen  schlägt.  Da
werden  z.  B.  Piraten-Fragen  wie  unter  Angestellten
abgehandelt:  Wenn  Selkirk  das  Schlepptau  zum  Beuteschiff
kappt, wird er/sie nicht etwa sieben Tage bei Wasser und Brot
an  den  Mast  gehängt,  sondern  vom  Offizier  Hallwax  (Heinz
Kloss)  brav  gebeten,  sich  doch  nächstens  besser  mit  dem
Anführer abzusprechen.

Doch als (wie aus dem Traumreich) eine Fürstin (Siham Mosleh)
auf  den  Planken  erscheint,  hört  man  orientalisch-beredsame
Schmeichelei.  Dann  wieder  macht  sich  Beckettsche
Sprachlosigkeit breit. Insofern ist’s ein wechselvoller, hin
und wieder auch sprachschöner Text. Er gibt sich gelegentlich
naiv, ist aber wohl ziemlich durchtrieben. Schon der Titel
„Brut“ ist ja nicht eindeutig: Spricht man ihn deutsch aus, so
denkt man ans Brüten oder an verhaßte Nachkommenschaft, sagt
man’s französisch („brüh“), so bedeutet es „roh“.



Mit seiner Beschwörung ewiger Wiederkehr setzt sich das Stück
aber  doch  frühzeitig  selbst  matt.  Und  so  bringt  es  ein
engagiertes, aber notgedrungen etwas ratloses Ensemble gerade
mal dahin, unser Interesse eben wachzuhalten. Es dämmert halt
so dahin. Und dies ist nicht die Schuld der Schauspieler.

Ungewohnt dürrer, rasch verebbender Premierenbeifall.

Termine:  19.  April,  4.,  5.,  8.,  Mai,  jeweils  19.30  Uhr.
Karten: 0231 / 16 30 41.

Im Gewimmel der Ideen funkelt
die  Lebensweisheit  –  Bisher
unveröffentlichte  Texte  von
Jean Paul
geschrieben von Bernd Berke | 19. Oktober 1996
Von Bernd Berke

Welch ein literarischer Schatzfund! Mit dem „Ideen-Gewimmel“
aus dem Nachlaß des Goethe-Zeitgenossen Jean Paul Friedrich
Richter  (1763-1825)  wird  dieser  große  Romanautor  („Titan“,
„Die unsichtbare Loge“. „Flegeljahre“), 171 Jahre nach seinem
Tod, endlich auch als wortmächtiger Aphoristiker sichtbar.
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Außer Georg Christoph Lichtenbergs „Sudelbüchern“ dürfte es
keine  ebenbürtige  Sammlung  von  knapp  gefaßten,  in  allen
Facetten  funkelnden  Einfällen  geben.  Für  die  Herausgeber
Thomas Wirtz und Kurt Wölfel war es keine leichte Aufgabe,
diesen  Strom  von  Texten  zu  kanalisieren.  Demnächst  sollen
sechs  weitere  Bände  erscheinen.  Auch  dann  wäre  erst  ein
Fünftel des riesigen Nachlasses von rund 40 000 Heftblättern
publik.

40 000 Seiten lange nicht beachtet

Daß bisher nichts davon erschienen ist, hat mit den Wirren des
Jahrhunderts  zu  tun:  Herausgeber  Eduard  Berend  mußte  1938
Deutschland verlassen, weil er als Jude verfolgt wurde. 1958
gelangten die Manuskripte, zuvor russisches Kriegs-Beutegut,
nach  Ost-Berlin  zurück,  wo  sie  den  SED-Ideologen  nicht
gefielen und daher unbeachtet blieben. Manche Ideen blühten
später in Jean Pauls Romanen, andere stehen unvermittelt als
spontane Eingebungen da. Doch stets löst der Autor sein Ziel
ein: „Der deutschen Sprache die Zunge lösen.“

An  Goethe  kam  damals  keiner  vorbei.  Im  „Ideen-Gewimmel“
erfährt man, wie sich der Provinzbewohner (Meiningen, Coburg,
Bayreuth) und oft einsame Schreibtischmensch am repräsentablen
Weimarer  Klassiker  mal  innerlich  aufgerichtet,  mal
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(auf)gerieben  hat.

Maschinen, die Maschinen erfinden

Offenbar hat der Mann nur für die Literatur gelebt: „Oft weiß
ich kaum, was ich eigentlich aus mir machen soll als Bücher.“
Haben  die  Herausgeber  auch  die  Schreib-Eigenarten  in
ursprünglicher  Form  belassen  (was  das  Lesen  gelegentlich
erschwert), so muten die Inhalte doch vielfach modern an. Jean
Paul  macht  sich  z.  B.  Gedanken  darüber,  ob  man  antike
Hühnereier nach vielen hundert Jahren ausbrüten und die Tiere
dann untersuchen könne, oder er sieht voraus, daß es Maschinen
geben werde, die ihrerseits Maschinen erfinden…

Oft verdichtet sich resignativ getönte Lebensweisheit: „In der
Jugend will man sonderbarer erscheinen als man ist, im Alter
weniger sonderbar als man ist.“ Und ein Grundgesetz humanen
Handelns lautet in Originalschreibweise so: „Nichts solte uns
wohlthätiger machen als der Gedanke, daß wir diese-Welt nie
mehr betreten und daß wir einige schöne Spuren zurüklassen
sollen. Wie wenn du auf einen Tag in den Abendstern versetzt
würdest  und  nie  wieder:  würdest  du  dort  zerreissen  und
niedertreten?“

Dieser  Schriftsteller  hat  sich  für  alles  Erdenkliche
interessiert:  Er  hat  Herrscher  und  Fürsten  gebrandmarkt,
theologische  Überlegungen  angestellt,  aber  auch  über
Geschlechterkampf,  Natur,  Jahreslauf  und  Wetterzustände
philosophiert.  Dabei  lugt  schon  mal  der  sehnsüchtige
„Romantiker“  hervor:  „Es  gibt  keinen  Frühling,  nur
Frühlingstage, ja Abende – Ein Abend hat dem Herzen alles
gesagt“. Dann wieder äußert er sich mit hintersinnigem Witz.
Über die Ehe: „Das Paradies verlieren und den Paradiesvogel
behalten.“  Über  Mediziner:  „Der  Arzt  und  der  Sargmacher
verhalten sich wie der Vogelsteller und der Vogelbauermacher.“
Und übers Zölibat: „Wir müßten verhungern, wenn es unter den
Gewächsen viele Nonnen gäbe.“



Zuerst den Wein, dann den Kaffee

Jean Paul war eben kein Freund der Enthaltsamkeit, er hat auch
dem  Alkohol  zugesprochen,  um  sich  in  kontrollierten
Schaffensrausch  zu  versetzen.  Motto:  „Entwirf  bei  Wein,
exekutiere bei Kaffee.“

Prächtig,  daß  man  just  jetzt  auch  Jean  Pauls  sonstige
Dichtungen zum günstigen Preis bekommt: Der „Zweitausendeins“-
Verlag hat soeben die erstmals 1961 erschienene Hanser-Ausgabe
der „Sämtlichen Werke“ (Herausgeber: Walter Höllerer, Norbert
Miller) neu aufgelegt. Eine Fundgrube ist gar nichts dagegen.

