
Bands, die von den „Scherben“
erben – sehenswerter Kinofilm
„Der Traum ist aus“
geschrieben von Bernd Berke | 30. November 2001
Von Bernd Berke

Sie waren hart, sie waren politisch plakativ – und ihr Sänger
Rio Reiser hatte wohl mehr Charisma als zwei Grönemeyers oder
zwanzig Petrys: „Ton Steine Scherben“ war seit den späten
60ern eine der besten deutschen Rock-Bands. Viele haben sie
mit den Rolling Stones verglichen.

Thomas  Schuchs  Kinofilm  „Der  Traum  ist  aus“  verfolgt  in
etlichen  Konzertmitschnitten  und  Gesprächen  jene
Traditionslinie, die von den „Scherben“ ausgeht und sich bis
heute  fruchtbar  verzweigt.  Freilich  sind  auch  zeitbedingte
Brüche nicht zu übersehen. Heute brüllt keiner mehr mit dem
Furor des (1996 gestorbenen) Rio Reiser heftige Hass-Zeilen
wie „Macht kaputt, was euch kaputt macht“. Es waren damals
authentische Texte, doch Ehrlichkeit klingt heute anders.

Einige der stärksten deutschen Gruppen beziehen sich jetzt
mehr oder weniger deutlich aufs Vorbild. Teilweise gibt es
direkte personelle Verbindungen; andere hörten mit flatternden
Ohren und pochendem Puls den Power-Sound der Rebellion, den
sie  nicht  mehr  vergessen  haben.  Nachdenkliche  „Erben  der
Scherben“ (Untertitel des Films) kommen hier zu Wort: Leute
von „Element of Crime“, „Die Sterne“, „Tocotronic“, „Britta“,
„Dritte Wahl“, „Neues Glas“ usw.

Überwintern zwischen Hoffen und Bangen

Manche streben vor allem nach dem druckvollen Vortrag der
Vorläufer,  andere  hegen  zudem  noch  sozialistische  Rest-
Zuversicht,  wieder  andere  wähnen  sich  im  postmodernen
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Niemandsland. Hier und da ist Resignation zu spüren, sozusagen
der Widerspenstigen Lähmung. Eine Szene also, die gleichsam
überwintert  zwischen  Hoffen  und  Bangen,  zwischen  innigem
Nachglühen und Anflügen von Blasiertheit.

Das Zeit-Panorama beginnt mit dem radikalen 68er-Umfeld von
„Ton Steine Scherben“. Damals ging etwa ein wilder Linker
mitten in einer TV-Diskussion mit der Axt auf den Studiotisch
los. Da gab’s echte Scherben. Solche Anarchos hätten es Rio
Reiser & Co. nie verziehen, wenn die bei einer konventionellen
Plattenfîrma  Profit  gemacht  hätten.  (  Also  rockten  und
hungerten  die  Jungs  sich  anfangs  durch,  spielten  oft  für
Stullen.

Zeittypisch  auch  die  Landkommunen-Phase  der  „Scherben“  um
1977, ein freischwebendes Lebens-Experiment sowohl im Vorfeld
der  Grünen  als  auch  der  Punks.  Sexuelle  Libertinage  war
Inbegriffen.  Doch  mit  Schlüsselloch-Blicken  hält  sich  der
Regisseur nicht auf. Durch kluge Zusammenstellung gelingt es
ihm,  akute  Bruchlinien  im  linken  (Selbst)-Bewusstsein
aufzuspüren. Und die Songs im Film sind klasse, ob von Rio
selbst oder seinen „Nachfahren“. Gut, dass es eine Indigo-CD
mit dem Soundtrack gibt.

Ab heute in einigen Programmkinos, z. B. „Roxy“ in Dortmund
(22.45 Uhr).

Am  Abgrund  des  politischen
Mordes – Dortmunds heikelste
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Inszenierung trifft den Ton:
„Die Gerechten“ von Camus
geschrieben von Bernd Berke | 30. November 2001
Von Bernd Berke

Dortmund.  Es  dürfte  die  thematisch  heikelste  Dortmunder
Schauspiel-Produktion dieser Saison sein: „Die Gerechten“ von
Albert  Camus  (1913-1960)  handelt  von  einer  russischen
Terroristen-Gruppe,  die  1905  ein  Bombenattentat  auf  einen
zaristischen  Großfürsten  verübt.  Der  grenzgängerische
Existenzialist erwog in seinem 1949 uraufgeführten Text auch
die Frage, ob es politisch gerechtfertigte Morde geben könne.

Schauspielchef Michael Gruner hatte das Stück lange vor dem
11. September geplant. Das mag von einem gewissen Instinkt
zeugen.  Nach  den  Anschlägen  von  New  York  und  Washington
verschob er freilich die Premiere, um alles noch einmal zu
überdenken. Dies wiederum zeugt von Verantwortungsbewusstsein.
Und tatsächlich zieht er die Inszenierung aus der Affäre, sie
enthält keinerlei falschen Zungenschlag.

Ein  mit  grauen  Vorhängen  verhängtes  Gestell  dominiert  die
karge Bühne. Es ist ein aussichtsloser, konspirativer Ort, an
dem die Terroristen von vornherein in die Enge getrieben sind.
Selbst  wenn  sie  einander  hier  umarmen  oder  in  wehmütigen
Singsang verfallen, scheint dies alles in eines trostloses
Nichts hinein zu ragen. Gleich zu Beginn markieren dumpf-
metallische Schläge das Verhängnis.

Keine oberflächliche „Aktualisierung“

Claus Peymann hat 1977 in Stuttgart, mit jener legendären
Kamerafahrt vom Theater bis zum Stammheimer Hochsicherheits-
Gefängnis,  dieses  Stück  auf  den  deutschen  RAF-Terrorherbst
bezogen. Das mochte angemessen sein. Doch den islamistischen
Furor  träfe  das  Drama  nur  am  Rande,  denn  der  ist  mit
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europäischen oder gar Freud’schen Kategorien (Kindheit, Angst,
Schuld und Sühne) wohl kaum zu erschöpfen.

Ganz  anders  als  kürzlich  Karin  Beier  in  Bochum  mit
Shakespeares „Richard III.“ verfuhr, hütet sich Gruner denn
auch, Camus oberflächlich zu „aktualisieren“. Er rückt ihn
zwar nicht in historische Ferne, doch er grapscht auch nicht
gierig nach etwaigen heutigen Zeitbezügen, sondern wahrt eine
respektvolle Mitteldistanz. Das ist richtig, denn so tritt der
Text plastisch hervor. Wir sehen keine bloßen Thesenträger,
sondern  wirkliche  Menschen  auf  der  Studiobühne  –  mit
Vorgeschichten,  Stärken,  Schwächen  und  Widersprüchen.

