
Seelenhauch  zwischen  Himmel
und  Erde  –  „Jenseits  der
Wolken“  von  Antonioni  und
Wenders
geschrieben von Bernd Berke | 31. Oktober 1995
Von Bernd Berke

Hinter jedem Kinobild verbirgt sich eines, das der Wahrheit
näher  kommt.  Dahinter  steckt  wieder  eins,  nochmals
authentischer. Und so fort. Doch die volle Wahrheit hat noch
kein  Mensch  je  gesehen.  So  sinniert  ein  Regisseur  (John
Malkovich) in „Jenseits der Wolken“, dem Gemeinschaftswerk von
Michelangelo Antonioni und Wim Wenders. Ein akuter Fall von
Tiefsinn?

Gelegentlich  beschleicht  einen  der  Gedanke,  dieses  Opus
schwebe als körperloser Seelenhauch zwischen Himmel und Erde.
Gut vorstellbar, daß dies ein Anteil von Wim Wenders ist, der
ja  stets  den  wahren,  den  kaum  noch  faßbaren  Empfindungen
nachspürt. Wenders ist dem Altmeister Antonioni (83), der seit
einem  Schlaganfall  künstlerisch  geschwiegen  hat,  beim
Herstellen  dieses  Vermächtnisses  wohl  erheblich  zur  Hand
gegangen. Die Buchvorlage freilich stammt von dem Italiener.

Der Film besteht aus vier Episoden, die ein vielteiliges Sinn-
Puzzle  bilden.Nomadische  Phantasie-Streifzüge  des  besagten
Regisseurs führen durchs unwegsame Gelände der Geschlechter.

Zuerst begegnen sich ein Mann und eine Frau im italienischen
Provinzhotel. Innig ersehnen sie eine Liebesnacht und meiden
sie doch. Erneuter Verzicht, als sie sich zwei Jahre später
durch Fügung wiedertreffen: Der Mann, offenbar Vorbote (oder
gar Apostel?) einer neuen Keuschheit, nimmt vom Liebeslager
Reißaus: Er wolle sich die Gefühle, von denen er nun angefüllt
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sei, nicht durch schnöden physischen Vollzug rauben lassen.
Zuvor hat das umwölkte Paar ausgiebig philosophische Sätze
miteinander getauscht. Nun steht sie am Fenster und schaut ihm
traurig nach. Im Comic würde es hier heißen: „Seufz!“

Die tiefen Blicke der Vatermörderin

Den unbehausten Regisseur zieht’s in die nächste Stadt: von
Ferrara nach Portofino. Dort, vor elegischer Küsten-Kulisse,
fasziniert ihn ein Ladenmädchen (Sophie Marceau). Ihre tiefen,
tiefen Blicke! Da verrät sie ihm, daß sie vor Jahresfrist
ihren Vater ermordet habe. Mit zwölf Messerstichen. Dieser
Anzahl,  die  sich  nach  dem  Empfinden  des  Regisseurs  so
unwirklich anhört und doch so verflucht wahrhaftig ist, wird
nahezu biblische Bedeutung beigemessen.

Sodann trägt es uns weiter nach Paris. Dort erleben wir ein
facettenreiches Rondo der Trennungen und des Findens neuer
Partner. Auslöserin ist ein junges Mädchen, das einen Ehemann
in  mittleren  Jahren  der  Gattin  (Fanny  Ardant)  abspenstig
macht. Schließlich geht in Aix-en-Provence ein lebenslustiger
Filou einem ätherisch lächelnden Mädchen bis in die Kirche
nach. Doch sie muß ihn enttäuschen: Tags darauf wird sie, nur
noch eine Braut Christi, als Nonne ins Kloster gehen. Noch so
eine keusche Gestalt.

Höhere Sphären der Vergeistigung

An  zentraler  Stelle  wird  jene  Geschichte  von  den  Indios
erzählt, die mitten auf dem Wege verharren, um erst einmal
„auf ihre Seelen zu warten“. So wird denn auch die Handlung
getragen von melancholischer Verweigerung jeglichen schnellen
Zugriffs im Leben. Auch weibliche Nacktheit sieht in solchen
Zusammenhängen verletzlich aus, als dürfe sie nur bei Strafe
der Trivialität angetastet werden.

Trotz alledem ist’s nicht nur fromme Liturgie, sondern auch
Kino.  Viele  (Über)-Empfindlichkeiten  gehen  wirklich  in  den
Bildern  und  im  sensiblen  Spiel  der  Darsteller  auf.  So



verströmt das Ganze denn doch eine gewisse ruhige Kraft. Sie
entspringt wohl höheren Sphären der Vergeistigung. Möglich,
daß man sich unbeschwerter fühlt, wenn man hiernach aus dem
Kino kommt. Fast wie auf Wolken.

Geschmacklich aufs Glatteis –
Streckenweise  unsägliches
Musical „Asyl“ in Krefeld
geschrieben von Bernd Berke | 31. Oktober 1995
Von Bernd Berke

Krefeld. Selten begibt sich ein Theater so aufs Glatteis wie
jetzt die Vereinigten Bühnen in Krefeld/Mönchengladbach: Sie
spielen zum bitterernsten Thema Asyl – ein Musical.

Es war bestimmt alles bestens gemeint. Man wollte sich an den
landläufigen Musical-Boom anhängen und dabei kritische Inhalte
„transportieren“. Lag das nicht nah? Doch nach der Krefelder
Uraufführung von „Asyl“ (Text: Olaf Baumann, Musik: Stephan
Benger) kann man sich fragen: Was hätte ferner gelegen als
dies?