Jean Paul: „Ideen-GewimmeI“. Texte und Aufzeichnungen aus dem
unveröffentlichten  Nachlaß.  Eichborn-Verlag,  301  Seiten,
fester Einband, 44 DM.

Jean  Paul:  „Sämtliche  Werke“  in  10  Bänden.  Verlag
Zweitausendeins.  Komplett  199  DM.

 

Das  Ekel  von  Datteln  und
andere  Übeltäter  –  Gespräch
mit dem Dortmunder „grafit“-
Verleger Rutger Booß
geschrieben von Bernd Berke | 19. Oktober 1996
Von Bernd Berke

Tatort: Dortmund. Mit dem Umzug aus dem Vorort Wellinghofen
ins Stadtzentrum unterstreicht Rutger Booß den Anspruch, daß
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sein „grafit“-Verlag bis zum Jahr 2000 das führende Haus für
deutschsprachige Krimis werden soll. Die WR sprach mit ihm
über seinen Job und über die Krimi-Szene.

Wann und wie sind Sie Verleger geworden?

Rutger Booß: In der Buchbranche arbeite ich schon seit 1974 –
zunächst als Lektor beim Dortmunder „Weltkreis“-Verlag, dann
in der Zentrale einer linken Buchhandelskette und bei Pahl-
Rugenstein  in  Köln.  Als  dort  die  Sparte  Belletristik
eingestellt wurde, stand ich plötzlich mit 45 Jahren ohne
Arbeitsplatz da. In dieser Not habe ich mit meinem bißchen
Geld meinem Ex-Arbeitgeber ein paar Autorenrechte abgekauft
und mich selbständig gemacht. Das war ein großes Risiko, aber
auch  eine  Chance,  die  man  nur  einmal  im  Leben  bekommt.
Jedenfalls ist so im Mai 1989 der „grafit“-Verlag entstanden.

Wie kam es eigentlich zu dem Namen „grafit“?

Booß: Den hat der Krimiautor Werner Schmitz erfunden. Der
hatte  beobachtet,  daß  die  meisten  Kleinverlage  pompös-
bombastische Namen tragen, die großen und erfolgreichen aber
meist ganz kurze und griffige, höchstens zweisilbige. Leute,
die nur unseren Namen kennen, stellen sich jetzt einen viel
größeren Verlag vor.

Apropos Größe: Wie wollen Sie in vier Jahren Marktführer bei
deutschsprachigen Krimis werden?

Booß: Da haben wir gute Aussichten. Zu den fünf Spitzenreitern
auf diesem Gebiet gehören wir wohl schon.

Wen müssen Sie denn noch überholen bei ihrem Marsch an die
Tabellenspitze?

Booß: Es gibt gar nicht so furchtbar viel Konkurrenz: Diogenes
liegt noch vorn, dahinter folgen Rowohlt, Heyne, Goldmann. Die
großen Verlage bestreiten ihr Krimi-Programm vorwiegend mit
englischen und amerikanischen Autoren. In diesen Ländern ist



das  Genre  viel  weiter  entwickelt  als  bei  uns,  wo  der
Kriminalroman erst seit den 60er Jahren ernstgenommen wird;
seit Hansjörg Martin, -ky und Fred Breinersdorfer schreiben.

Viele Ihrer Bücher spielen in dieser Region. Warum ist das
Ruhrgebiet eine so ergiebige Krimi-Landschaft?

Booß: Ich glaube, es liegt an der Zerstörung alter Strukturen,
also  der  Titanen  Stahl  und  Bergbau.  Die  massiven
wirtschaftlichen  Umbrüche  bilden  den  Hintergrund  vieler
Ruhrgebiets-Krimis, speziell bei unserem Autorenduo Leo P. Ard
und Reinhard Junge. Denken Sie nur an „Das Ekel von Datteln“.

Wie wichtig ist für Sie die Politik im Krimi?

Booß: Naja, das große Vorbild vieler deutscher Autoren sind
natürlich  die  Schweden  Sjöwall/Wahlöö  und  ihre  „Kommissar
Beck“-Geschichten. Wir haben die politischen Botschaften im
Laufe der Zeit reduziert, denn sie sind für Spannungsliteratur
eher gefährlich. Zunächst muß immer die Story stimmen. Wenn
Politik hinzukommt, ist es in Ordnung.

Und die Sprache?

Booß:  Ich  meine  schon,  daß  wir  uns  literarisch  über  dem
Durchschnitt bewegen. Wir haben’s aber sehr gerne, wenn es ein
bißchen  schnoddrig  und  witzig  zugeht.  Gegen  ausgiebige
Gewaltdarstellungen habe ich hingegen eine Menge einzuwenden.

Wer liest Ihre Bücher?

Booß: Bei Krimis hat man keine fest umrissene Zielgruppe. Es
geht quer durch alle Berufe und Schichten. Und es gibt eine
interessante Untersuchung vom letzten Herbst, die besagt: Je
weiter links einer politisch steht, desto mehr Krimis liest
er. CDU-Wähler lesen am wenigsten Krimis.

Gibt es Autorennachwuchs? Bekommen Sie viele Manuskripte?

Booß: O, ja! Durchschnittlich etwa 200 im Jahr. Die modernen



Textverarbeitungs-Systeme haben die Hemmschwelle für Autoren
offenbar gesenkt. Manche Texte sehen äußerlich bildschön aus,
sind  aber  inhaltlich  Schrott.  Aber  wir  haben  auch  einige
Autoren durch „unverlangt eingesandte Manuskripte“ entdeckt.

Welche Auflagen erzielen Sie?

Booß:  Unsere  Renner  waren  der  „Eifel-Blues“  mit  34.000
Exemplaren und „Das Ekel von Datteln“ mit 33.000. Wenn wir von
einem Buch 4000 Stück verkaufen, werden wir nicht reich, aber
es rechnet sich.

Wenn das Lächeln gefriert –
31  chinesische
Gegenwartskünstler in Bonn
geschrieben von Bernd Berke | 19. Oktober 1996
Von Bernd Berke

Bonn. Künstler aus dem „Land des Lächelns“ zeigen die Zähne.
Und das darf man wörtlich nehmen. Bemerkenswert, daß einige
der 31 chinesischen Gegenwartskünstler, deren Bilder jetzt in
Bonn  gezeigt  werden,  das  gleiche  Thema  aufgreifen:  die
traditionelle Erziehung zur dauerhaft guten Miene, mit der man
klaglos  und  ohne  Gesichtsverlust  private  (oder  auch
politische)  Schande  hinnehmen  soll.

Doch auf diesen Gemälden ist das Lächeln gefroren, verzerrt
zum  Haifisch-Grinsen  oder  bizarr  gesteigert  zum  zynischen
Gelächter  über  die  Zustände.  Und  noch  ein  Thema  kehrt  in
auffallend vielen Bildern wieder: schwebende Menschen. Sind s
erträumte  Flüge  in  eine  Ungewisse  Zukunft?  Und  falls  ja:
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Wunsch- oder Alpträume?