Gruppenanführer Borja (Urs Peter Halter) und Janek (Michael
Kamp) wägen vor dem Anschlag noch Zweck und Mittel ab. Sie
sind nicht bereit, den Tod von Kindern in Kauf zu nehmen, die
zunächst mit in der Großfürsten-Kutsche sitzen. Über solche
Bedenken  kann  auch  gelegentlicher,  fratzenhafter  Gruppen-
Taumel nicht hinweghelfen.

Wenn sogar der Hass erkaltet ist

Recht  präzise  zeigen  die  Darsteller  die  unterschiedlichen
Triebkräfte der Handlungsweisen. Der Eine betrachtet die Dinge
eher  pragmatisch,  den  Anderen  drängt  Leidenschaft.  Während
Janek mit hitzigem Herzen dabei ist und Alexej (Pit-Jan Lößer)
vor  Angst  kaum  schläft,  scheint  der  einst  von  Zaristen
gefolterte Stepan (Manuel Harder) seelisch vollends erloschen
zu sein, sogar sein Hass ist erkaltet. Für ihn zählt nur noch
größtmögliche Vernichtung: „Alles muss weg“, sagt er einmal.
Abgründig. Auch er ein Menschenwesen zwar, doch ein monströs
gewordenes.

In ihrer Empfindungskraft den Männern weit voraus ist die
Bomben-Bauerin Dora (Birgit Unterweger). Im Grunde ist sie
beseelt von einer allergreifenden Liebe. Nur sie spürt, dass
die vermeintliche Zuneigung der Revolutionäre zum Volk eine
erdrückende ist. Doch ihre Opferbereitschaft („Alles opfern



heißt lieben“) verquickt sich nach Janeks Hinrichtung fatal
mit dem nächsten Anschlag. Sie will beim Attentat sterben,
denn sie wähnt sich schon mit dem Liebsten im Jenseits vereint
– wie einst Julia mit Romeo: „Gebt mir die Bombe!“ ruft sie
daher,  entrückt  und  verzückt.  Und  immer  wieder:  „Es  wird
leicht  sein!“  Ein  todgeweihter  Liebeswahn,  der  eigene
Untergang  als  Erlösungs-Phantasie…

Beifall für ein homogenes Ensemble, in das sich auch Jürgen
Hartmann  als  zynischer  Geheimpolizist,  Monika  Bujinski  als
verstört-exaltierte  Großfürstin  und  Dominik  Freiberger  als
Janeks Mit-Gefangener Foka bestens einfügen.

Nächster Termin: 23. November/Karten: 0231/50 27 222.

An  Vorbildern  wachsen  –
Münster  zeigt,  welche
Anregungen  August  Macke
aufgegriffen hat
geschrieben von Bernd Berke | 30. November 2001
Von Bernd Berke

Münster. So kann man sich in Menschen täuschen: Rein äußerlich
soll  der  Künstler  August  Macke  einen  eher  phlegmatischen
Eindruck  gemacht  haben.  Selbst  seine  schöne  (und  als
Fabrikantentochter  gut  betuchte)  Frau  Elisabeth  hielt  ihn
zuweilen für träge.

Doch das kann nicht stimmen. In seinem beklagenswert kurzen
Leben (er fiel 1914 als Weltkriegs-Soldat in der Champagne)
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hat  der  1887  in  Meschede  geborene  Macke  rund  10.000
Zeichnungen angefertigt, dazu füllte er etwa 6000 Blätter in
28 Skizzenbüchern – von Gemälden gar nicht zu reden. Und er
blieb – wie jetzt eine Ausstellung in Münster beweist – offen
für alle fruchtbaren künstlerischen Einflüsse.

Diese  Schau  hat  ein  besonders  festes  Forschungs-Fundament,
fußt sie doch auf den seit über 20 Jahren währenden Macke-
Studien von Ursula Heiderich. Sie hat ermittelt, welche Werke
anderer  Künstler  Macke  in  deren  Ateliers  oder  bei
Ausstellungen zweifelsfrei selbst gesehen oder gar erworben
hat,  wie  etwa  jene  kleine  Frauenakt-Skulptur  von  Aristide
Maillol, deren Gestalt auf einigen Macke-Gemälden wiederkehrt.

Dichte, geradezu sprunghafte Abfolge

Man sieht in Münster 150 Werke von Mackes Hand und etwa 20,
doch längst nicht alle Vergleichs-Originale. Denn Macke hat
auch Motive und Ideen von Leonardo. Michelangelo und Rembrandt
aufgegriffen  –  oft  mit  Nachzeichnungen  in  Skizzenkladden.
Macke, der die Schule vor dem Abitur abgebrochen hatte und es
auch auf der Düsseldorfer Kunstakademie nur kurz aushielt,
nahm stilistische und thematische Anregungen ruhelos auf; als
hätte er gewusst, dass seine Zeit auf Erden knapp bemessen
war.

Detailfreudig  wird  dargelegt,  woran  sich  dieser  Künstler
orientiert und wie er es sich anverwandelt hat. Andere hätten
beim Wettstreit mit den Größen der Kunstgeschichte resigniert,
bei Macke steigert derlei ästhetische Konkurrenz offenkundig
die eigenen kreativen Kräfte. Er wächst an den Vorbildern.

In  dichter,  bisweilen  sprunghafter  Abfolge  wechselt  August
Macke die Richtungen, wobei Gegenständlichkeit und Abstraktion
einander nie ausschließen. Ab 1903 malt er nach Art von Arnold
Böcklin und Hans Thoma, dessen „Bogenschütze“ zum Prägemuster
für eine eigene Deutung wird. 1904 bewundert er Max Klinger
und gestaltet „Venus und Amor am Altar“ in entsprechender



Manier.  1907  wendet  er  sich  dem  Impressionismus  zu.  Ein
,,Spargel“-Bild bezieht sich direkt auf Edouard Manet.

Das Repertoire erweiterte sich zusehends

Auch  die  japanische  Kunstfertigkeit,  Tiere  als  Ornamente
darzustellen, regt ihn zu vergleichbaren Schöpfungen an. Ab
1909 entdeckt Macke die Qualitäten der Fauvisten, und 1912
malt er einen „Don Quichotte“ ziemlich exakt nach dem Vorbild
von Honoré Daumier. Dessen satirische Formkürzel will sich
Macke aneignen, wobei selbst Wilhelm Busch in sein Blickfeld
gerät, den er mit einem „Bacchus“-Bild zitiert.

Damit nicht genug. Ein Macke-Bildwie „Rokoko“ (1912) könnte
von Kandinskys Palette stammen, der „Vogelbauer“ (1912) ist
Matisse abgewonnen. Bei Futuristen wie Umberto Boccioni lernt
Macke,  wie  man  die  simultane  Splitterung  der  Zeit  ins
Bildgeviert bannen kann, mit Arbeiten wie „Husaren“ (1914)
nimmt er diese Technik in sein Repertoire auf, das schließlich
auch kubistische Elemente à la Picasso umfasst.