Erzählt  wird  die  Geschichte  des  jungen  Schwarzen  Manuel
Makumba,  der  aus  afrikanischer  Bürgerkriegsnot  nach
Deutschland  flüchtet  und  um  Asyl  bittet.  Mit  einer
freiheitlich-demokratischen  Samba  wird  er  „willkommen“
geheißen, doch dann lernt er den schmutzigen „Behörden-Blues“
kennen.

„Hungersnot und Pestilenz / kosten deine Existenz“

Der  Anfang  spielt  noch  in  Afrika.  Da  ertönt  der  Song
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„Hungersnot  und  Pestilenz  /  kosten  deine  Existenz“.
Unbekümmerter  Reim,  fürwahr.  Satirisch  soll  es  sein,
unfreiwillig  zynisch  ist  es  geworden.

Natürlich verfallen nachher die deutschen Amtspersonen sofort
in militärisches Gehabe. Derlei Klischees drängen sich wie von
selbst auf, denn die rockbetonten Liednummern zählen nur zur
Pop-Handelsware Klasse B.

Es  gibt  auch  stimmig-grimmige  Szenen:  jene  etwa,  in  der
Makumba amtlicherseits in einen Müllcontainer gepfercht wird,
um den sich alsbald die „linken Freunde“ scharen. Stimm- und
gesinnungsstark lassen sie „Multikulti“ hochleben. Ins absurde
Tänzchen mischen sich auch türkische Müllmänner.

„Dem Asylanten, dem geht’s gut…“

Wenn jedoch die zunehmend faschistischen Sprüche, mit denen
Makumba in Deutschland gepeinigt wird, in ebenso schmissige
Rock-Rhythmen gegossen werden wie die grundgute Gegenmischung,
so wirkt das – wohl oder übel – als Anreiz zum Mitklatschen,
dem manche im Publikum prompt erliegen. Auch sie wollen nichts
Böses, es hat sie eben mitgerissen: „Dem Asylanten, dem geht’s
gut / Den packt nie die Arbeitswut“. Welch ein Hit.

Mit der Figur des Makumba (stimmlich passabel: Dennis Durant)
hat  man  sich  zudem  einen  edlen  Vorzeige-Schwarzen
zurechtgebogen.  Er  ist  fraglos  der  beste  Mensch  weit  und
breit. Wie zum Lohne sorgen zwei groteske Amor-Putten mit
ihren Pfeilen dafür, daß er und die „Vorstadt-Perle“ Katharina
füreinander entflammen…

Je engagierter hier gespielt wird, desto näher gerät man durch
schiere  Innigkeit  an  den  Rand  der  Geschmacklosigkeit.  Am
Schluß  freilich,  wenn  die  bräunlichen  Horden  (in
Trainingsanzügen  und  mit  am  Hintern  „festgewachsenen“  Bar-
Säuferhockern)  in  einer  schrecklichen  Walpurgisnacht  „den
Neger abfackeln“ wollen, gewinnt die Inszenierung (Matthias
David) momentweise etwas von jener Dringlichkeit, die ihr über



weite Strecken fehlt.

Weitere  Termine:  1.,  9.,  12.,  14.,  18.  November.  Karten:
Theater Krefeld (Theaterplatz 3): 021 51/805-1 25.

Gefährlich lockt das Weib –
Frankfurt:  Groß  angelegte
Kunstschau zur Erotik in der
Wiener Moderne
geschrieben von Bernd Berke | 31. Oktober 1995
Von Bernd Berke

Frankfurt. Wie haben sich diese Herren mit dem Bildnis der
Frau abgeplagt! Sie war ihnen die gefährlich lockende Sirene,
das animalische Wesen oder die rätselhafte Sphinx. „Sehnsucht
nach Glück“ heißt eine großartige Frankfurter Ausstellung zur
Wiener Moderne der letzten Jahrhundertwende. Wo aber ist das
Glück?

Zentralfiguren der umfangreichen, mit Raritäten gespickten und
aus  allen  Weltteilen  zusammengetragenen  Schau  (rund  200
Exponate) sind Gustav Klimt und Egon Schiele. Zudem wird der
Umkreis der 1897 gegründeten „Secession“ einbezogen, mit deren
Wirken die (gleichfalls in Beispielen gezeigte) akademisch-
bombastische  Salonkunst  von  „Malerfürsten“  wie  Hans  Makart
überwunden  werden  sollte.  Spitzenwerke  von  internationalen
Gästen der damaligen Gruppenausstellungen (z. B. Edvard Munch)
runden das pralle Zeitbild ab.

Auf eigenen Pfaden unterwegs
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Die  Frankfurter  Auswahl  ist  im  Zusammenklang  mit  dem
Österreich-Schwerpunkt der Buchmesse entstanden. Und siehe da,
es verhält sich ähnlich wie auf dem Felde der Literatur: Auch
die  bildenden  Künstler  des  Alpenlandes  haben  sich  ihre
speziellen Pfade zur Moderne gebahnt. Mit Schubladenbegriffen
wie Symbolismus und Jugendstil ist dies schwerlich zu fassen.

In  der  Schirn-Kunsthalle  hat  man  gut  daran  getan,  die
Beweisführung nicht ausufern zu lassen, sondern sich auf ein
Thema zu konzentrieren – eben die Darstellung von Eros und
Sexualität.

Obwohl  die  Grundformel  eigentlich  „Kunst  plus  Weib  gleich
Lebensglück“  lauten  sollte,  erbeben  die  meisten  Werke  in
lasziven  Angst-Lust-Phantasien  vor  der  Frau.  Das  Weib
erscheint  fast  immer  im  Rollenschema  zwischen  Hure  und
Madonna.  Kein  Zweifel  allerdings,  daß  gerade  aus  derlei
seelischen  Verkantungen  und  Zerklüftungen  mitreißende  Kunst
erwachsen ist.