Kreuz und quer durch die Provinzen

Neun Wochen waren der Chef des Bonner Kunstmuseums, Prof.
Dieter Ronte, der TV-Kulturfilmer Walter Smerling und ihre
chinesischen Begleiter im „Reich der Mitte“ unterwegs, kreuz
und quer durch die Provinzen. Bei ihrer Kunst-Auswahl haben
die  Herren  nicht  mit  offiziellen  Stellen  Chinas
zusammengearbeitet, aber auch nicht gegen sie. Sie haben sich
vor  allem  auf  die  Sachkenntnis  von  chinesischen  Akademie-
Professoren und Kunstkritikern gestützt. So kam man zu einer
gediegenen, punktuell auch aufregenden Schau.

Die  beteiligten  Akademiker  führen  eine  Doppelexistenz:  Sie
unterrichten – nach streng festgesetzten Regeln – herkömmliche
Techniken  wie  Kalligraphie  (Schönschrift),  daneben  aber
produzieren  oder  fördern  sie  Kunst,  die  von  Dissidenten
stammen könnte.

Trotzdem bereitete die vorübergehende Ausfuhr nach Deutschland
keine Probleme. Alles, was nicht älter als 150 Jahre ist, darf
anstandslos die chinesischen Grenzen passieren. Die mit 150
Öl-Bildern heimgekehrten Museumsleute sprechen gar von einer
„erstaunlichen Freizügigkeit“ in China. Haben sich denn alle
geirrt, die die Menschenrechte in China verletzt sehen?

Bestimmt nicht. Zwar erlaubt das chinesische Regime listig die
private  Kunstschöpfung  jedweder  Richtung,  doch  werden
kritische Bilder eben nie öffentlich gezeigt. Es gilt weiter
die  Doktrin  des  wirklichkeitsfernen  Sozialistischen
„Realismus“  asiatischer  Spielart.

In  bisher  beispielloser  Breite  vereint  die  Schau  aktuelle
Künstler  aus  verschiedenen  Regionen  Chinas.  Man  hat  Wert
darauf  gelegt,  keine  Exilkünstler  einzuladen,  sondern  nur
solche, die in der Volksrepublik leben. Daß es ausschließlich
Männer sind, liegt wohl just daran, daß Frauen im chinesischen
Kulturleben noch kaum eine Rolle spielen.



Mao ist nur noch ein Papiertiger

Diese Künstler also geben entschieden individuelle Antworten
auf  die  Zeitläufte.  Und  doch  scheinen  sich  einige  Themen
generell  aufzudrängen,  vor  allem  das  Einsickern  westlicher
Produkte  und  Lebensstile  ins  wirtschaftlich  sich  öffnende
Land. Sonnenklar wird dies bei Zhang Gong aus Peking, dessen
ratloser Rotarmist umstellt ist von lauter kapitalistischen
Marken-Emblemen sowie einer Armee aus Andy Warhols Marilyn-
Monroe Reproduktionen.

In  dieser  gewandelten  Welt  ist  der  einstmals  „große
Vorsitzende“ Mao Tse-Tung, umrißhaft zu erahnen auf Bildern
des Xue Song, nur noch eine anonyme Silhouette, ein bloßer
„Papiertiger“.  Und  etliche  Darstellungen,  die  auf  die
Chinesische  Mauer  anspielen,  lassen  an  einen  Gefängniswall
denken.

Manche Künstler nehmen, als Nachfahren der amerikanischen Pop
Art (deren Einfluß in China derzeit abklingt), auch schon die
Schattenseiten  der  Konsum-Freiheiten  wahr.  Nicht  nur  Zeng
Fanzhi führt (in einer „Masken-Serie“) Fratzen großstädtischer
Entfremdung vor. Song Yonghong brandmarkt die Langeweile im
Luxus,  und  Wei  Guangoing  enthüllt  die  sexuellen
Oberflächenreize der Reklame im Kontrast zu alten erotischen
Holzschnitten. Bilder einer neuen Unübersichtlichkeit.

„China!“  –  Zeitgenössische  Malerei.  Kunstmuseum  Bonn,
Friedrich-Ebert-Allee  2  („Museumsmeile“).  Di-So  10-18  Uhr,
Katalog 39,50 DM.

 

 



Ganz einfach durch die Lüfte
schweben – Paul Austers neuer
Roman „Mr. Vertigo“
geschrieben von Bernd Berke | 19. Oktober 1996
Von Bernd Berke

„Da habe ich es zum erstenmal getan… Ganz langsam hob sich
mein Körper… Ich war nicht weit vom Boden höchstens ungefähr
eine  Handbreit  –  ,  aber  dort  hielt  ich  mich  ohne  Mühe.“
Staunend stammelt dies ein kleiner Junge namens Wait. Er hat
soeben  einen  Menschheitstraum  verwirklicht:  Fliegen  aus
eigener Kraft, ohne Hilfe von Maschinen.

Er  ist  nicht  etwa  ein  Gaukler  oder  Scharlatan,  sondern
überwindet wirklich die Grenzen der Physik. Doch welch einen
dornenreichen Weg hat der Ich-Erzähler in Paul Austers Roman
„Mr. Vertigo“ bis dahin zurücklegen müssen! Sein Lehrmeister,
der geheimnisumwitterte „Mister Yehudi“, hatte den vogelfreien
Neunjährigen 1924 in St. Louis von der Straße aufgelesen und
dann in Kansas jahrelangen Torturen unterworfen.

Harte Strecke bis zur Leichtigkeit
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Wait, der eigentlich viel lieber Boogie hören und Baseball
spielen möchte, lebt dort – völlig isoliert von Altersgenossen
–  in  einer  Art  Minderheiten-Kommune.  Yehudi  selbst  ist
ungarischer Jude. Hinzu kommen eine alte Indianerin und ein
behindertes  farbiges  Genie  namens  Äsop.  Diese  Gemeinschaft
wirkt wie ein Humus für das Außerordentliche.

33 Stufen des Bewußtseins, so Yehudi, müsse Wait überwinden,
um sein Ich zu reinigen und die nötige Trance zu gewinnen.
Brutale Methoden: Wait muß schuften bis zum Umfallen, er wird
geprügelt, wird lebendig eingebuddelt, und Yehudi amputiert
ihm ohne Narkose einen Finger. Mit einer seltsamen Mixtur aus
Verzweiflung und Schnoddrigkeit quittiert Wait diese Qualen.
Später wird er den strengen Meister verehren, denn der hat ihn
durch Heulen und Zähneklappern auf den Pfad der wundersamen
Leichtigkeit geführt.

Eines Tages ist es nämlich soweit: Wait hebt wirklich ab.
Alsbald vollführt er Saltos und besteigt imaginäre Treppen in
den Lüften. Und der Meister geht mit dem Wunderknaben auf
triumphale Tournee.

Schutzgeldkassierer in Chicago

Paul Auster, zuletzt als Drehbuchautor des exzellenten Films
„Smoke“ erfolgreich, hat auch mit „Mr. Vertigo“ einen Stoff
gleichsam aus dem Nichts gewoben. War dort der verwehende
Rauch das Medium des Lebens, so ist es hier die schiere Luft.
Auch den neuen Roman kann man sich gut und gerne verfilmt
vorstellen: Schon die Tournee durch die US-Provinz der 20er
Jahre ist gesättigt mit bildkräftiger Atmosphäre. Und bevor
Wait das Schweben wegen ungeheurer Kopfschmerzen aufgeben muß
(sein Preis für den Sieg über die Schwerkraft), fügt Auster
noch  eine  Kriminalgeschichte  (Entführung  Waits  und
Lösegeldforderung  durch  dessen  Onkel)  hinzu.

