
„Die  Ermittlung“:  Eine  Form
für das Ungeheuerliche
geschrieben von Bernd Berke | 28. Oktober 1996
Von Bernd Berke

Wuppertal. Aus dem blauen Bühnenhorizont schälen sich Dia-
Projektionen heraus: ein Berg von Brillen, der Weg zu einem
Lagertor, Blechdosen mit der Aufschrift „Zyklon B“. Man kann
die unbegreiflichen Leiden im KZ nicht wirklich abbilden, man
kann aber darauf hinweisen, Zeichen setzen. Man kann? Nein,
man muss! Peter Weiss‘ „Die Ermittlung“, uraufgeführt 1965,
bleibt nicht nur ein wichtiges, sondern ein notwendiges Stück.

Weiss (1916-1982) verhandelte in dem dokumentarischen Drama
das ungeheuerlichste Verbrechen der Geschichte, den Massenmord
in  Auschwitz.  Hauptsächliche  Quelle  war  der  Frankfurter
Auschwitz-Prozeß  (1963-65),  ein  literarisches  Muster  gaben
Dantes Gesänge aus dem „Inferno“ der „Göttlichen Komödie“ vor.
Eine Form für das Formloseste, was sich denken läßt. Und ein
Inhalt, der es sehr schwer macht, überhaupt von theatralischer
Umsetzung zu reden.

In Wuppertal, wo man zur Premiere vor beschämend halbleerem
Hause spielte, liegen anfangs Dutzende von leeren Stühlen auf
der Bühne. Sie werden im Verlauf der zwei pausenlosen Stunden
nach  und  nach  aufgestellt  und  am  Schluß  wie  zu  einem
Scheiterhaufen  geschichtet.  Ein  Vorgang,  der  nicht  eben
zwingend erscheint.

Regisseur Holk Freytag löst den gerichtlichen Zusammenhang des
Stückes  auf.  Alle  zwölf  Beteiligten  (sechs  Männer,  sechs
Frauen) erscheinen in hellen Uniformen, sie gleiten ständig
von  Rolle  zu  Rolle:  Jeder  ist  abwechselnd  Angeklagter,
Verteidiger, Richter oder Zeuge.

Einmal  steht  auf  diese  Weise  einem  Zeugen  ein  auf  vier
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Sprecher verteilter Lageraufseher Kaduk entgegen, der zudem
noch von chronischem Gelächter unterstützt wird. Übermacht der
NS-Schergen, auch noch beim Prozeß? Schmerzhaft deutlich wird
jedenfalls,  auf  welcher  furchtbar  fühllosen  Sach-  und
Detailebene  die  Schrecken  von  Auschwitz  vor  Gericht
abgehandelt werden mußten. Das Eigentliche war den weltlichen
Richtern der Justiz und ihren Gesetzen nicht zugänglich.

Der Verzicht auf die Tribunal-Situation und die Rollenwechsel
lassen  freilich  eine  gewisse  Undeutlichkeit  aufkommen.
Möglich, daß eine allseitige Kumpanei der Verleugnung gemeint
ist oder gar der oftmals beschworene „Hitler in uns allen“.
Aber Unkundige (speziell jüngere Zuschauer) könnten den fatal
falschen  Schluß  ziehen,  Täter  und  Opfer  seien  letztlich
austauschbar.

Vielfach,  besonders  zu  Beginn,  wird  im  atemlosen  Stakkato
geredet. Das bringt nicht nur etliche Sprechfehler mit sich,
sondern raubt manchem Satz die nötige Wirkungs-Zeit. Der Atem
stockt einem allerdings immer dann, wenn die Inszenierung das
Tempo  verlangsamt,  wenn  sie  auf  dem  Festhalten  von
Einzelheiten  besteht,  die  jede  noch  so  monströse  Lager-
,,Statistik“ übersteigen. Es werden ja in diesem Stück Untaten
geschildert, die einem das Bewußtsein zerspalten müßten.

Es ist daher völlig richtig, daß das Ensemble sich am Schluß
nicht zum Beifall verbeugt, sondern uns mit dem Schlußbild
allein  läßt.  Hilflos  sitzt  man  da.  Und  man  versteht
vielleicht,  warum  sich  auch  das  Theater  diesem  Text  nur
hilflos nähern kann.

Die nächsten Termine erst wieder im Januar: 4., 5.. 8. und 10.
Januar 1997.



Aktion  im  Gefrierzustand  –
Fluxus-Kunst aus der Sammlung
von René Block in Wuppertal
geschrieben von Bernd Berke | 28. Oktober 1996
Von Bernd Berke

Wuppertal.  Was  ist  „Fluxus“?  In  dem  Begriff,  der  eine
herrschende Kunstrichtung der 60er Jahre bezeichnet, steckt
das lateinische Wort für „fließen“. Aha. Eine Kunst, die alles
in Fluß hält? Doch der Künstler Robert Watts, der im Katalog
der  Wuppertaler  Fluxus-Ausstellung  zitiert  wird,  stiftet
Verwirrung: „Das Wichtigste an Fluxus ist. daß niemand weiß,
was es ist.“ Den Satz nimmt man amüsiert zur Kenntnis. Aber
man kann sich nicht damit begnügen.