Gustav Klimt läßt einige nackte Damen als stumme und gänzlich
anonyme  „Goldfische“  (1901/02)  durchs  erotische  Bassin
schwimmen.  Nach  historisierenden  Anfängen  mit  plüschig
wucherndem  Dekor,  erobert  sich  Klimt  mit  dem  Bildnis  der
„Sonja  Knips“  (1898)  buchstäblich  neuen  Freiraum,  denn  er
beläßt  eine  große  leere  Fläche  neben  der  eleganten
Frauenfigur.  Alsbald  wird  er  solche  Felder  mit  Ornamenten
füllen – ein Weg in die Abstraktion. Schlüsselbild für diese
Entwicklung ist „Pallas Athene“ (1898), die damals mit ihrer
in Goldflitter eingefaßten, unerbittlich fordernden Erotik für
Skandale  sorgte.  Gipfelwerk  einer  zum  Sprechen  gebrachten
Ornamentik  ist  „Die  Jungfrau“  (1913),  sogkräftige
Zusammenschau  der  Stufen  von  Unschuld  und  „Sünde“.

Der Mann als Opfer seiner Triebe

Dem Manne bleibt in solchen Szenarien und (jeweils anders
abgestuft)  in  denen  etlicher  Zeitgenossen  (u.  a.  Oskar



Kokoschka, Lovis Corinth, Fernand Khnopff) meist nur die Rolle
eines an den Rand gedrängten Voyeurs, eines hilflosen Opfers
der  Triebe.  Tödlicher  Akt  des  Verderbens:  Max  Klingers
nixenhafte  „Sirene“  (1895)  reißt  ihren  Partner  ins  wild
wogende Meerwasser der Lüste. Es wirkt wie ein verzweifelter
Gegenangriff, wenn Egon Schiele das Fleisch der Frauen zeigt,
als  sei  es  gegeißelt  worden.  Vollends  auf  die  Nachtseite
treibt  der  mit  exquisiten  Tuschfederzeichnungen  vertretene
Alfred Kubin das Thema. Er wirbelt den dunklen Bodensatz der
sexuellen Alpträume auf.

Die Summe des Unglücks und der gescheiterten Ansprüche, Kunst
und Leben zu versöhnen, verrät sich in den Selbstporträts.
Besonders angesichts der hochmütig-verkrampften Abwehrposen,
mit denen sich Egon Schiele selbst vergegenwärtigt hat, kann
einen das Frösteln erfassen.

„Wiens  Aufbruch  in  die  Moderne“.  Schirn  Kunsthalle,
Frankfurt/Main  (Römerberg).  Bis  3.  Dezember,  tägl.  außer
montags 10-19 Uhr. Mi/Do 10-22 Uhr. Katalog 49 DM.

Rauchzeichen  der  Seele  –
Wayne Wangs Film „Smoke“
geschrieben von Bernd Berke | 31. Oktober 1995
Von Bernd Berke

Was wiegt eigentlich der Rauch einer Zigarette? Schwer zu
sagen. Da könnte man sich ebensogut gut fragen, wie gewichtig
eigentlich die menschliche Seele sei.

In Wayne Wangs neuem Film ‚ „Smoke“ (Drehbuch vom New Yorker
Romancier Paul Auster) gerät das Leben beinahe unmerklich auf

https://www.revierpassagen.de/96150/rauchzeichen-der-seele-wayne-wangs-film-smoke/19951021_1243
https://www.revierpassagen.de/96150/rauchzeichen-der-seele-wayne-wangs-film-smoke/19951021_1243


die  Feinwaage.  Zentrum  des  zunächst  ganz  zerstreut  und
episodisch wirkenden Erzähl-Kosmos, der jedoch insgeheim von
sinnreich verknüpften Zufällen gelenkt wird, ist ein kleiner
Tabakladen in Brooklyn.

Hier trifft man sich, quatscht ein bißchen über dies und das.
hier kauft man seinen Rauchbedarf. Der leicht zerknautscht
wirkende Auggie (Harvey Keitel), der hinter der Theke steht,
ist der gute, wenn auch gelegentlich etwas mürrische Geist:
Sozialhelfer,  Weltweiser,  Philosoph.  All  dies.  Und  ein
herzhafter Mensch obendrein.

Auggie  hegt  eine  archivarische  Leidenschaft:  Jeden  Morgen,
pünktlich um 9 Uhr, geht er zur anderen Straßenseite ‚rüber,
baut sein Stativ auf und fotografiert den Laden. Über 4000
Bilder hat er schon in Alben gesammelt.

Was täglich unbemerkt geschieht

Gleichen  sich  diese  Zufalls-Schnappschüsse  wie  ein  Ei  dem
anderen?  Ansichtssache.  Auggie  findet,  es  seien  Sinnbilder
dessen, was tagtäglich überall auf Erden geschieht und was man
sonst  kaum  bemerkt.  Unscheinbares  menschliches  Treiben  und
vergehende  Zeit  sind  darin  eingefangen.  Manchmal  auch
bedeutend mehr: Eines Abends entdeckt der Zigarren-Kunde und
Schriftsteller  Paul  (William  Hurt),  dem  Auggie  die  Alben
zeigt, seine Frau auf einem der Fotos. Paul bekommt einen
Weinkrampf,  denn  sie  ist  inzwischen  bei  einem  Überfall
erschössen worden – mit ihrem Baby im Bauch,

Als schwebe die Handlung auf spiraligen Rauchschwaden hin und
her, ist fortan oft von Verlusten und Wiederkehr die Rede.
Auggies  Ex-Freundin  Ruby  taucht  nach  18  Jahren  auf  und
erbettelt  Geld  für  eine  angeblich  gemeinsame  Tochter,  die
schwanger  und  dem  Rauschgift  Crack  verfallen  sei.  Ein
schwarzer Jugendlicher begibt sich auf den Weg zu seinem lang
vermißten Vater. Suche nach verlorener Zeit, nach entbehrtem
Zusammenhang. Da wird auch schon mal biographisch geflunkert.