Auch damit nicht genug: Nach dem Ende seiner Flugkarriere, das
mit  der  Weltwirtschaftskrise  („Schwarzer  Freitag“)



zusammenfällt und sozusagen die bessere alte Zeit beschließt,
verdingt sich Wait in den Jahren der Alkohol-Prohibition ganz
erdenschwer  und  bodennah  als  Schutzgeldkassierer  bzw.
Nachtclubbetreiber  der  Mafia  von  Chicago.  Das  Lokal  heißt
sinnigerweise  „Mr.  Vertigo“,  übersetzt  etwa:  „Herr
Höhenangst“.

Alle Fühler ausgestreckt

Auster verästelt die Handlung derart, als wolle er lauter
kleine  Fühler  ausstrecken,  um  jeden  Aspekt  des  damaligen
Amerika zu ertasten. Dabei scheint ihm zuweilen die Autoren-
Herrschaft zu entgleiten, es weht ihn hierhin und dorthin, als
fliege er tatsächlich haltlos durch sein Werk.

Am  Schluß  läßt  Auster  mal  eben  rund  fünfzig  weitere
Lebensjahre Waits im Zeitraffer abschnurren. Da franst die
Story vollends aus. Der Autor hat uns endgültig schwindelig
geschrieben. Gespannt und willig ist man all dem Auf und Ab,
ist man all den Windungen dieses Romans gefolgt.

Und am Schluß erfährt man, daß doch eigentlich jeder Mensch
das Zeug zum Fliegen habe. Na schön. Worauf warten wir noch?
Legen wir das Buch beiseite. Breiten wir die Schwingen aus.

Paul  Auster:  „Mr.  Vertigo“.  Roman.  Übersetzt  von  Werner
Schmitz. Rowohlt-Verlag. 319 Seiten. 34,80 DM.

Bazillus der Begabung – die
Dortmunder Fotografen-Familie
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Angenendt
geschrieben von Bernd Berke | 19. Oktober 1996
Von Bernd Berke

Dortmund. Wenn eine Familie über drei Generationen beachtliche
Fotografen hervorbringt, wird man hellhörig. „Einen Bazillus
oder irgend etwas mit den Genen“ vermutet Rudolf Angenendt als
Ursache für die fortgepflanzte Begabung.

Aber es waren auch Patriarchen im Spiel. Rudolf Angenendt
(Jahrgang 1924) kam zur Fotografie, weil ihn sein Vater Erich
(1894-1962)  rabiat  dazu  gezwungen  hat.  Und  Rudolfs  Sohn
Christian  Angenendt  (geboren  1956)  geriet  –  nach
abgeschlossenem  Germanistik-Studium  –  in  die  Fänge  des
Dortmunder Foto-Professors und Fach-Despoten Pan Walther. Da
konnte auch er nicht mehr anders.

Arbeiten  von  Großvater,  Vater  und  Sohn  sind  jetzt  im
Dortmunder Museum für Kunst und Kulturgeschichte (Hansastraße)
vereint. Und da zeigt sich, daß in der Lichtbildner-Dynastie
Angenendt, die aus Hamm kam und dann in Dortmund ansässig
wurde, nicht durchweg ein- und derselbe Geist geherrscht hat.

Großvater Erich widmete sich noch vorwiegend Motiven aus der
herkömmlichen  Schwerindustrie.  Bewunderung  für  imposante
Technik rund um Kohle und Stahl spricht aus diesen Bildern.
Vielfach gerinnt diese Sicht zu prototypischen „Ikonen“ des
Ruhrgebiets früherer Zeiten. Die Aufnahmen sind so formbewußt
gestaltet,  daß  sie  der  Gefahr  einer  Glorifizierung  des
industriellen Heldenlebens entgehen.

Rudolf  Angenendt  ging  zwar  auch  unter  Tage,  um  dort
ungewöhnliche Farbaufnahmen anzufertigen, doch interessierten
ihn später vor allem grundlegende chemische und physikalische
Prozesse, die er mit aufwendigen Verfahren in Forschungslabors
fotografisch festhielt. So gelangen ihm erstaunliche Bilder
von  Wärme-  und  Kälteströmen  oder  von  den  Wallungen  des
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Chlorgases.  Verblüffende  Erkenntnis:  In  den  Naturgesetzen
waltet  eine  verborgene  Ästhetik,  die  gewissen  Formen  der
abstrakten Kunst nahe kommt.

Auch Christian, der Jüngste, hat sich für seine Diplomarbeit
in  einem  Hüttenwerk  umgetan.  Doch  er  spürt  zwischen  den
Hochöfen  lauter  Zeichen  des  Verfalls  auf.  Wie  er  denn
überhaupt einen wachen Sinn für Verletzungen der Dinge hat.
Wenn er etwa zersprungene Flaschen oder abgeblätterte Farben
zeigt, schwingt Wehmut mit über den Zustand der Welt.

Bis 14. April. Tägl. außer Mo. 10-17 Uhr, Katalog 49 DM.

Im Räderwerk der Korruption –
Stefan Zweigs „Volpone“ nach
Ben  Jonson  im  Dortmunder
Schauspiel
geschrieben von Bernd Berke | 19. Oktober 1996
Von Bernd Berke

Dortmund. Schöne Frucht der Vergeßlichkeit: Als Stefan Zweig
1927 Urlaub in Südfrankreich machte, wollte er den „Volpone“
des  Ben  Jonson  (1572-1637)  übersetzen.  Doch  die  englische
Originalausgabe fehlte im Gepäck. Zweig machte sich an eine
freie Nachdichtung – und so haben wir im Deutschen eine gar
muntere Commedia über die Folgen der Habsucht. Die Rarität ist
jetzt im Dortmunder Theater zu besichtigen.

„Eine lieblose Komödie“ nennt Zweig seine Bearbeitung von „Ben
Jonsons Volpone“. Lieblos, weil keine glücklichen Paare sich
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finden – und weil sich eh alles um Neid und Gier dreht. In
Volpones  Villa  (sparsam  effektive  Bühnenbilder:  Thomas
Gabriel) sind die Wände gülden, sie triefen aber, als klebe
das Blut der Ausgeplünderten daran.

Volpone ist ledig, kinderlos und reich. Er hörtet etliches
Gold und Zechinen in seiner Truhe. Und er macht sich einen
Hauptspaß daraus, den Todkranken zu mimen. Denn so lockt er
allerlei  Erbschleicher  an,  die  –  nach  einem  günstigen
Testament  lechzend  –Vorleistungen  in  Form  von  Gaben  und
„Freundschafts“-Diensten  erbringen.  Treten  sie  an  sein
vermeintliches Sterbelager, stöhnt und zittert Volpone sich
was zurecht, sind sie fort, so springt er auf und freut sich,
die Trottel genasführt zu haben.

Claus Dieter Clausnitzer als Volpone (zu Deutsch: „Fuchs“)
zeigt sehr prägnant das barocke Behagen in solcher Bosheit,
aber auch das als baldige Umspringen in erneuten Unmut. Seine
Freude am gelungenen Betrug währt nie lang. Wie die anderen
immer unverschämter nach seinem Besitz grapschen, so drängt
seine Sucht, sie allesamt zu düpieren, ins immer Größere und
Gröbere  –  und  er  zwingt  seinen  Diener  Mosca,  stets  neue
Teufeleien ins Werk zu setzen. Bis das Ganze gerichtsnotorisch
wird.