Fast könnte man, angesichts dieser spannenden Vergleiche, die
oft herzwärmende Schönheit vergessen, welche Mackes Bildern
eigen ist. Da empfiehlt sich der zweifache Rundgang: einer
fürs Wissen, einer fürs Schwelgen.

August Macke und die frühe Moderne in Europa. Museum für Kunst
und Kulturgeschichte, Münster (Domplatz). Bis 17. Feb. 2002
(ab  14.  März  2002  im  Kunstmuseum  Bonn).  Di-So  10-18,  Mi
10-21Uhr. Eintritt 12 DM, Katalog 44 DM.



Die ganze Fülle des Daseins
beschwören  –  Juliette  Gréco
in der Essener „Lichtburg“
geschrieben von Bernd Berke | 30. November 2001
Von Bernd Berke

Essen. Manchmal sind ihre Hände wie kleine weiße Vögel. Sie
flattern freudig auf oder sinken verzagt nieder; ganz wie die
Gefühle zwischen Glück und Elend der Liebe, Glanz und Last der
Freiheit. Juliette Gréco, die große Dame des Chansons, steht
auf der Bühne der ausverkauften Essener „Lichtburg“. Ganz in
Schwarz gekleidet, natürlich.

Seit über zwei Jahrzehnten ist die jetzt 74-Jährige nicht mehr
im Ruhrgebiet aufgetreten. Man kann gar nicht umhin, sich die
ganze  Geschichte  vorzustellen,  wenn  man  sie  nun  hört  und
erlebt.  Existenzialistische  Nachkriegs-Nächte  in  Pariser
Kellern  wie  dem  „Tabou“,  wo  sie  1949  debütierte.  Ihre
berühmten Freunde wie Sartre, Camus, Cocteau. Diese speziell
stilisierte Essenz französischer Lebensart.

Die Gréco sieht noch so aus wie „damals“. Ihre schlanke, von
der  Zeit  nur  ganz  leicht  gebeugte  Silhouette,  bleiches
Gesicht; vom dunklen Haar umrahmt. Und sie wirkt noch wie
ehedem.  Freiheitsdurst,  Hoffnungs-Glut,  flüchtige  Lüste  und
Abstürze der Liebe, der vitale Kosmos von Paris – all das ist
präsent, wenn sie die klugen Texte von Jacques Brel, Jean-
Claude Carrière oder Serge Gainsbourg vorträgt.

„La chanson des vieux amants“ (Das Lied der alten Liebenden)
besingt  Höhen  und  Tiefen  eines  gemeinsamen  Lebens  –  und
schließlich  das  große  „Trotzdem“  der  dauerhaften  Liebe.
„Deshabillez-moi“  (Zieh‘  mich  aus)  ist  eine  Miniatur  zur
erotischen Kultur. „Ne me quitte pas“ beschwört die Bestürzung
einer Verlassenen. „Un jour d’été“ (ein Sommertag), dieser
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verwehende  Liebestraum.  Wenn  Juliette  Gréco  da  „Les  yeux
bleus“ (die blauen Augen) haucht, enthalten die Silben so
viele fragile Sehnsüchte.

Bei aller melancholischen Tönung gerät der Auftritt zur Feier
aller  Schattierungen  des  wechselvollen  Lebens,  zur
schmerzlichen  Bejahung  des  Auf  und  Ab.  Um  Andre  Heller
abzuwandeln: Sie will, dass es das alles gibt, was es gibt.
Einige Gesten sehen aus, als wolle die Gréco diese Fülle für
die Ewigkeit festhalten. In innigen Momenten verkörpert sie
jenes „Stirb und Werde“, das Goethe zu rühmen wusste.

Am  25.  November  tritt  Juliette  Gréco  in  der  Kölner
Philharmonie  auf  (Tel.:  0221/280  280).

In  der  deutschen  Klemme  –
Wolf Biermann wird 65 / Vor
25  Jahren  aus  der  DDR
ausgebürgert
geschrieben von Bernd Berke | 30. November 2001
Von Bernd Berke

Es muss um 1975 herum gewesen sein. Ausflug ins fremdartige
Ost-Berlin.  Überall  wurde  man  als  „Westler“  erkannt  und
angesprochen.  Viele  interessierten  sich  für  Westgeld.
„Biermann  koofen!“,  erläuterte  einer  gleich  ungefragt  den
angeblichen Zweck. Eine gemeinsame Ebene, dachte er wohl. Denn
dieser Name war ein Signal.

Wolf Biermann, der wortreiche Dichter und Barde, taucht jetzt

https://www.revierpassagen.de/91460/in-der-deutschen-klemme-wolf-biermann-wird-65-vor-25-jahren-aus-der-ddr-ausgebuergert/20011115_1051
https://www.revierpassagen.de/91460/in-der-deutschen-klemme-wolf-biermann-wird-65-vor-25-jahren-aus-der-ddr-ausgebuergert/20011115_1051
https://www.revierpassagen.de/91460/in-der-deutschen-klemme-wolf-biermann-wird-65-vor-25-jahren-aus-der-ddr-ausgebuergert/20011115_1051
https://www.revierpassagen.de/91460/in-der-deutschen-klemme-wolf-biermann-wird-65-vor-25-jahren-aus-der-ddr-ausgebuergert/20011115_1051


gleich doppelt im historischen Kalender auf. Heute wird er 65
Jahre alt, und morgen ist es 25 Jahre her, dass die SED ihn
aus der DDR ausbürgerte.

Denkwürdige  Ereignisse,  in  denen  sich  die  deutsch-deutsche
Misere verdichtete: Seit Ende 1965 galt das Auftritts- und
Publikationsverbot gegen Biermann, verhängt vom 11. Plenum des
ZK der SED. Man warf ihm individualistisches „Genussstreben“
vor, das den Klassenstandpunkt aufgebe und zur Anarchie führen
werde. Grotesk genug.

„Vom Regen in die Jauche“

Viele Jahre lang schuf Biermann zunehmend bittere Texte in der
Isolation seiner Wohnung in der Berliner Chausseestraße. Die
Bücher und Platten konnten nur im Westen erscheinen. Etliche
Verse  zählen  zum  Kernbestand  deutscher  Nachkriegslyrik,
einiges wurde zum geflügelten Wort: „Was verboten ist, das
macht uns gerade scharf“.

Zum  13.  November  1976  ließ  man  Biermann  erstmals  in  die
Bundesrepublik  ausreisen.  An  diesem  Tage  gab  er  jenes
legendäre Konzert in Köln. Eben diesen Auftritt nahm die DDR
am 16. November zum Verwand, um Biermann auszusperren.