Rund  140  Arbeiten,  darunter  viele  Relikte  von  Aktionen,
versammelt die Schau in der Barmer Kunsthalle. Die Exponate
stammen aus dem Fundus von René Block, der von 1964 bis 1979
mit  seiner  Berliner  Galerie  dem  Fluxus  aufhalf.  Blocks
Sammlung schlummert ansonsten in dänischen Lagerräumen, eine
dauerhafte Heimstatt wird noch gesucht.

1993 war eine Auswahl in Nürnberg zu sehen. Wuppertals Kunst-
und Museumsverein holt nun, zu seinem 50jährigen Bestehen,
rund  die  Hälfte  der  Kollektion  ans  Licht;  nicht  ohne
Hintergedanken: Mit der legendären Galerie „Parnass“ zählte
die  Schwebebahn-Stadt  einst  zu  den  Fluxus-Zentren.  Joseph
Beuys war hier häufig zu Gast.

Ein Raum der Ausstellung ist denn auch Beuys gewidmet. In
einer  Vitrine  sieht  man  allerlei  Kehricht  samt  Besen  –
Überbleibsel einer Berliner Fege-Aktion von 1972. An der Wand
hängt  einer  jener  berühmten  Filzanzüge.  Hinter  Glas:
Fettecken,  eine  „Sauerkraut-Partitur“  mit  ganz  strohig
gewordenen  Kohl.  Dazu  gibt’s  Tafeln  mit  Lehrsätzen  des
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Meisters, einen Konzertflügel, einen Schlitten (Zeugnis der
Aktion, bei der sich Beuys tagelang mit Koyoten einsperren
ließ).

Konservatoren haben heute alle Hände voll zu tun, vergängliche
Erscheinungen wie Fettecken zu bewahren. Andererseits hat der
Verfall  seinen  speziellen  Charme.  Klar  ist:  Solche
Gegenstände, die in lebendiger Aktion verwendet wurden und
dabei spät-dadaistisch anmutenden (Un-)Sinn entfalteten, sind
im Museum nur noch tote Materie. Fluxus im Gefrierzustand.
Gerade im Falle Beuys werden die Relikte für viele Bewunderer
gar zu weihevollen Reliquien.

Dennoch spürt man, welch eine sprühend vitale Kunst hier am
Werke gewesen sein muß: eine, die offen war für jede spontane
Eingebung und die niemals „fertig“ und abgerundet sein wollte.

„… sonst sind Sie nur ein Zugucker“

Durch fröhliche Flüchtigkeit hoffte man, sich dem Kunstmarkt
und den Museen zu entziehen. Grenzen zwischen den diversen
Künsten  und  erst  recht  zwischen  Kunst  und  Leben  hat  man
geflissentlich ignoriert. Eine museale Einfriedung ist also
ziemlich paradox.

Arbeiten von Nam June Paik bilden einen weiteren Schwerpunkt.
Seine oft hintersinnig-meditative Medienkunst („Buddha, eine
Kerze betrachtend“ / „Zen-Koffer“) mit in Ehren gealterten
Radios,  Vinyl-Schallplatten,  TV-Geräten  und  Plunder  des
Alltags, ist freilich weit entfernt etwa von Artur Köpckes
labyrinthischen Schrift-Comic-Collagen.

Überhaupt wurde in jener Zeit viel collagiert, gebastelt und
auf Bildtafeln geschrieben. Mit dem herkömmlichen Malen hatte
man es nicht so sehr. Es galt als bürgerlich.

Köpcke verdeutlicht die Fluxus-typische Offenheit mit diesem
monströsen Werktitel: „Sie nehmen nur teil, wenn Sie dieses
Aktionsstück, dieses Prinzip fortsetzen, sonst sind Sie nur



ein  Zugucker.“  Gemeint  war,  daß  die  Ausstellunsgbesucher
seinem Werk immer weitere Taschentücher und Zettel hinzufügen
sollten.

Kunst ohne Ende. Man sollte also nicht passiv bleiben. Wie
hieß noch das Beuys-Bekenntnis? „Jeder ist ein Künstler.“ Bis
zum Beweis des Gegenteils.

Kunsthalle Wuppertal-Barmen. Geschwister Scholl-Platz. Bis 1.
Dezember. Geöffnet Di-So 10-17 Uhr, Do 10-21 Uhr.