Wer keinen Halt mehr hat, denkt sich einen aus. Der Film ist
gesättigt  mit  lauter  kleinen  Geschichten,  die  daraus
entspringen.

Versteht sich, daß durchweg geraucht wird, was die Lunge hält.
Schon darin ist’s ein Werk gegen den amerikanischen Trend zur
Abstinenz. Vor allem aber zeigt Wayne Wang eine engelhafte
Geduld  beim  Aufspüren  von  Nuancen,  beim  Beobachten  von
Gesichtern  und  Gesten.  Kurz:  Bei  der  Herstellung  von
Wahrhaftigkeit.

„Smoke“ hüllt den Zuschauer ein wie sanfter Rauch: schwerelos
und doch von etlichem Gewicht.

Die  artige  Avantgarde  –
Wuppertals  Museum  zeigt
Ausstellung  über  Worpsweder
Künstlerkolonie
geschrieben von Bernd Berke | 31. Oktober 1995
Von Bernd Berke

Wuppertal. Idyllen, wohin man auch blickt: Die Bäuerin stillt
am Ackersrande ihr Kind. Der Pfarrer hält eine Andacht im
Freien  –  und  alle  lauschen  demutsvoll.  Die  alte
Märchenerzählerin spinnt Geschichten aus, die Kleinen bleiben
ganz brav dabei. Es herrscht, so scheint es, tiefer Frieden im
Land.

Der Eindruck von artigen, frommen und tugendsamen Zeiten läßt
kaum den Gedanken aufkommen, daß die berühmte Künstlerkolonie
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Worpswede bei Bremen, in der solche Bilder entstanden sind,
bei den Zeitgenossen als ein Posten der Moderne gegolten hat.
Paßt  das  denn  zusammen:  heile  Welt  der  Ackerkrume  und
avantgardistischer  Anspruch?

Unverfälschte Natur gesucht

Otto  Modersohn,  Fritz  Mackensen,  Heinrich  Vogeler,  Fritz
Overbeck  und  Hans  am  Ende  wollten,  nach  dem  Beispiel
französischer  Freiluftmaler,  in  möglichst  unverfälschter
Naturnähe  leben  und  diesem  Hochgefühl  bildlichen  Ausdruck
verleihen.  Eine  in  Bremen  zusammengestellte,  beachtliche
Ausstellung im Wuppertaler Von der Heydt-Museum erinnert jetzt
an diesen Künstlerkreis, der anno 1895 – vor genau 100 Jahren
–  mit  seinen  Beiträgen  zur  Mammut-Ausstellung  im  Münchner
Glaspalast  (1931  abgebrannter  Prachtbau)  den  triumphalen
„Durchbruch“ erfuhr.

Bemerkenswert: Hätten die Worpsweder damals in München nicht
im  Kontext  von  lauter  konservativen  Akademiemalern
ausgestellt, sondern bei der freimütigen „Sezession“, so wäre
wohl kaum eine Differenz aufgefallen. So aber bemerkten Kritik
und Publikum den Unterschied sogleich und priesen ihn.

Weiterer  Coup,  um  am  Kunstmarkt  zu  reüssieren,  waren  die
Riesenformate, die sogleich alle Aufmerksamkeit in Beschlag
nehmen und auf den ersten Blick imponieren sollten. Fritz
Mackensens „Gottesdienst im Freien“ (1895) war beispielsweise
so  großflächig  geraten,  daß  der  Künstler  das  Bild  in  der
wärmeren  Jahreszeit  lieber  nicht  im  Atelier  ließ,  sondern
draußen an eine Friedhofsmauer lehnte. In Wuppertal sieht man
eine etwas kleinere Vorstudie.

In der eigentlichen Worpsweder Gruppenphase (1894 bis 1899)
kamen  bei  manchen  Kunstbetrachtern  gewisse  Untertöne  ins
Spiel. Mit „Worpswede“, so befanden sie, schließe man endlich
wieder künstlerisch zum Konkurrenten Frankreich auf, dessen
Impressionisten die Szene so lange und nachhaltig beherrscht



hatten. Manche Leute suchten und fanden bei den Worpswedern
etwas  Kerniges  und  „Echtes“,  nicht  vom  französischen
Raffinement  Verdorbenes.  Am  deutschen  Wesen…

Jenseits der bloßen Idylle

Gegen solche Zuweisungen konnten sich die Worpsweder schlecht
wehren. In Wuppertal werden ihre Arbeiten nicht – wie sonst so
oft – als Hervorbringungen einer Gruppe behandelt, denn man
will  die  individuellen  Unterschiede  nicht  verwischen.  Also
wird jedem Künstler eine eigene Raumflucht gewidmet, so daß
die stilistischen Eigenheiten jeweils klar hervortreten.