Der Mann, dessen Vater von den Nazis im KZ ermordet worden war
und  der  1953  (mit  regen  sozialistischen  Hoffnungen)  von
Hamburg nach Ost-Berlin übersiedelte, musste nun in der BRD
bleiben (Biermann: „Vom Regen in die Jauche“). Er fürchtete
zunächst, er könne nun gar nicht mehr dichten. Aber dann ließ
sich  Biermann  doch  auf  den  anderen  gesellschaftlichen
„Stoffwechsel“  ein  –  und  mengte  sich  auch  in  westliche
Verhältnisse.

Legendäre Konzerte: 1976 in Köln, 1989 in Leipzig

Zwischen beiden Deutschlands klemmte er – ungemütlich, niemals
richtig heimisch. Beifall von der bürgerlichen Seite hat er
bei aller Kritik am Stalinismus stets gehasst. Vom Westen



wollte er sich nicht vereinnahmen lassen. Doch auch linke
Lebenslügen (etwa die Missachtung der polnischen Solidarnósc)
trieben ihn zur Weißglut.

Biermanns Ausbürgerung erwies sich als ein Anfang vom Ende der
DDR. Denn viele Künstler und Intellektuelle erhoben am 17.
November 1976 offenen Protest gegen die Parteientscheidung –
von Christa Wolf bis Manfred Krug. Es folgte ein kultureller
Exodus. Die DDR begann geistig „auszubluten“.

Als Biermann im Dezember 1989 wieder in Leipzig auftreten
konnte, waren diese Stunden ebenso bewegend wie das Kölner
Konzert  1976.  Doch  „verdächtig  liedlos“  kam  ihm  die  DDR-
Revolte vor, sprich: unsinnlich, halbherzig. In den Jahren
danach  hat  Biermann  oft  Stasi-Zuträger  und  Wende-Gewinnler
gegeißelt.

Erotischer Drang zur Weltgeschichte

„So oder so / Die Erde wird rot / Entweder lebendrot oder
todrot / Wir mischen uns da’n bisschen ein / Soooo soll es
sein / so soll es sein / so wird es sein!“. Mögen derlei
Botschaften inzwischen auch unbedarft klingen, solche Lieder
mit „Marx- und Engelszungen“ blieben haften. Da kam es nicht
nur auf den puren Wortlaut an, sondern auf den authentischen
Vortrag.

Der zehnfache Vater Wolf Biermann hat aus seinen Ehen und
Affären  zudem  oft  saftige  Liebeslieder  gewonnen.  Lyrische
Vorbilder wie Villon, Heine und Brecht sind hier nicht zu
verleugnen.

Biermann hat nie das Private vom Politischen getrennt, ja oft
hat er die Weltgeschichte umstandslos auf sich bezogen, was
mitunter zu peinlicher Penetranz führte. Es war nicht zuletzt
(seine) erotische Qualität, die in den erhofften Gärten der
Utopie  vollends  erblühen  sollte.  Und  es  war  eine  Art
erotischer Energie, die sich an Missständen allzeit entflammen
konnte.



Biermanns querköpfige Positionen lassen sich neuerdings nicht
immer nachvollziehen. Jüngst pflichtete er, der nun regelmäßig
für  die  erzkonservative  Zeitung  „Die  Welt“  schreibt,  den
rigiden  ordnungspolitischen  Vorstellungen  des  Hamburger
Innensenators Schill bei. Erstaunliche Neigungen…

Als  Rembrandt  aufblühte  –
Kasseler  Ausstellung  zum
Frühwerk  behandelt  auch  die
leidige Echtheits-Frage
geschrieben von Bernd Berke | 30. November 2001
Von Bernd Berke

Kassel. Schönheit steigert Schönheit: Im herrlichen Ambiente
von Schloss Wilhelmshöhe genießt man jetzt nicht nur den Blick
über Stadt und Land, sondern drinnen zu allem Überfluss eine
ebenso  opulente  wie  detailfreudige  Schau  zum  Frühwerk  von
Rembrandt (1606-1669).

Erstmals wird dieser Schaffensphase, als Rembrandt in seinen
frühen 20ern lebte und als Genius gerade erst aufblühte, eine
solch  spezielle  Schau  zuteil.  Zentral  bleibt  die
Echtheitsfrage, es ist seit den Forschungen des Amsterdamer
„Rembrandt Research Project“ ohnehin das Kardinalproblem. Da
gab es manche „Abschreibung“ („Dies Bild stammt nicht von
seiner eigenen Hand, sondern aus einer Werkstatt“), doch auch
vorsichtige Wieder-Zuschreibungen. Ein Spannungsfeld.

87  Werke  von  Leihgebern  is  aller  Welt,  aber  auch  aus
beneidenswertem  Kasseler  Eigenbesitz  sind  zu  sehen.  Damit
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keine  unnötigen  Zweifel  aufkommen,  werden  Rembrandts
gesicherte  Schöpfungen  vor  blauem  Grund,  alle  anderen  auf
braun getönten Wänden präsentiert. Für ein paar Werke müsste
es allerdings bräunlich-blau sein…

Hinein ins volle Bilderleben: Im direkten Vergleich sieht man,
wie  sein  Lehrmeister  Pieter  Lastman  und  Rembrandt  selbst
dasselbe Thema aufgefasst haben: „Die Taufe des Kämmerers“ (um
1612 Lastman, 1626 Rembrandt). Lastman war kein Stümper, er
hat  Rembrandt  erste  Wege  gewiesen,  doch  der  höchstbegabte
Kraftkerl mochte wenig Rat annehmen.

Tatsächlich  zeigt  sich  schon  hier,  wie  er  den  Lehrer  an
Originalität übertrumpft. Schon jetzt vermag Rembrandt etwa
textile Stoffe überaus delikat wiederzugeben. Zudem fällt sein
Blick für handelnde Charaktere auf, der untrügliche Sinn für
den wahren Moment. Und Rembrandt baut das Motiv in einer für
ihn typischen Vertikal-Konstruktion auf.

Vergleich mit dem Rivalen

Lehrreich sodann die Gegenüberstellung mit dem Rivalen Jan
Lievens,  der  gleichfalls  bei  Lastman  gelernt  hatte  und
zeitweise  mit  Rembrandt  eine  Ateliergemeinschaft  betrieb.
Rembrandt  bevorzugt  deutlich  kleinere  Formate  als  der
Kompagnon. Doch in diesem eng begrenzten Bildraum steigert er
(z.  B.  mit  „Die  drei  Sänger“,  um  1625)  den  Ausdruck  ins
Phänomenale, während Lievens bei aller formalen Könnerschaft
letztlich dem Genrebild verhaftet bleibt. Rembrandts Gemälde
aber haben eine „Seele“. Sie folgen einer Dramaturgie, die
sich in Bildern wie „Christus vertreibt die Geldwechsler aus
dem Tempel“ (1626) zur Dramatik steigert.