Es  ist,  als  lasse  Clausnitzer  andeutungsweise  auch  andere
Rollen durchscheinen: Brechts sinnlichen „Galileo Galilei“ und
– eingedenk der Fremdheit des reichen Levantiners Volpone in
Venedig  –  wohl  auch  Shakespeares  jüdischen  Kaufmann  von
Venedig, den „Shylock“. So vielschichtig und so hintergründig
kann man also den Volpone anlegen.

Rundherum genießt man süffige Typen-Komödie (Regie: Alexander
Seer). Die Erbschleicher tragen Tiernamen des Fabelreichs und
sind doch kenntliche Gesellen: Winkeladvokat Voltore („Geier“,
Günter Burchert) zuckt wie eine mechanische Marionette seiner
Gier. Der in eine braune Strickjacke gezwängte, in gelben
Schuhen  watschelnde  Kaufmann  und  eifersüchtige  Haustyrann



Corvino („Rabe“, Jürgen Uter), der klapprige alte Wucherer
Corbaccio („Habicht“, Andreas Weissert) sowie die verhurte,
breitmäulig-ordinäre  Canina  („Kaninchen“,  Felicitas  Wolff)
entstammen gleichfalls dem Kabinett drastischer Komik.

Mosca („Schmeißfliege“, Jörg Ratjen), beweglichste Figur, muß
lediglich an den richtigen Strippen ziehen, schon sind diese
Leute bereit, ihre Kinder und Frauen für Mammon zu opfern:
„Corbaccios  Sproß  Leone  („Löwe“,  Thomas  Klenk)  wird  flugs
enterbt,  Corvinos  tugendsame  Gattin  Colomba  („Taube“,
Stephanie Japp) dem Volpone als Gunstbeweis zugeführt. Der
Mensch – ein berechenbares Räderwerk der Korruption.

Schön  herausgearbeitet  sind  die  Rollen-Details.  Auch  wer
gerade nicht spricht, spielt seinen Part gestisch konzentriert
weiter. Aufschlußreich die Legierungen der Gefühle, wenn etwa
Volpone mitten im Husten lachen muß oder bei Corbaccio der
Hang zum Golde und die Geilheit ineins fallen, als er ein
kostbares  Geschmeide  am  Busen  Caninas  erblickt.  Pralles
Theater, prächtiger Beifall.

Termine:  6.,  7.,  15.  und  16.  Februar,  jeweils  19.30  Uhr.
Karten: (0231) 16 30 41.

Expedition zu den Grenzen der
Farbe – Malerei von Raimund
Girke in Wuppertal
geschrieben von Bernd Berke | 19. Oktober 1996
Von Bernd Berke

Wuppertal. Manchmal erfaßt den Künstler Raimund Girke (65)
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eine diebische kleine Freude, wenn er in Biographien gewisser
Kollegen solche Sätze liest: „Bekannt durch Installationen.
Malt  seit  1992  wieder.“  –  „Dann  lache  ich  leise  in  mich
hinein“, gesteht Girke. Und warum?

Der Documenta-Teilnehmer ist – durch alle Jahre und Moden
hindurch – nicht vom Tafelbild abgekommen. Niemals hat er
Installationen oder Objekte verfertigt, obwohl dies auf dem
Markt schnellen Gewinn abgeworfen hätte. Nun sind die anderen
scharenweise  reumütig  auf  den  Pfad  der  Tradition
zurückgekehrt.  Auf  diesem  Königsweg  ist  Girke  den  meisten
längst enteilt.

Mit welch rarer Konsequenz sich Girke treu geblieben ist,
gerade  indem  er  sich  mit  weiser  Selbstbeschränkung
weiterentwickelt hat, belegt eine Werkschau mit 43 Arbeiten im
Wuppertaler Von der Heydt-Museum.

Leicht konsumierbar sind solche Bilder nicht. Beim raschen
Rundgang  dürfte  man  nur  Abstufungen  von  Grau  und  Weiß
wahrnehmen  und  sich  düpiert  fühlen.

Tatsächlich ist dieser Künstler ein „Fundamentalist“, der den
Schwingungen  einiger  besonderer  Farben  und  Tönungen  ohne
Unterlaß  nachspürt.  Und  so  entlockt  er  dem  Weiß  ungeahnt
spirituelle Licht- und Schatten-Wirkungen, führt er das Grau
bis an die Grenze beseelter Stille und schichtet Schwarz oder
Blau zu lodernden Wallungen.

In  der  zunächst  schlicht  scheinenden  Reinheit  des  Malens
verbirgt sich meditative Fülle. Girkes Ziel: „Mit ganz wenig
Farbe sehr farbig wirken.“ Und: „Dabei lieber auf hohem Niveau
scheitern als sich auf niedrigem zufriedengeben.“

Auf  einem  Bild  von  1953,  noch  aus  der  Studienzeit,  sind
spätere  Elemente  schon  beisammen:  die  vermeintlich  frei
fließende,  aber  doch  streng  gegliederte  Fläche;  die
Pinselführung, die zuweilen an einen Schriftverlauf erinnert;
die  fernen  Anklänge  an  natürliche  Figurationen  wie



Wellenschlag  oder  Gesteinsmassen.

Girke arbeitet vorzugsweise seriell, stellt also Gruppen von
verwandten Arbeiten zusammen. Wenn sie – wie in Wuppertal –
sinnvoll  gehängt  werden,  so  ergeben  sich  optische
„Übersprünge“ von Bild zu Bild, als walte da ein Magnetismus.
Titel  wie  „Gleichmaß“,  „Schweigen“  oder  „Ruhiger  Ablauf“
stimmen auf geduldige Betrachtung ein.

Fernöstliche  Philosophie  (Lao-Tse)  ist  eine  Quelle  dieser
Kunst.  Girke  hat  sich  aber  auch  eingehend  mit  Genies  der
delikaten  Farbbehandlung  wie  Tizian,  C.  D.  Friedrich  und
Cézanne  befaßt.  Große  Tradition,  wenn  sie  zeitgenössisch
anverwandelt wird, geht ihm allemal über Trends. Wer will ihm
da widersprechen?

Bis 31. März im Von der Heydt-Museum (Wuppertal, Turmhof 8).
Di-So 10-17 Uhr, Do 10-21 Uhr. Katalog 45 DM.

 

Ein  Roman,  so  üppig  wie
tropische  Blüten  –  John
Updikes Buch „Brasilien“
geschrieben von Bernd Berke | 19. Oktober 1996
Von Bernd Berke

Welch eine unglaubliche Geschichte: Da trifft ein schwarzer
Junge aus den Favelas (Elendsvierteln) von Rio ein weißes
Mädchen aus reichem Hause an der Copacabana. Sogleich schläft
sie mit ihm und verläßt den ganzen gewohnten Luxus, um von
Luft und Liebe zu leben. Auf der Flucht vor den brutalen
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Schergen ihres Vaters, eines hohen Diplomaten, ziehen Tristao
und Isabel kreuz und quer durch Brasilien.