Bilder, die wie offene Wunden
bluten – Der frühere Wiener
Aktionist  Adolf  Frohner  im
Dortmunder Harenberg-Haus
geschrieben von Bernd Berke | 28. Oktober 1996
Von Bernd Berke

Dortmund. Seltsam, einen „Wiener Aktionisten“ stellt man sich
anders vor: Prof. Adolf Frohner war in den frühen 60er Jahren
als „Mittäter“ dabei, als Otto Mühl, Hermann Nitsch & Co. mit
wüsten  Kunst-Exzessen  schockierten.  Wenn  Frohner  jetzt  in
Dortmund seine Bilder erläutert, ist von jener Wildheit, die
zwecks psychischer Entgrenzung alle, aber auch wirklich alle
Körpersäfte  öffentlich  fließen  ließ,  kaum  ein  Rinnsal  zu
ahnen.

Keineswegs mit messianischem Eifer, sondern mit milder Ironie
spricht Frohner (62) heute über seine Kunst. Doch die hat es,
auch wenn der Österreicher sich früh von den blutigen Ritualen
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der Aktionisten abgewandt hat, eben doch „in sich“. Wenn man
jetzt etwa ins Tiefgeschoß des Harenberg City-Centers kommt,
meint man, einem Blutbad beizuwohnen – nur daß es nicht mit
Körpern auf einer Bühne, sondern mit Frohners Vorzugsfarbe Rot
auf Leinwänden angerichtet ist.

Über  100  großformatige  Arbeiten  sind  in  dieser  wahrhaft
museumsreifen Schau zu sehen. Sie ergeben in der Summe eine
geradezu betäubende Ballung von Expressivität.

Frohner, dem der Aktionismus alsbald unheimlich geworden ist,
weil  sich  Kollegen  bis  in  Scharlatanerie  oder  gar  in
Selbstverstümmelung treiben ließen, hat jene frühen Jahre wie
eine  „Mutprobe“  erfahren.  All  diese  Orgien,  Mysterien  und
polizeilichen Nachstellungen unbeschadet überstanden zu haben,
das hat ihn gefeit: „Mir kann nichts mehr passieren“, sagt er.

Ein Bild von 1985 heißt „Wieder Malerei“, und es gibt der
Ausstellung  den  programmatischen  Titel.  In  der  Tat:
Entschiedener  ist  selten  gemalt  worden.  Biblische  und
mythologische Szenen (Adam und Eva, Kain und Abel, Ikarus, Das
Urteil  des  Paris)  muß  man  vielfach  aus  einem  allseitigen
Aufschäumen  und  Aufspritzen  der  Farben  „herauslesen“.  Doch
dann findet man, daß diese Farbstürze kein haltloses Sich-
Ausleben  bedeuten,  sondern  den  angemessenen  Ausdruck  des
Leidens. Bilder als Wunden.

Wenn Adam und Eva aus dem Paradiese vertrieben werden, so läßt
sich  dies  nicht  mit  pusseliger  Feinmalerei  erfassen.  Auch
nicht  das  brünstige  Brüllen  des  Sexus  oder  Ausbrüche  von
Gewalt.  Frohner  bearbeitet  zum  Teil  sehr  originelle
Bildträger. So gibt es jene Reihe von beidseitig bemalten
Türen, die dem Künstler zufolge „ideales Menschenmaß“ sowie
Doppelgesichtigkeit  (öffnen  /  schließen)  repräsentieren.
Beispiel:  Auf  einer  Türseite  wimmelt  es  von  „vielen
Besuchern“, auf der anderen, glotzend leeren Seite, sind diese
Figuren „alle weg“. Handfeste Kunst, Witz der hintersinnigen
Art.



Auch  Paravents,  also  Wandschirme,  die  ehedem  erotisches
Versteckspiel  signalisierten,  füllt  Frohner  mit  furiosen
Ausgeburten  seiner  Bilderwelt,  und  zwar  jeweils  Vor-  und
Rückfront beider Flügel. Frohner lachend: „Vier Bilder zum
Preis von einem…“

Eine Besonderheit auch die Tafel mit Totenköpfen, 1988 als
Mahnzeichen zum Jahrestag des 1938 von den Nazis erzwungenen
„Anschlusses“ Österreichs entstanden. 50 Jahre, 50 Schädel.
Das bildnerische Menetekel diente dem Dichter Erich Fried als
Anstoß für die letzten Gedichte vor seinem Tod. So bringt eine
Kunst die andere hervor.

Adolf  Frohner  –  „Wieder  Malerei“.  Harenberg  City-Center,
Dortmund (Königswall 21). Bis 12. Dezember, tägl. 10-18 Uhr.
Katalog 68 DM.

Kunst  ohne  Hemmschwellen  –
Wie  sich  die  Galerie
Bengelsträter  in  Iserlohn
etabliert
geschrieben von Bernd Berke | 28. 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.
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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
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 | 28. Oktober 1996
Von Bernd Berke
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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
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 | 28. 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
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
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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 | 28. 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.

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.
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„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
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 | 28. 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.

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.
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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?

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.