Auch ein Rembrandt ist nicht vom Himmel gefallen. Technische
Fehler schlichen sich zumal in seine ersten Radierungen ein,
hier war ihm Lievens anfangs voraus.

Rembrandt  hat  übrigens  nicht  in  einem  Zuge  durchgemalt,
sondern die Palette immer wieder neu aufbereitet und ein Bild



aus lauter „Inseln“ gefügt. Und er hat (was Röntgenaufnahmen
beweisen) nachgebessert, so auch bei „Judas bringt die 30
Silberlinge zurück“ „(1629). Atemberaubend nun die subtilen
Lichtreflexe.  Mit  „Der  Apostel  Paulus  am  Schreibtisch“
(1629/30) haben wir jenen Meister, den die Kunstgeschichten
preisen.

Nicht allen Epochen hat sein Malstil zugesagt. Früher fanden
viele feinmalerisch orientierte Zunftgenossen den Pinselstrich
zu „grob“. Tatsächlich erscheinen manche Partien bei nahem
Hinsehen  fast  schon  impressionistisch  getuscht  und
„verhuscht“,  doch  gerade  diese  Kunst  der  Andeutung  öffnet
weite Phantasie-Räume.

Rembrandt hat immer wieder mit beiden Malweisen experimentiert
–  mal  fein,  mal  rau.  Es  gab  (so  die  Kern-These  der
Ausstellung) keine lineare Entwicklung. Mithin dürften einige
Werke nun doch als eigenhändig, die aufgrund irriger Stil-
Theorien bezweifelt worden seien, etwa das in Kasseler Besitz
befindliche Bildnis „Büste eines Greises mit goldener Kette“
(1632). Wer will da wetten?

Satte Schlussakkorde setzen Vergleiche zwischen Rembrandt und
dessen Schüler Gérard Dou sowie anderen Künstlern aus dem
Umkreis. Ein Bild („Prinz Rupert…“, um 1631) haben Rembrandt
und Dou wohl gar gemeinsam geschaffen. Auch saßen dieselben
Modelle  verschiedenen  Malern,  was  die  Zuordnung  weiter
erschwert. Eine Wissenschaft für sich. Aber bestimmt keine
trockene.

Der  junge  Rembrandt  –  Rätsel  um  seine  Anfänge.  Schloss
Wilhelmshöhe, Kassel. Bis 27. Jan. 2002. Tägl. außer Mo 10-17,
Do 10-18 Uhr. Eintritt 12 DM. Katalog 58 DM.



Vor 5000 Jahren brüllte der
goldene  Löwe  –  Hochkarätige
Georgien-Schau  im  Bochumer
Bergbau-Museum
geschrieben von Bernd Berke | 30. November 2001
Von Bernd Berke

Bochum. Der kleine goldene Löwe ist rund 5000 Jahre alt. Man
mag es kaum glauben, so gut ist das Schmuckstück erhalten. Und
so fein ist es ziseliert, dass es nur aus einer Hochkultur
stammen  kann.  Indien,  China,  Ägypten?  Weit  gefehlt:  Das
kostbare Tier entstand dort, wo jetzt Georgien sich erstreckt.

Heute ist die vormalige Sowjetrepublik ein armes Land. Strom
oder Wasser fließen oft nur stundenweise. Für die Aufbereitung
archäologischer Funde gibt es gar kein Geld. Da traf es sich,
dass  Forscher  vom  Deutschen  Bergbaumuseum  (Bochum)  beim
Kongress  in  der  Türkei  eine  Kollegin  aus  Georgien  kennen
lernten. Sie erzählte von phantastischen Vorzeit-Schätzen, die
man daheim nicht zeigen könne.

Die Bochumer ließen etliche Stücke eigens restaurieren und
präsentieren nun die hochkarätige Schau „Georgien – Schätze
aus  dem  Land  des  Goldenen  Vlies“.  Schirmherren  sind
Bundespräsident  Rau  und  Georgiens  Präsident  Schewardnadse.
Eine gute Steilvorlage: Vielleicht kann man die Kleinode nun
doch eines Tages in Tiflis zeigen, wo das meiste Kulturgut
bislang im Depot verwitterte.

Was verbarg sich hinter dem Goldenen Vlies?

Goldenes Vlies? Da war doch mal was? Genau. Der klassischen
Sage nach begab sich Jason mit den Argonauten (Seeleuten) auf
die abenteuerliche Suche nach diesem Objekt der Begierde. Es
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zog sie nach Kolchis – und eben dies war die West-Region des
heutigen Georgien. Damals gründeten die antiken Griechen dort
Kolonien. Die Gegend war wohlhabend. So vermutet man, dass mit
dem Goldenen Vlies letztlich jene Widderfelle gemeint waren,
durch die man seinerzeit Goldstaub spülte, so dass er klumpig
in den Haaren hängen blieb. Ein Goldrausch.

Zu  sehen  gibt’s  in  Bochum  rund  1000  Exponate,  vor  allem
reichlich  Schmuck  für  fast  alle  Körperpartien  und  Waffen
(Streit-  und  Zieräxte,  Schwerter,  Dolche)  des  Zeitraums
von5000 vor bis 400 nach Chr. Der Rundgang wird mit aktueller
Landeskunde  eingeleitet  und  führt  dann  in  die  Tiefe  der
Zeiten.  Es  begegnet  einem  die  althergebrachte  georgische
Schrift, die nichts mit dem Kyrillischen zu tun hat. Auch ist
die  georgische  Sprache  allein  mit  dem  Baskischen  näher
verwandt. Ein großes Rätsel.

Die Priesterin trug eine Sonnenscheibe

Aus Grabbeigaben konnte man praktisch vollständig den Schmuck
einer Priesterin aus dem 15./14. Jhdt. vor Chr. retten. Frauen
hatten damals . offenbar beachtlichen Gesellschafts-Rang. Die
Priesterin  trug  auch  eine  jener  Sonnenscheiben,  deren
Grundform  häufig  wiederkehrt  und  auf  einen  Kult  um  das
Zentralgestirn hindeutet. Charakteristisch zudem die Hirsch-
Darstellungen,  wie  sie  in  dieser  Art  sonst  nirgendwo
vorkommen.

Anhand  wertvoller  Belegstücke  erfährt  man  einiges  über
frühzeitlichen Erzbergbau, Schmiede- und Guss-Techniken sowie
die Materialien Kupfer, Zinn, Antimon,Gold, Bronze und Eisen.
In  der  Behandlung  der  Erdschätze  hat  den  Vorfahren  der
Georgier zeitweise niemand etwas vorgemacht. Sogar „Recycling“
haben  sie  schon  betrieben.  Für  die  Wiederverwendung
eingeschmolzene  Metall-Klumpen  zeugen  davon.