Ebenso erstaunlich ist, daß gerade John Updike diese erhitzte
Romeo-und-Julia-Variante  erzählt.  Wollte  der  vielgerühmte
Chronist der USMittelschicht mit seinem Roman „Brasilien“ etwa
bewußt eine neue Kennmarke in seinem Werk setzen? Hat ihn
einfach die Exotik der Schauplätze gereizt? Oder ist dieses
Brasilien gar ein Gleichnis?

Updike  treibt  sein  ungleiches  und  doch  so  verschworenes
Liebespaar zwischen 1966 und 1988 durch das ganze Riesenland
und durch mancherlei Unbill. Stationen des langen Liebes-,
Lust- und Leidensweges sind Rio, Sao Paulo, Brasilia, Mato
Grosso und entlegene Dschungelgebiete.

Gelegentlich  muß  Tristao  mit  einer  in  der  Hosennaht
verborgenen Rasierklinge hinlangen, um sich seiner Haut zu
wehren. Zwischendurch werden dem Paar zwei Kinder geboren,
fast wie die von Herodes verfolgte Heilige Familie ziehen sie
da  durch  die  Einöde.  Später  werden  die  Kinder  von
blutrünstigen  Indianern  geraubt.  Unwiederbringlich.

Tristao  schuftet  als  Fließbandarbeiter  bei  VW  do  Brasil,
versucht sein Glück als Goldgräber und verdingt sich auch
schon mal als Disco-Türsteher, während die in Elite-SchuIen
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erzogene Isabel als Näherin oder Hure tätig wird. Am liebsten
aber  greift  sie  für  ihre  oft  extremen  Liebesspiele  auf
Tristaos „Yamswurzel“ zurück. So naturpoetisch benennt Updike
das Geschlechtsorgan seines männlichen Heiden. Er läßt sich
keine  Gelegenheit  entgehen,  eine  seiner  großen  Stärken
auszuspielen: die genüßliche Beschreibung von Sex in seiner
Vielfalt.

Keine Lust mehr auf bürgerliche Langeweile

Doch der Autor will natürlich mehr. Er faltet die ganze neuere
Geschichte Brasiliens (zwischen Militärregime, studentischem
Aufbegehren,  wirtschaftlichem  Wildwuchs  und  galoppierender
Inflation)  vor  uns  aus.  Er  sucht  auch  in  die  tieferen
Schichten der Mentalität vorzudringen und entdeckt darin eine
vital-sprudelnde Mischung aus Schwermut und Leichtsinn.

Die Odyssee der bedingungslos Liebenden erweist sich auch als
Zeitreise  zu  den  Ursprüngen  des  Landes.  Mysteriöser
Scheitelpunkt der Geschichte ist jenes Traumzeit-Ritual, dem
sich  Isabel  bei  einem  Schamanen  im  Dschungel  unterwirft.
Dessen  Magie  bewirkt,  daß  sie  und  Tristao  die  Hautfarbe
tauschen:  Sie  wird  schwarz,  ihr  Geliebter  weiß  und  damit
vollends karrieretauglich. Die uralten Zauber-Praktiken rufen
die Vision einer multikulturellen Gesellschaft hervor, in der
einer  den  anderen  aus  der  Erfahrung  seines  Lebens  heraus
toleriert oder sogar liebt wie sich selbst.

All das konnte Updike in der Tat schwerlich mit einer US-Story
beglaubigen. Er deutet ja an einer Stelle selbst an, warum er
sich auf ein ganz anderes Gelände begeben hat: „Die Banalität,
die bunt maskierte Langeweile des bürgerlichen Lebens – sie
läßt den Geschichtenerzähler verstummen.“

Und  verstummt  ist  Updike  hier  sicherlich  nicht,  ganz  im
Gegenteil: Phantasie, Sprache und manchmal auch ein etwas hohl
tönendes Pathos wuchern in diesem Roman so üppig wie tropische
Blüten.



John Updike: „Brasilien“. Roman. Rowohlt-Verlag. 316 Seiten,
42 DM.

 

Giftiger Wein von den netten
alten  Damen  –  „Arsen  und
Spitzenhäubchen“  im  Hagener
Theater
geschrieben von Bernd Berke | 19. Oktober 1996
Von Bernd Berke

Hagen. Wenn in Hagen, wo sonst Musiktheater und Ballett auf
dem Plan stehen, einmal ein Sprechstück gegeben wird. so sind
keine  Experimente  gefragt.  Dann  muß  entweder  bürgerlich
gediegene  Bildung  oder  leichte  Unterhaltungskost  her.  Die
Serienmord-Farce  „Arsen  und  Spitzenhäubchen“  von  Joseph
Kesselring erfüllt die zweite Bedingung.

Die beiden liebenswerten alten Damen Martha und Abby Brewster
(Erica Pilari, Malwine Moeller) könnten wohl keiner Fliege
etwas zuleide tun. Zu schade, daß die zwölf einsamen Herren,
denen sie mit vergiftetem Holunderwein „aus Barmherzigkeit“
den Garaus gemacht haben, keine Fliegen gewesen sind. Zwölfe
hat  auch  der  Neffe  Jonathan  (Intendant  Peter  Pietzsch
höchstpersönlich)  auf  dem  Kerbholz,  nur  daß  dieser
vierschrötige  Kerl  mit  dem  Frankenstein-Gesicht  (mißlungene
Operation) die Leichen bei einer Hetzjagd um die halbe Welt
hinterlassen hat. Daheim, so lernen wir in der Schule des
Makabren, ist sogar das Morden am gemütlichsten.
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Und auch noch effektiver: Am Ende ziehen die Ladys mit 13:12
Toten  an  die  Tabellenspitze,  während  Jonathan  im  Knast
schmort.  Dessen  harmlos  verrückter  Bruder  Teddy  (Jean
Schmiede), der sich für den US-Präsident Roosevelt hält und im
Keller  seinen  Panama-Kanal  gräbt,  sowie  der  nervöse
Theaterkritiker Mortimer (Axel Friese) sind weitere Arten im
Zoo der Verstörten.

Hier gibt es keine Neudeutung und keine Abgründe

Der  Broadway-Erfolg  von  1941  ist  mittlerweile  leicht
angestaubt, und in Hagen gibt man sich keine übermäßige Mühe,
ihn etwa zu entstauben. Wir sehen, was wir kennen: Schon die
herkömmliche,  naturalistisch  eingerichtete  Komödienbühne
(Peter Umbach) mit den vielen Türen fürs Hereinplatzen im
(un)günstigsten  und  damit  lachdienlichsten  Moment,  ist  von
altbackener Solidität.

Regisseur  Peter  Schütze  hat  keine  sonderlich  subtilen
Spielchen im Sinn. In absurde Abgründe blickt man da nicht.
Wenn man überhaupt erschrickt, dann mit wohligem Schauder.
Gespielt wird mit bravem Bemühen. Die Gesten sind nicht immer
fein  austariert,  manchmal  wird  ziemlich  gefuchtelt  und
gedröhnt, um das Gelächter gleichsam herbeizuzwingen.

Alles  in  allem  war  s  dennoch  eine  ganz  sympathische
Veranstaltung, die mit freundlichem Beifall quittiert wurde.
Und niemand mußte grübeln: Was wollten uns die Theaterleute
damit sagen?