Es  wird  zum  Beispiel  deutlich,  daß  Heinrich  Vogeler  die
entschiedenste  Neigung  zu  floralen  Jugendstil-Ornamenten
entwickelte oder daß Hans am Ende eine verspielte Vorliebe für
Windmühlen-Motive hegte. Auch die Gewichtung von Figuren und
Landschaften handhabt jeder ein bißchen anders. Und es gibt
herrliche  Landschaftsbilder  in  dieser  Schau  –  mit  satten
Herbstfarben,  geheimnisvollen  Mooren  und  wunderbarem
Wolkenspiel. Es ist eben Kunst, die über bloß naive Idyllen
hinausweist.

Die Worpsweder Maler. Vom 22. Oktober 1995 bis 14. Januar 1996
im Von der Heydt-Museum, Wuppertal (Elberfeld, Turmhof 8). Di
bis So 10-17 Uhr, Do 10-21 Uhr. Katalog 38 DM.

 

Jeder  Dichter  braucht  seine
eigene Legende – Gespräch mit
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Robert  Gernhardt  auf  der
Buchmesse
geschrieben von Bernd Berke | 31. Oktober 1995
Von Bernd Berke

Frankfurt. Robert Gernhardt (57), früher von der Kritik eher
als  Satiriker,  Parodist  und  erlesener  Humorist  behandelt,
gehört  seit  ein  paar  Jahren  im  öffentlichen  Urteil  einer
höheren Gewichtsklasse an und wird endlich als der ernsthafte
Dichter wahrgenommen, der er (auch) ist. Ein Gespräch auf der
Frankfurter  Buchmesse,  wo  sein  neuer  Band  „Wege  zu  Ruhm“
(Haffmans) vorgestellt wird.

Fühlen Sie sich wohl mit Ihrem gestiegenen Ansehen bei der
Kritik?

Robert Gernhardt: Ich fühle mich am wohlsten, wenn ich nicht
fest zugeordnet werden kann. Ich nehme mir nach wie vor die
Freiheit,  auch  mal  einen  Band  mit  Bilderwitzen  zu
veröffentlichen.  Die  Freiheit  hat  nicht  jeder.

Wenn ein Peter Handke zum Beispiel plötzlich Witze zeichnen
würde…
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Gernhardt: Ich glaube, das würde das Handke-Bild doch sehr
verstören.  Obwohl  man  als  Literat  immer  noch  mehr
Möglichkeiten hat. In der Bildenden Kunst sind die Zuordnungen
noch viel strenger.

In  Ihren  nicht  durchweg  ernst  gemeinten  Ratschlägen  für
angehende Schriftsteller in „Wege zu Ruhm“ haben Sie an alles
gedacht, auch an die Wahl des richtigen Pseudonyms. Nach dem
Klangvorbild von „Pablo Picasso“ wird z. B. scherzhaft „Igor
lncasso“  erwogen,  was  ja  schon  auf  erwartete  Einnahmen
hindeutet.

Gernhardt: Im Grunde würde ich von diesem Namen abraten. Der
Künstler sollte eigentlich stets den Bedürftigen raushängen.
Der  Leser  will  in  der  Regel  keinen  satten  Künstler.  Zwei
Sachen machen ja den Ruhm aus: das Werk und die Legende. Bei
der Frage nach dem Werk habe ich mich an Georg Christoph
Lichtenberg gehalten, der es in zwei Worte gefaßt hat: „Laßt’s
laufen.“ Goethe hat auch seinen „Werther“ laufen lassen – und
der läuft bis heute. Mein Buch handelt mehr von der Legende.

Sie  empfehlen  sogar,  sich  frühzeitig  die  richtige,  also
legendenträchtige Todesart auszusuchen.

Gernhardt: Richtig. Man stirbt besser nicht auf den Champs
Elysées  bei  Gewitter,  durch  einen  herabstürzenden  Ast
erschlagen, denn das ist Ödön von Horváth schon passiert. Es
wäre  also  ein  Plagiat.  Das  Lesepublikum  will  immer  neue
Legenden von Außenseiter-Künstlern.

Was passiert denn einem jungen Menschen, der Ihr Buch rundweg
für bare Münze nimmt?

Gernhardt: Nun, er kann sich schon einiges zu Herzen nehmen.
Zum Beispiel sollte er zusehen, daß er ausgefallene Berufe
betreibt. Leichenwäscher, Nachtportier oder dergleichen.

Haben Sie so was mal gemacht?



Gernhardt: Das ist nicht so doll bei mir. Ich hab‘ mal am
Tiefbau gearbeitet. Sie treffen da einen wunden Punkt. Ich
sollte tatsächlich meine eigene Legende noch mal überprüfen.
Einer Journalistin hab‘ ich mal untergejubelt, ich sei bei der
Fremdenlegion gewesen, und sie hat’s geschrieben. Das wäre
vielleicht ein Baustein für eine Legende gewesen. Oder auch,
wenn man im Knast das Schreiben anfängt – wie Jean Genet.

Aber Sie werden doch der Legende zuliebe nicht in den Knast
wandern wollen?

Gernhardt:  Nein,  nein.  Aber  wenn  man  schon  mal  drin  ist,
sollte man es nutzen. Auf jeden Fall „kommt“ Knast bei der
landläufigen  Kritik  besser  als  Hauptseminar  und
Fortbildungskurse.

Den  vielbeschworenen  „großen  Roman  zur  deutschen  Einheit“
dürfen wir von Ihnen wohl nicht erwarten?

Gernhardt:  Oh,  nein!  Den  hat  doch  der  Grass  gerade
geschrieben.  Wenn  ich  eine  Rolle  habe  im  Restaurant  zur
deutschen  Literatur,  dann  nicht  am  Fenster,  sondern  am
Nebentisch oder im Bistro. Jawohl, ich gehöre zur „Bistro-
Bande“.