Chemische  Untersuchungen  im  Vorfeld  der  Bochumer  Schau
förderten  Frappantes  zutage.  Die  kleinsten  Perlen  der



damaligen Welt bestehen nicht, wie man bis dato dachte, aus
Silber, sondern aus Zinn. Das bedeutet keine Wertminderung.
Denn dieser Stoff war in der Antike seltener als Silber. Durch
Vergleichsproben  konnte  man  die  mutmaßlichen  Handelswege
ermitteln. Der teure Grundstoff wurde wohl aus dem Gebiet des
heutigen  Afghanistan  importiert.  Ach,  könnte  es  dort  doch
wieder eine vergleichbare Handelsblüte geben…

Bis 19. Mai 2002 im deutschen Bergbau-Museum, Bochum. Eintritt
8 DM. Katalog 48 DM.

Konzerthaus  braucht  eine
Bürgerbewegung  –  WR-
Diskussionsforum  über  die
„Philharmonie für Westfalen“
geschrieben von Bernd Berke | 30. November 2001
Von Bernd Berke

Dortmund. Kein Wort mehr von rasant gestiegenen Baukosten und
derlei Querelen. Alle, die im Dortmunder Musikleben Rang und
Namen haben, ziehen jetzt offenbar an einem Strang, wenn es um
das 94 Millionen DM teure Konzerthaus geht. Bei einem von der
WR  veranstalteten  Diskussions-Forum  lautete  der  Tenor  der
Teilnehmer: Wenn die Rahmen-Bedingungen stimmen, wollen sie
zum Erfolg der „Philharmonie für Westfalen“ beitragen.

Das  Konzerthaus  im  Dortmunder  Brückstraßenviertel  soll  im
September  2002  eröffnet  werden  und  als  „kultureller
Leuchtturm“ weit ins Umland ausstrahlen. Angesichts der langen
Vorlaufzeiten  in  dieser  Branche  wird  es  allmählich  Zeit,
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Programme und Profile zu planen. Eines ist klar: Ein solches
Haus kann – Tag für Tag – nicht nur mit Gipfelereignissen wie
etwa einem Gastspiel der Wiener Philharmoniker gefüllt werden.

Chöre und Orchester wollen kooperieren

Anregungen kommen auch von außerhalb der Stadtmauern: Prof.
Rudolf  Meister,  Rektor  der  Musikhochschule
Heidelberg/Mannheim, betont, das Konzerthaus müsse „von einer
breiten Bürgerbewegung getragen werden.“ Es dürfe nicht nur
abends  locken,  sondern  müsse  ganztags  geöffnet  sein  und
vielfältige  Angebote  zwischen.so  genannter  E-  und  U-Musik
unterbreiten. Örtliche und regionale Einrichtungen, darunter
auch die Chöre, sollten eingebunden werden.

An dem Forum, das von WR-Chefredakteur Frank Bünte moderiert
wurde, nahmen zahlreiche Chor- und Orchester-Vertreter teil.
Also konnte deren Bereitschaft sogleich überprüft werden. Und
siehe da: Die Fülle der Zustimmung war beeindruckend. Ob Uni-
Chöre,  Bach-  und  Oratorienchor,  Mozart-Gesellschaft,
Musikverein, Sängerbund, Jazzclub „domicil“, Musikhochschule
oder Musikschule – sie alle sind Willens, bestimmte Konzert-
Aktivitäten in die künftige Philharmonie zu verlagern. Für das
Pilharmonische Orchester der Stadt, das bislang im Opernhaus
auftritt, wird es sogar eine feste Spielstätte sein.

Sowohl kommerzielle als auch gemeinnützige Veranstalter wollen
das  Konzerthaus  mit  Leben  erfüllen,  nicht  zuletzt  sollen
Kinder  und  Jugendliche  als  Publikum  gewonnen  werden.
Skeptische Nachfragen betrafen freilich die Mietpreise, die im
Konzerthaus für den rund 1600 Zuschauer fassenden Saal fällig
werden könnten. Konzerthaus-Intendant Ulrich-Andreas Vogt, der
im  übrigen  jede  Idee  dankbar  aufzugreifen  scheint,  sprach
beruhigend  von  „differenzierten  Kosten“.  Für  manche
Veranstalter dürfte es also spürbare Nachlässe geben. Außerdem
verriet Vogt etwas, was vielen neu war: Der große Konzertsaal
werde sich ohne akustische Einbußen teilen lassen, so dass
auch  Auftritte  vor  rund  700  Zuhörern  ohne  auffällige



Auslastungs-Lücken  möglich  wären.

Dortmund soll wieder „Musikstadt“ werden

Leicht  wird  es  Vogt  nicht  haben,  Qualitätsansprüche  und
wirtschaftliche Erfordernisse auszubalancieren. Da tut es ihm
sicher wohl, gleichsam das „musikalische Dortmund“ an seiner
Seite zu wissen. Vogt setzt auch aufs Umland mit mehreren
Millionen Bewohnern, denen man das „Markenprodukt“ Konzerthaus
mit  einfallsreichem  Marketing  schmackhaft  machen  wolle.
Potente Sponsoren habe er auch schon gefunden.

Das alles klingt vielversprechend, doch es gibt ein Hindernis.
Die  früher  so  rege  Dortmunder  Musiktradition  ist  etwas
abhanden gekommen. Kulturdezernent Jörg Stüdemann will deshalb
gezielt  mit  dafür  sorgen,  „dass  Dortmund  wieder  eine
Musikstadt wird“. Erste Einfälle: ein auf Wachstum angelegtes
Musikfest  und  ein  Dortmunder  Treffen  der  deutschen
Musikkritiker.

Überbleibsel  der  erlebten
Geschichte  –  Essener
Ausstellung „Maikäfer flieg…“
über  Kindheitserfahrungen
1940 bis 1960
geschrieben von Bernd Berke | 30. November 2001
Von Bernd Berke

Essen.  Dinge,  die  uns  umgeben,  können  Gefühle  oder
Erinnerungen speichern und beim Anblick freisetzen. Erst recht
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gilt  diese  Magie  für  Sachen  aus  der  Kindheit.  Auf  dieser
psychologischen Tatsache fußt jetzt eine alltagsgeschichtliche
Ausstellung im Essener Ruhrlandmuseum.

„Maikäfer  flieg…  /  Kindheitserfahrungen  1940  bis  1960″
versammelt,  thematisch  gut  sortiert,  schier  tausend
Gegenstände des damaligen Kinderlebens. Beispielsweise sieht
man jede Menge charakteristisches Spielzeug vom abgewetzten
Teddybär  bis  zum  Stabilbaukasten;  von  der  aus  Lumpen
notdürftig, doch erkennbar liebevoll gefertigten Puppe bis zur
ersten elektrischen Eisenbahn. Welch ein Weg vom Elend bis zum
bescheidenen Wohlstand – auch in der Kinderstube. Hier wird
geschichtlicher Wandel so greifbar wie selten.