Unfreiwillige Dreingabe zwischendurch: Zweimal mußte während
der Premiere der Vorhang kurz zugezogen werden, weil auf der
Bühne die Elektrik ihren Dienst versagte. Und im Programmheft
wird  einem  Optiker  für  die  bloße  Leihgabe  einer  einzigen
Brille gedankt. Ist das Theater denn schon so arm dran?

Termine: 30. Januar, 10., 21., 26., 27., 28. Februar. Karten:
(02331) 207-3218.



Die Posen des jungen Werther
–  Joachim  Meyerhoff  im
Einpersonen-Stück nach Goethe
geschrieben von Bernd Berke | 19. Oktober 1996
Von Bernd Berke

Dortmund. Leuchtenden Blicks betritt der junge Mann die Bühne.
Er schaut aus dem Fenster, labt sich am Anblick der Natur.
Später wird die Liebe noch mehr Glanz in seine Augen bringen.
Doch am Ende flackert der Wahn in den Pupillen. So sind „Die
Leiden des jungen Werther“. Aber sind sie es wirklich?

Ist es wirklich noch Goethes Briefroman, der im Studio des
Dortmunder  Theaters  in  einer  Ein-Mann-Produktion  verkörpert
wird? Joachim Meyerhoff firmiert als Regisseur, Bühnenbildner
und  Solodarsteller.  Respekt  vor  seinem  Mut!  Er  hat  wohl
weitgehend  ohne  Widerhall  gearbeitet.  Oh,  einsames  Spiel,
passend zum Liebesweh…

Werthers  unerfüllte  Sehnsucht  nach  der  schönen  Lotte,  die
bereits  dem  braven  Albert  versprochen  ist,  hat  nicht  nur
literarisch  Epoche  gemacht.  Damals,  im  „Sturm  und  Drang“,
wurden seine Stulpenstiefel, die blaue Jacke mit gelber Weste
Mode – und auch sein Selbstmord wurde vielfach nachgeahmt.

Betrifft einen das noch? Wenn man je heftig verliebt gewesen
ist:  Ja.  Und  wie!  Denn  es  ist  ein  reicher,  ein
unerschöpflicher Text. Meyerhoff“ traut Goethe offenbar nicht
ganz über den Weg. Tatsächlich kann man den „Werther“ ja nicht
mehr  bruchlos  spielen.  Seine  Briefe  an  den  fernen  Freund
Wilhelm  gerinnen  hier  –  in  sinnvoll  gekürzter  Form  –  zu
Selbstgesprächen. Per Dia-Projektion wird jeweils ein Kernsatz
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des  kommenden  Abschnitts  angezeigt.  Dann  flammt  das  zuvor
erstorbene Licht wieder auf. Es bewirkt ein stetiges Auf- und
Abtauchen der Figur.

Ein Herz pulsiert elektrisch

Und so sehen wir diesen „Werther“, wie er sich behutsam (und
manchmal mit einem Anflug von Ironie) an die wunderschöne
Sprache herantastet, wie er die Worte wägt, Stuhl und Tisch
versuchsweise hin und her rückt. Es ist, als überlege er noch,
wie er sich zum Text stellen soll. Mal nimmt er probehalber
den Gestus eines Kongreßredners ein, mal hängt er sich an die
Wand wie gekreuzigt, oder er reitet zitternd auf dem Stuhle.
Solche  gesuchten  Haltungen  erstarren  leicht  zu  Posen.  Und
manchmal wird es seltsam komisch. Wenn Werther sagt, er habe
Lottens Auge gesucht, so wühlt er in den Jackentaschen. Doch
es gibt auch gelungene Szenen: Der anfangs glückliche Werther
etwa,  im  beseelten  Umgang  mit  den  Requisiten,  die  er
spielerisch  leicht  handhabt.

Man  darf  sich  aber  den  „Werther“  leidenschaftlicher
vorstellen, drängender, fiebriger. Gewiß: Auch der Dortmunder
Werther zeigt eine Leidensmiene vor, windet und krampft sich
in sich selbst hinein, spricht verzweifelt dem Rotwein zu.
Doch das meiste scheint eher vom kühlen Hirn gesteuert zu
sein, nicht so sehr vom heißen Herzen. Ein solches hängt nur
als  knallrotes  Dekorationsstück  in  der  Luft  und  pulsiert
elektrisch.

Weitere Termine: 30. und 31. Januar. 3., 4., 16. und 17.
Februar, jeweils 20 Uhr. Karten: 0231 / 16 30 41.



Ruhrfestspiele: Theaterzauber
zum Jubiläum – Mit Piccoli,
Robert Wilson, Peter Brook
geschrieben von Bernd Berke | 19. Oktober 1996
Von Bernd Berke

Hamburg/Recklinghausen. Mit berühmten Namen lockt Hansgünther
Heyme,  künstlerischer  Leiter  der  Ruhrfestspiele,  zur
Jubiläumssaison 1996. Wenn die Festspiele 50 Jahre alt werden,
kommen u. a. Bühnen-Koryphäen wie die Regisseure Robert Wilson
und Peter Brook sowie der Schauspieler Michel Piccoli nach
Recklinghausen.

Heyme  selbst  sorgt  für  die  große  Eigeninszenierung
(Shakespeares „Was ihr wollt“) und spielt dabei gar selbst den
Haushofmeister „Malvolio“. Nach dieser Premiere (4. Mai) wird
zur rauschenden Ballnacht gebeten.

Heyme stellte das Programm in Hamburg vor und brachte dem Chef
des  Deutschen  Schauspielhauses,  Frank  Baumbauer,  zwei  mit
Schleifchen versehene Briketts als Gastgeschenk mit. Denn im
Austausch zwischen Ruhr und Alster hatte vor einem halben
Jahrhundert alles mit dem schwarzen Gold begonnen.

Es begann in einem harten Winter

Der Gründungsmythos: Unter großem persönlichen Risiko (Verstoß
gegen Vorschriften der britischen Militärregierung) lieferten
Recklinghäuser  Bergleute  im  Winter  1946/47  den  frierenden
Hamburger  Schauspielern  wärmende  Kohle.  Die  Mimen
revanchierten sich mit Vorstellungen im Revier, und daraus
erwuchsen  allmählich  die  Ruhrfestspiele.  Ein  umfangreiches
Buch und eine Sonderbriefmarke sollen ebenso an die glorreiche
Festspiel-Historie  erinnern  wie  ein  von  Alfred  Biolek
moderierter  Abend  in  Recklinghausen.

https://www.revierpassagen.de/95952/ruhrfestspiele-theaterzauber-zum-jubilaeum-mit-piccoli-robert-wilson-peter-brook/19960115_1627
https://www.revierpassagen.de/95952/ruhrfestspiele-theaterzauber-zum-jubilaeum-mit-piccoli-robert-wilson-peter-brook/19960115_1627
https://www.revierpassagen.de/95952/ruhrfestspiele-theaterzauber-zum-jubilaeum-mit-piccoli-robert-wilson-peter-brook/19960115_1627


Von seinem Jubiläumsprogramm ist Heyme so überzeugt, daß er
tollkühn „allen schwachsinnigen Musical-Produktionen“ zwischen
Bochum und Duisburg den Kampf ansagt. Immerhin hat er mit dem
Bertelsmann-Verlag einen neuen Sponsor gewinnen können. Als
absolutes Highlight stellte Heyme „La malade de la mort“ (Die
Krankheit Tod) heraus. Der US-Theaterzauberer Robert Wilson
wird dieses Stück von Marguerite Duras in Szene setzen, Kino-
Berühmtheit Michel Piccoli spielt jenen alternden Mann, der
sich für einige Nächte ein Mädchen kauft.