Wenn  die  Zeit  den  Dichter
krank  macht  –  ein  Gespräch
mit  Peter  Rühmkorf  auf  der
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Buchmesse
geschrieben von Bernd Berke | 31. Oktober 1995
Von Bernd Berke

Frankfurt. Peter Rühmkorf, 1929 in Dortmund geboren, zählt zu
den  versiertesten  Sprach-Artisten  der  deutschen  Literatur.
Jetzt ist sein Werk „Tabu 1 – Tagebücher 1989-1991″ (Rowohlt,
624 Seiten, 54 DM) erschienen, scharfzüngige Zeitschau der
„Wende“-Phase aus erschütterter linker Sicht – und bewegender
Bescheid von den Leiden des Alterns. Ein Gespräch auf der
Frankfurter Buchmesse:

Sie  Verraten  in  Ihrem  Buch  einige  peinliche  Dinge  über
Prominente. Zum Beispiel, daß der Dramatiker Rolf Hochhuth
gelegentlich Selbstgespräche auf öffentlichen Toiletten führt.
Ist das nicht Tratsch?

Peter Rühmkorf: Ich wollte kein Schlüsselloch-Buch schreiben.
Trotzdem sind mir im Laufe der Jahre einige kleine Szenen über
den Schirm gehuscht, die ich mitgenommen habe.

Am wenigsten haben Sie sich selbst geschont. Sie schildern
detailliert ihre körperlichen Beschwerden.
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Rühmkorf: Es kommt ja nicht nur auf den rohen Inhalt an.
sondern darauf: W i e ist es gemalt? Wenn Rembrandt, der junge
Dürer oder auch Horst Janssen sich selbst gezeichnet haben,
wie unbarmherzig sind die mit sich umgegangen! Weil es einen
berechtigt, scharf auf die übrige Welt zu blicken.

Warum die Zeit von 1989 bis 1991?

Rühmkorf: In meiner Biographie gab es bestimmte Brüche. Einen
Bruch im Rücken, weil mir ’ne Bandscheibe rausflog. Dann starb
mein altes Mütterchen. Und dann kam auch noch die deutsche
Einheit.

Das Thema hat Sie offenbar sehr beschäftigt.

Rühmkorf:  Zutiefst.  Schon  als  die  APO,  die
Außerparlamentarische  Opposition  der  60er  Jahre,  sich  in
Luftblasen  auflöste,  habe  ich  mich  gefragt,  wie  mein  Ego
überhaupt noch zusammenhielt. Ähnlich war es hier.

Trügt der Eindruck, daß Sie den Prozeß der Vereinigung, den
Sie als Vereinnahmung verstehen, noch schärfer kritisieren als
Günter Grass?

Rühmkorf:  Grass  hat  eine  ganz  andere  Methode.  Ich  wollte
zeigen:  hier  das  Privatleben  –  dort  der  geschichtliche
Horizont. Wo paßt es zusammen und wo klafft es unvereinbar?
Und weil ich die Haltung zu meinem eigenen Lande bis in meinen
Organismus hinein als kritisch erlebt habe, wollte ich diese
Gemütslage festhalten. Ich reagierte damals auf den Zuwachs
der Nation mit Verweigerungssymptomen, ich wurde krank.

Welche Rolle spielt der Rausch? Sie verzeichnen häufig ihren
Alkoholkonsum oder auch Haschisch-Proben.

Rühmkorf: Ich bin ein Sucht-Charakter. Ich habe ein süchtiges
Verhalten zum ganzen Leben. Ich bin auch arbeitssüchtig. Und
ich habe ein Sucht-Verhältnis zum Fernsehen.

Es gibt wohl kein anderes Tagebuch, in dem Fernsehen so oft



vorkommt.

Rühmkorf: Das stimmt. Ich habe hinterher fast einen Schrecken
bekommen. Aber das Fernsehen hat etwas Verbindendes. Wenn ich
immer  nur  über  Leute  spräche,  die  keiner  kennt,  wäre  es
uninteressant.  Über  den  Schirm  flimmern  die  bekannten
Gestalten. Und: Die moderne Fernseh-Schnittechnik ist meiner
literarischen  Methode  verwandt.  Diese  rasanten  Abfolgen.
Ähnlich ist es mit dem Tagebuch. In einem Moment sind wir in
meinem Gärtchen, im nächsten auf der Bonner Bühne.

Sie  sind  mit  Günter  Grass  befreundet,  und  Sie  haben
Arbeitskontakte  mit  dem  Kritiker  Marcel  Reich-Ranicki
gepflegt. Wie haben Sie den Streit um Grass‘ Roman „Ein weites
Feld“ erlebt?

Rühmkorf:  Ich  habe  Ranicki  daraufhin  einen  gemeinsamen
Auftritt  abgesagt.  Ich  habe  ihm  nicht  seine  Kritik  im
„Spiegel“ verübelt, sondern, daß er Grass im „Literarischen
Quartett“ in die Nähe von Goebbels gerückt hat. Da ist für
mich ein Punkt erreicht, wo alle Solidaritäten aufgekündigt
werden.

Lektüre  der  Zukunft  kommt
direkt  aus  der  Steckdose  –
Buchmesse:  Elektronische
Technik immer bedeutender
geschrieben von Bernd Berke | 31. Oktober 1995
Von Bernd Berke
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Frankfurt. Es ist schon erstaunlich: Mögen andere Branchen
auch  klagen  –  der  Buchhandel,  so  scheint’s,  wächst  und
gedeiht. Und das, obwohl man doch allenthalben den Verfall der
Lesekultur  beschwört.  Zur  Eröffnung  der  47.  Frankfurter
Buchmesse wurden gestern die neuesten Zahlen bekannt. Danach
verzeichnete  man  bis  zum  Herbst  ein  Umsatzplus  von  zwei
Prozent gegenüber 1994.