Wenn man einem der gemeinten Jahrgänge angehört, fühlt man
sich von etlichen Gegenständen sogleich „angesprochen“, man
könnte hie und da seufzen: Genau einen solchen Schulranzen hat
man  selbst  mal  auf  dem  Rücken  bugsiert.  Dieses  spezielle
Kasperltheater, jene Ritterburg, die Lego-Steine im knittrigen
Pappkarton, Schiefertafel und Griffelkasten – sie kommen einem
nicht nur bekannt, sondern geradezu verwandt vor.

Doch der historische Reigen beginnt schon einige Jahre früher,
und da sieht man auch solche Exponate (Zitat): „1945, nach der
Rückkehr aus der Kriegsgefangenschaft aus einer zerrissenen
Tarnjacke für den jüngeren Bruder hergestellter Teddybär –
Höhe 24 Zentimeter“. Der Petz hat ‚was mitgemacht, er sieht
aus wie ein Versehrter, herzzerreißend in seiner symbolischen
Kraft.  Sodann  die  unmittelbare  Nachkriegszeit:  dürftige
Kleidung,  Drill  und  frühes  Leid  in  so  genannten  „Kinder-
Kuren“.

Private Leihgeber plünderten Keller und Speicher

Die  Ausstellungsmacher  Mathilde  Jamin  (Jahrgang  1948)  und
Frank  Kemer  (1958)  haben  die  mit  den  Jahren  so  kostbar
gewordenen  Lebenszeit-Schätze  per  Zeitungsaufruf  erhalten.
Rund  200  private  Leihgeber  (die  meisten  aus  dem  Revier),



welche fürs Publikum anonym bleiben, haben Keller und Speicher
geplündert, der Katalog enthält auch ihre zugehörigen, oft
bewegenden Erzählungen.

Für die jeweilige Zeit aufschlussreiche Kinderbücher (in denen
etwa bis in die 60er Jahre noch von „Negerbuben“ die Rede ist)
kamen ebenso zutage wie etwa unscheinbare Zettel, die man
damals  aufhob  und  die  nun  Bruchstücke  der  Zeitgeschichte
bezeugen. Etwa so: Auf der Vorderseite Mutters Liste des im
Krieg  verbrannten  Besitzes,  hinten  drauf  Tochters  gemaltes
Phantasiebild  von  einer  Prinzessinnen-Hochzeit.  Dicht  an
dicht:  existenzielle  Sorge  und  sorgloser  Traum  zweier
Generationen.

Nachvollziehbare  These  der  Museumsleute:  All  diese
Erinnerungsstücke gehen längst nicht restlos in der großen
Historie auf, sondern ragen irgendwie darüber hinaus, weil sie
eine  Aura  entwickeln.  Sie  bewahren  etwas  auf,  was  dürre
Geschichtsdaten  niemals  vermitteln  können.  Und  noch  eine
triftige  Behauptung:  Bis  in  die  60er  hinein  gab’s  die
„altmodische“, seither eine ganz andere Form der Kindheit. Der
Zeiten-Riss entzweite manchmal gar Geschwister.

„Maikäfer  flieg“  –  da  fällt  den  Älteren  sofort  die  Lied-
Fortsetzung „Der Vater ist im Krieg“ ein. Viele Objekte stehen
für schmerzliche Abwesenheit: Feldpostgrüße, letzte gemeinsame
Fotos, Vermissten-Meldungen. Es sind Überbleibsel der an Leib
und Seele erlittenen Geschichte.

Bis 6. Januar 2002. Ruhrlandmuseum (Essen, Goethestraße 41).
Di-So 10-18, Fr 10-24 Uhr. Eintritt 10 DM, Katalog 35 DM.



Furien  des  Verschwindens  –
Der Film „The Man who wasn’t
there“ von den Gebrüdern Joel
und Ethan Coen
geschrieben von Bernd Berke | 30. November 2001
Von Bernd Berke

„Get  lost!“  heißt  es  im  Original  immer  wieder  an
entscheidenden Stellen: „Verschwinde!“ Es ist ein Leitwort des
neuen Films der Gebrüder Joel und Ethan Coen („Barton Fink“,
„Fargo“, „The Big Lebowski“). Es geht um seltsame Unschärfen
menschlicher  Biographien,  in  deren  Flackern  das  Individuum
verloren gehen kann.

Den Titel „The Man who wasn’t there“ könnte man so übersetzen:
Der Mann, den es nicht gab. Nun, dieser Kerl namens Ed Crane
(phänomenal: Billy Bob Thornton) scheint zwar auf Erden zu
wandeln. Allerdings fühlt er sich wie ein Geist, fristet er
doch anno 1949 ein provinzielles Schattendasein als Friseur.
Auch seine Ehe mit Doris (Frances McDormand) ist Brachland. Ed
gibt sich, im Stile eines Humphrey Bogart, lakonisch gelassen.
Doch  innerlich  brennt  bei  dem  ungeheuer  wortkargen
Kettenraucher  eine  seelische  Lunte.

Dieser zittrige Zwiespalt und alle Weiterungen sind in tief
„atmenden“ Schwarzweiß-Bildern eingefangen, wie denn überhaupt
die Qualitäten ungefärbter Licht- und Schattenwerte klassisch
ausgespielt werden. Der Film wirkt, als sei er am Ende der
40er Jahre gedreht worden. Jede Figur in diesem Meisterwerk
gewinnt ungeheure Präsenz: Jeder Mensch hat Größe, gerade weil
er  jederzeit  undeutlich  werden  und  „verschwinden“  kann.
Natürlich hat das mit der Sterblichkeit der Gattung zu tun, so
dass all dies auch eine Meditation über den Tod ist. Sein oder
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Nichtsein.

Ein Friseur will heraus aus seinem leeren Leben

Der Friseur will also ‚raus aus seinem Dasein, aus diesem
Wartestand  am  Rande  der  großen  Leere.  Eines  Tages  keimt
Hoffnung.  Ein  Kunde  im  Frisiersalon,  Handelsvertreter  von
Beruf, will in die Trockenreinigungs-Branche einsteigen. Es
fehlen ihm nur 10.000 Dollar. All das erzählt er Ed beim
Haarschnitt. Damit beginnt das Verhängnis. Ed wittert eine
Chance. Um an das Geld zu kommen, erpresst er brieflich Big
Dave, den Chef seiner Frau. mit dem sie ein Verhältnis hat.
Dave kommt dahinter, stellt Ed zur Rede, wird handgreiflich.
Die Stichwaffe liegt bereit, es geht wie von selbst. Ed ist
zum Mörder geworden.

Mit  dem  Geld,  das  Ed  ihm  gegeben  hat,  verschwindet  der
Trockenreinigungs-Fritze  über  alle  Berge.  Schlimmer:  Bald
taucht die Polizei im Friseurladen auf – und Ed will sich
schon ins Schicksal fügen. Doch die Herren teilen ihm mit,
dass seine Frau unter Mordverdacht steht. Hat sich denn seine
eigene Schuld spurlos verflüchtigt?