Gar nicht heimliche Liebe zu Lausanne

Lausanne  scheint  Heymes  gar  nicht  mehr  so  heimliche
Lieblingsstadt in Sachen Theater zu sein. Nicht nur Wilsons
Inszenierung  ist  eine  Koproduktion  mit  dem  Théâtre  Vidy-
Lausanne, sondern auch Peter Brooks Deutung der „Glücklichen
Tage“  von  Samuel  Beckett  sowie  zwei  weitere  Heyme-
Inszenierungen: Goethes „Iphigenie auf Tauris“ (wird nahe der
Recklinghäuser  Zeche  König  Ludwig  in  einem  Zeit  gespielt,
anschließend gibt’s Erbsensuppe beim Schein von Grubenlampen)
und Sophokles‘ „Antigone“ als Wiederaufnahme.

Und nochmals Lausanne als Quellgebiet: Maurice Béjart kommt
mit seiner Truppe zur Welt-Uraufführung des Tanzstücks „Messe
für  die  heutige  Zeit“.  Vorgesehene  Gastspiele  beim
„Europäischen Festival“ (Motto diesmal: „Kunst ist der Motor
jeder Kultur“): Schillers „Don Carlos“ (Regie: Anselm Weber,
Deutsches Schauspielhaus), George Taboris Inszenierung seines
Stücks „Die Massenmörderin und ihre Freunde“ aus Wien, ein
Fassbinder-Projekt aus Strasbourg und „Fura dels Baus“ aus
Barcelona mit dem Stück „Manes“ um Geburt, Sex und Tod.

Komplette  Programme,  Kartenbestellungen  (ab  sofort):
Ruhrfestspiele.  Otto-Burrmeister-Allee  1.  45657
Recklinghausen.  (023  61)  91  84  40.



Stets  ritterlich  zu  den
Schriftstellern  –  Gesammelte
Kritiken  und  Essays  von
Sigrid Löffler
geschrieben von Bernd Berke | 19. Oktober 1996
Von Bernd Berke

Schon oft hat uns Sigrid Löffler Genugtuung und manchmal auch
Vergnügen  bereitet,  wenn  sie  mit  ironisch  oder  beleidigt
gekräuselten Lippen den Herrschaften Reich-Ranicki und Karasek
im „Literarischen Quartett“ des ZDF klug Paroli bot. Nun sind
ihre  Zeitungs-Kritiken,  Glossen,  Porträts  und  Essays  als
Sammelband erschienen. Gleichfalls ein geistiges Vergnügen?

Zunächst  einmal  erfährt  man  aus  ihrem  Buch  einiges  übers
österreichische Innenleben, von der bedrohlich rechtslastigen
„Verhaiderung  der  Republik“  bis  hin  zum  allffälligen
„Kulturkampf“ um Burgtheaterchef Claus Peymann sowie – bester
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Text im ganzen Buch – dessen im Zorn aus Wien geschiedenen
Schauspielerstar Gert Voss.

Autoren wohnen meist sehr schön

Doch  damit  hat  es  längst  nicht  sein  Bewenden.  Denn  Frau
Löffler  unternimmt  etliche  schöne  Reisen,  um  ihre
Lieblingsautor(inn)en in Augenschein zu nehmen. Sie sucht den
empfindsamenKünder Peter Handke in dessen Pariser Domizil auf,
jettet  zur  „Meinungsmaschine“  Susan  Sontag  nach  New  York,
stattet  den  Schriftstellerinnen  Antonia  S.  Byatt  und  Ruth
Rendell Visiten in England ab. Beneidenswert.

Gemessen an solchem Aufwand, wirken die Resultate zuweilen
etwas  brav.  Sigrid  Löffler  will  den  Verehrten  eben  nicht
wehtun.  Einfühlsam  schildert  sie  schon  die  jeweiligen
Wohnungen, so als erwäge sie, sich selbst dort niederlassen.
Die  etwas  geduckte  Haltung  droht  den  kritischen  Blick  zu
trüben.

Andererseits entstehen aus der Sympathie einige Porträts, die
uns die Autoren wirklich näherbringen. Mehrmals nimmt man sich
bei der Löffler-Lektüre fest vor: Von dem oder jener müßtet du
doch mal (wieder) etwas lesen. Umso besser, wenn die Ansätze
originell sind – wie beim Aufsatz über Martin Walser, der im
professionellen  und  familiären  Verhältnis  zu  seinen  vier
Töchtern  (zwei  Schauspielerinnen,  zwei  Schriftstellerinnen)
ungewohnte Seiten zeigt.

Gelegentlich  widmet  sich  Sigrid  Löffler  auch  den  vom
Literaturbetrieb  „vergessenen“  oder  sonstwie  randständigen
Gestalten wie W. G. Sebald oder auch Peter Hacks, der seit der
„Wende“ allgemein totgeschwiegen wird, weil er sich höchst
verwegen zur alten Ulbricht-DDR bekennt und die Honecker-Ära
schon als Niedergang des wahren Sozialismus begreift.

Auf der sicheren Seite

Gern  nimmt  Frau  Löffler  Autoren  gegen  das  Gros  der  bösen



Kritik in Schutz, z. B. Günter Grass und Peter Handke. In
solchen Fällen wirkt sie geradezu ritterlich. Beinahe unnötig
zu sagen, daß sie politisch immer den Aufrechten angehört.
Maßvoller  Linksliberalismus.  der  jeden  mißverständlichen
Zungenschlag  sensibel  meidet,  dazu  eine  Spur  von
unverfänglicher  Frauenbewegtheit.  Mit  solchen  edlen
Grundhaltungen steht sie stets auf der sicheren Seite, ist
aber  nicht  durchweg  gegen  Anflüge  gepflegter  Langeweile
gefeit. Es fehlt hier und da eine Prise von Provokation, die
hellhörig machen würde.

Sprachlich fällt dies auf: Hat sie einmal einen vermeintlich
besonders treffenden Ausdruck gefunden, so verwendet Sigrid
Löffler ihn hartnäckig und unverwandelt weiter, auch wenn es
dann  schon  mal  unschön  scheppert.  So  beharrt  sie  auf  der
Charakterisierung „intellektueller Pop-Star“ für Susan Sontag
oder reitet auf Lieblingsworten wie „zugange“ und „angesagt“
herum.

Vor  Klischees  ist  sie  nicht  immer  sicher:  Da  nennt  sie
Wolfgang Kresnik kurzum einen „Tanz-Berserker“ und verknüpft –
in  einer  Tirade  gegen  Wegwerf-Journalismus  –  das  Wort
„Blattmacher“ sogleich mit „Plattmacher“. Am Zeitmangel lag es
nicht: Sie hat die Beiträge fürs Buch überarbeitet.

Doch alles in allem: Sie schreibt meist einen recht lockeren,
eingängigen und verständlichen Stil. Das ist bei Kritikern
ihres seriösen Ranges wahrhaftig keine Selbstverständlichkeit.

Sigrid  Löffler:  Kritiken  –  Portraits  –  Glossen.  Deuticke-
Verlag. 271 Seiten, 39,80 DM.