Signal für den Wohlstand: Auch die Messe selbst ist nochmals
angeschwollen – auf 6497 Verlage an Einzelständen (plus 2392
kollektiv präsentierte) und auf 330 000 verschiedene Bücher
(davon 93 000 Neuerscheinungen). Weltmeister in der Produktion
neuer Titel sind übrigens die Briten vor Deutschland und den
USA.

Gewiß:  Ein  Teil  des  Geldes  wird  mittlerweile  mit
elektronischen  Medien  (CD-Rom)  verdient.  Gerhard  Kurtze,
Vorsteher beim Börsenverein des Deutschen Buchhandels, vermag
aber nicht zu sagen, um welche Größenordnungen es dabei geht.

Der Computer gehört dazu

Immerhin: Rund neun Prozent der deutschen Haushalte verfügen
bereits über Personalcomputer mit CD-Rom-Laufwerk, aber nur in
Frankreich hat man schon exakte Statistiken zur Mediennutzung.
Danach werden etwa 7,5 Prozent des Buchhandels-Umsatzes mit
Multimedia-Produkten erzielt.

Doch  kaum  sind  die  silbernen  Datenscheiben  normaler
Bestandteil der Buchmesse, da öffnet sich schon ein neues
Einfallstor  für  die  Computertechnik.  Kurtze  kündigte  einen
ersten Versuch der Verlage mit „Online“-Informationen an, der
schon auf der Messe seine Premiere erlebt und Mitte 1996 zur
breiteren Pilotphase ans Netz gehen soll. „German Publishing
Infoline“ (GPL) heißt das Wortungetüm.

Volltexte von zu Hause aus abrufen

Dahinter  verbirgt  sich  die  Möglichkeit,  per  Computer  von



daheim  oder  irgendwo  sonst  zum  Beispiel  umfangreiche
Buchkataloge abzurufen und elektronisch durchzublättern. Schon
bald sollen sogenannte „Volltexte“ – also Inhalte ganzer Bände
– durch die Leitung kommen. Solche Bücher aus der (Telefon)-
Steckdose darf man dann natürlich nur gegen Nutzungsgebühr
anzapfen.

Bei den herkömmlichen Büchern zwischen zwei Deckeln gibt es
unterdessen  ein  Problem,  das  der  Elektronik  nicht  droht:
außerordentlich gestiegene Papierkosten, die – so bedauerten
die Spitzenfunktionäre des Handels in Frankfurt – nicht mehr
ohne weiteres auf die Preise aufgeschlagen werden könnten.

Bücher  aus  und  über  Österreich  sind  diesmal  das
Schwerpunktthema  der  Buchmesse.  Erstmals  wird  damit  ein
deutschsprachiges  Land  besonders  hervorgehoben.  Doch  die
Autoren und Verlage aus der Alpenrepublik wollen zeigen, daß
sie nicht als Sonder- und Spezialfall „deutscher“ Literaturen
abgehandelt werden können, sondern einen höchst eigenständigen
Beitrag zum Weltgeist leisten.

Warten auf die Preisvergabe

Festliche Krönung der Messe soll – wie in jedem Jahr – die
Verleihung des Friedenspreises des Deutschen Buchhandels in
der  Paulskirche  sein.  Doch  um  die  Preisträgerin,  die
Orientalistin Annemarie Schimmel, gibt es bekanntlich heftige
Debatten,  die  auch  jetzt  nicht  verstummen  wollen.  Der
Börsenverein verteidigte auch gestern die Entscheidung seiner
Jury.

Die Preisvergabe stehe für die Hoffnung, einen vernünftigen
Dialog  mit  dem  Islam  in  Gang  zu  setzen  und  so  dem
Fundamentalismus  gerade  Einhalt  zu  gebieten,  hieß  es
sinngemäß.  Von  wem  der  ursprüngliche  Vorschlag  kam,  Frau
Schimmel zu ehren, wurde nicht verraten. Gerhard Kurtze vom
Börsenverein wollte nur zwei Gerüchte vom Tisch haben: Die
Anregung  sei  weder  von  Bundeskanzler  Kohl  noch  von



Bundespräsident  Herzog  gekommen.

Frankfurter Buchmesse, 11. bis 16. Oktober für Fachbesucher
(fürs allgemeine Publikum nur Samstag/Sonntag, 13. und 14.
Okt.), jeweils 9 bis 18.30 Uhr. Tageskarte: 12 DM.

__________________________________________________

KOMMENTAR

Wird  die  CD-Rom  bald  schon
altmodisch sein?
Denken wir mal ein wenig voraus: Es ist gut möglich, daß wir
bald nicht nur Bücher mit nostalgischen Gefühlen betrachten,
sondern daß wir in naher Zukunft auch von der „guten alten CD-
Rom“ reden.

Diese Datenplatten, die das Buch nicht ablösen, aber ergänzen
sollen, wären nämlich dann schon wieder veraltet. wenn auf
breiter Front eintritt, was gestern zum Start der Frankfurter
Buchmesse  als  Testprojekt  angekündigt  wurde:  Die  Verlage
wollen Texte. Bilder und Töne kompletter Bände per Telefonnetz
(„online“) zur Verfügung stellen.