Nun muss ein teurer Anwalt her. Und dieser intellektuelle
Teufelskerl  namens  Freddy  Riedenschneider  (Tony  Shalhoub)
erhebt  die  Verteidigung  zur  quasi-philosophischen
Angelegenheit.  Von  der  Heisenbergschen  Unschärfe-Relation
spricht er und überträgt sie auf den Fall. Hinter gewissen
Nebeln der Logik, so doziert er, könne ein Mensch mitsamt
allen Verdachtsmomenten gleichsam unsichtbar werden.

Auch hier walten die Furien des Verschwindens. Sie machen Ed
zum Gespenst seiner selbst. Seine Frau sitzt in U-Haft. Wenn
er nun allein durch die Straßen geht, so schaut er niemanden
an. Und keiner nimmt ihn wahr. Als wenn es ihn gar nicht gäbe.
Letzte  Chance  auf  Wirklichkeit:  Ed  verguckt  sich  in  die
lolitahafte Pianistin „Birdie“. Er will ihr den besten Lehrer
verschaffen. Doch sie erweist sich als mindere Begabung. Da



stößt Ed sie brüsk von sich.

Den  Ausgang  verraten  wir  hier  nicht.  Der  äußerst  subtil
durchkomponierte  Zweistunden-Film,  in  Cannes  mit  dem
Regiepreis gekrönt, hat weit ins Unerklärliche ausgegriffen
und eine Sphäre jenseits der gängigen Realität beschworen.
Ergo: ein Werk, das gewiss nicht so schnell verblassen wird.

Eine Frau sucht Abstand von
der  Männerwelt  –  Ferdinand
Bruckners  „Marquise  von  O.“
nach Kleist
geschrieben von Bernd Berke | 30. November 2001
Von Bernd Berke

Bochum. Ein Puppenheim: In cremiges Harmonie-Licht getaucht
und zwischendurch von einer Art Kaufhausmusik umspült, erhebt
sich die luftige Stube in zwei Stockwerken. Oben, auf einer
schrägen  Scheibe,  gibt’s  eine  Kuschelecke  mit  allerlei
Stofftieren.

Es ist das Kleinmädchenzimmer, in das sich die früh verwitwete
„Marquise von O.“ zurückgezogen hat, als wäre sie wieder Kind.
Doch üble Welt dringt ins fragile Idyll ein.

Im  Krieg  durchziehende  Soldaten  haben  sie  vergewaltigen
wollen, davor rettet sie ein Hauptmann. Doch dieser, von ihr
ganz bezaubert, vergeht sich seinerseits an der Ohnmächtigen.
Wenn er zum nächsten Schlachtfeld auf und davon ist, wird sie
nicht wissen, wer sie geschwängert hat.
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Ferdinand  Bruckner  (1891-1958)  hat  Heinrich  von  Kleists
berühmten Erzählstoff 1932 dramatisiert und in die Zeit des
napoleonischen Russland-Feldzuges von 1812 verlegt. Gar nicht
expressionistisch aufgesteilt klingt der Text, sondern wie aus
dem Geiste der Neuen Sachlichkeit geflossen.

Heimat findet hier niemand

In seiner Bochumer Inszenierung lauscht Ernst Stötzner den
Dialogen  staunenswert  viele  Nuancen  ab.  Nicht  mit  einem
fertigen „Konzept“ nähert er sich der Vorlage, sondern Szene
für Szene mit nicht ermattender Wachheit. Er gönnt sich enorm
viel  Zeit  und  erkundet  das  Stück  drei  Stunden  lang.  Auf
schnelle Deutungs-„Klarheit“ kommt es ihm eben nicht an, gar
manches erscheint so unübersichtlich wie das Dasein selbst.

„Home“ steht auf dem Vorhang. Heim also – oder auch „Heimat“,
jenes deutsche Wort, für das es in keiner anderen Sprache eine
genaue Entsprechung gibt. Doch Heimat findet hier keiner. Die
Menschen  wirken  wie  Versprengte.  Man  sieht  also  besagte
Puppenstube  (Bühnenbild:  Petra  Korink),  die  doch  keine
Schutzzone  ist.  Es  ist,  als  wolle  die  Marquise  (Dörte
Lyssewski) in einer eigenen Zeit leben, getrennt von einer
männlich dominierten Welt. Facettenreich ausgespielt wird vor
allem  die  Beziehung  zu  ihrem  Vater  (Hans  Diehl),  der  das
„traute“ Heim als Keimzelle für Volk und Nation preist.

Die private Sphäre gerinnt zum Phantom. Der Vater hat das
große Ganze im Sinn und wird dafür am Ende in den Krieg
taumeln. Ein Gesellschafts-Huber, der das Glück seiner Tochter
im Konfliktfalle opfern würde. Schon sein behütender Gestus am
Anfang verbirgt kaum die inzestuösen Zugriffs-Wünsche. Wenn er
seine Tochter tätschelt, ist es fast ein Tatschen. Die im
bürgerlichen  Alltag  verhärmte,  zuweilen  in  Rest-Lüsternheit
erglühende Mutter (Margit Carstensen) flüchtet sich in die
edlen Schlupfwinkel der Kultur, sie geigt Beethoven.

Einsamer Traum von einem anderen Leben



In diesem Umfeld das Recht auf ihr Kind gegen alle Welt für
sich zu reklamieren, ist ein seelischer Kraftakt, den Dörte
Lyssewski in schmerzlichen Windungen beglaubigt (wobei Lukas
Gregorowicz als Hauptmann oft nur Stichwortgeber bleibt). Die
Marquise vollbringt, ihrer selbst endlich bewusst, noch eine
Anstrengung: Obgleich sie eine vage innere Liebes-Vision vom
Hauptmann hegt, weist sie ihn doch (anders als bei Kleist) am
Ende unversöhnlich ab. Er gehöre aufs Pferd und ins Feld.

Sie aber ist unterwegs zum Freiheitstraum, der eine andere
(Männer)-Welt  jenseits  des  Heldentums  (Hauptmann)  und
grotesker  Biederkeit  (ihr  Sandkastenfreund,  karikierend
gespielt  von  Martin  Horn)  einschließt  und  vorerst  nicht
eingelöst werden kann.

Clowns geistern über die Bühne, es rieselt Theaterschnee. Der
Zeichen sind viele, der Hoffnungen wenige. Am Schluss ist die
Marquise  als  schwarze  Welten-Witwe  vollends  zur  Einsamkeit
befreit; allen entkommen, allen entglitten. Man fragt sich
ratlos, was sie nun beginnen soll…

Nächste Termine: 15., 24. Nov. Karten: 0234/3333-111.