Das hört sich verführerisch bequem an, hätte man doch die
Möglichkeit,  gegen  Gebühr  praktisch  immer  und  überall  auf
solche  Angebote  zurückzugreifen.  Sprich:  Es  gäbe  keine
Ladenschlußzeiten für Leser. Wäre das nicht sogar ein Zugewinn
an Kultur?

Doch  zugleich  taucht  auch  ein  Menetekel  am  Horizont  auf:
Während  die  Buchhändler  sich  auf  die  CD-Rom-Technik  noch
einstellen  konnten,  indem  sie  –  mehr  oder  weniger
widerstrebend  –  die  Platten  einfach  mit  in  ihr  Angebot
aufnahmen, so könnten sie mit der neuen Variante ausgespielt
werden. Denn das Buch, das „aus der Steckdose“ quillt, hätte
eigentlich keinen Zwischenhandel mehr nötig. Der Verbraucher



könnte direkt mit dem Verlag in Verbindung treten. Und dann
müßte der heutige Buchhändler entweder aufgeben oder selbst
zum Anbieter, zum Verleger werden.

Da  droht  also  auf  mittlere  Sicht  eine  ganze  Branche
„wegzubrechen“. Die Frage ist, ob man diese Entwicklung ganz
dem freien Spiel der Kräfte überlassen sollte.

Bernd Berke

Schattenspiele aus dem Geist
der  Zeit  –  Werkschau  über
Christian Schad in Wuppertal
geschrieben von Bernd Berke | 31. Oktober 1995
Von Bernd Berke

Wuppertal. Auch wenn einer seine Künstlerkarriere mit magisch
zerrinnenden Bildern wie „Haschisch“ (1913) beginnt, kann er
noch zum getreulichen Realisten werden. Derlei Ernüchterung im
Lauf der Jahre widerfuhr Christian Schad (1894-1982), den man
vor allem als eine Leitfigur der „Neuen Sachlichkeit“ kennt.

Freilich: Etwas schwer zu Fassendes, durchaus Rätselhaftes aus
seinen Anfängen hält sich auch später als Unterströmung. Kein
platter  Oberflächen-Realismus  also,  sondern  einer  mit
Tiefgang.  Davon  zeugt  nun  auch  eine  Ausstellung  in  der
Kunsthalle Wuppertal-Barmen. Zu sehen sind 107 Arbeiten von
Schad:  Zeichnungen,  Druckgraphik  und  sogenannte
„Schadographien“.  Darunter  versteht  man  (vom  Dadaismus
inspirierte)  Experimente  mit  Gegenstands-Abzeichnungen  auf
fotografischen Platten und Fotopapier. Es sind Schattenspiele
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aus dem irrlichternden Geist des technischen Zeitalters.

Viele  dieser  staunenswerten  Zwitter  aus  menschlicher
Inspiration  und  chemisch-physikalischem  Automatismus  galten
lange als verschollen.

Realismus bis unter die Haut

Man hat die frühesten Schöpfungen im Nachlaß des Dadaisten
Tristan  Tzara  entdeckt,  den  Christian  Schad  in  seiner
Schweizer Bohème-Zeit (um 1915-1918 in einer kriegsfreien .
Oase)  kennengelernt  hatte.  In  jenen  Jahren  und  in  den
Zwanzigern  entstanden  Schads  zeichnerische  Sozialreportagen
aus schummrigen Nachtcafés, Bordellen und Unterwelt-Winkeln.
Zumal die Erotik ist hier selten ohne Groteske zu haben. Ein
Realismus bis unter die Haut. Doch nie wird Schad so ganz und
gar bitterböse wie ein George Grosz oder Otto Dix. Man kann in
Wuppertal direkt vergleichen, denn ein Raum mit Eigenbesitz
ist eben jenen Zeitgenossen Schads gewidmet.

Die Ausstellung macht einen abrupten Sprung von den späten
20ern mitten in die 50er Jahre. Offensichtlich hat Christian
Schad, der vormals in Italien den klaren Blick an Bildern
Raffaels geschult hatte, in dieser langen Zwischenzeit einen
gewissen künstlerischen Kraftverlust erlitten. Zur NS-Zeit n i
c  h  t  als  „entartet“  verfemt  und  gegen  seinen  Willen
gelegentlich sogar als mögliches Vorbild hingestellt, hatte er
sich  von  1935  bis  1942  völlig  aus  dem  Kunstbetrieb
zurückgezogen.  Er  war  Kaufmann,  lernte  Chinesisch,  betrieb
Yoga. Erst ein Auftrag der Stadt Aschaffenburg zur Kopie eines
mittelalterlichen Madonnen-Bildes von Grünewald, brachte Schad
wieder zurück an die Staffelei.

Versuche auf dem neuen Markt

Nach dem Kriege war der mittlerweile auf Abstraktion geeichte
Zeitgeist dem Realisten nicht günstig. Schads subtile kleine
Porträtskizzen lassen noch den einstigen Stilbildner ahnen. Um
1960 nahm er auch die Produktion von Schadographien wieder



auf. Und er stellte 1970 eine Porträt-Bilderserie her, die
ganz stark an Andy Warhols Siebdruckreihen erinnert. Es wirkt,
als habe er – mehr lustlos denn verzweifelt – Anschluß beim
damals Marktgängigen gesucht.

Christian  Schad:  Zeichnungen,  Graphik,  Schadographien.
Kunsthalle Wuppertal-Barmen (Geschwister-Scholl-Platz), Tel.:
0202/563-6231. Bis 12. November, geöffnet Dienstag bis Sonntag
10-17 Uhr. Katalog (über Schadographien) 28 DM.

 


