
Diktator  im  Dosenmüll:
Theresia Walsers böse Hitler-
Komödie in Düsseldorf
geschrieben von Eva Schmidt | 29. Oktober 2015
Wer hat sich nicht schon einmal darüber gewundert, wer alles
Hitler  spielt?  Wie  viele  Filme  und  Bücher  dem  „großen
Diktator“  gewidmet  sind?

Sicher hängt das auch mit dem Trauma zusammen, dass eine ganze
Gesellschaft  sich  verführen  ließ  und  wieviel  Unheil  und
Barbarei der Naziterror über die Welt gebracht hat.

Doch  70  Jahre  nach  Kriegsende  ist  eine  humoristische
Herangehensweise längst kein Tabu mehr: Gerade kletterte die
Filmparodie „Er ist wieder da“ auf Platz 1 der Kinocharts. Im
Düsseldorfer  Schauspielhaus  hatte  jetzt  eine  kleine  böse
Komödie  von  Theresia  Walser  Premiere,  in  der  drei
Hitlerdarsteller  über  ihre  Rolle  diskutieren.

Foto:  Sebastian
Hoppe/Düsseldorfer
Schauspielhaus

In „Ein bisschen Ruhe vor dem Sturm“ sitzen drei identisch
gekleidete  „Hitlers“  mit  dem  typischen  Bärtchen  auf  einer
großen Resopalplatte auf Ledersesseln in einer Art Warteraum,
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vielleicht vor einem Filmcasting. Vor ihnen türmt sich ein
Haufen ausgetrunkener Mineralwasserblechdosen auf. Wollen die
Hitlers einmal einen Schritt tun, müssen sie sich durch den
Dosenberg pflügen, dass es rauscht.

Seine geniale Komik entfaltet dieses Bühnenbild (Pia Maria
Mackert)  aber  erst,  als  die  Plattform  beginnt,  sich  zu
bewegen. Das korrespondiert mit dem Stücktext, in dem öfter
ein  wackeliger  Tisch  thematisiert  wird,  und  gibt  der
Inszenierung (Marcus Lobbes) einen Dreh ins Slapstickhafte.
Denn  wenn  der  Boden  wackelt,  gerät  auch  der  Müllberg  in
Bewegung  und  die  Dosen  kullern  und  scheppern  bis  in  den
Zuschauerraum. Die drei Hitlers haben Mühe, sich auf ihrer
Spielfläche zu halten und klammern sich am Mobiliar fest, was
sie einmal mehr zu Karikaturen der Karikatur von Adolf werden
lässt.

In der Vorhölle gefangen

Ihr  Gespräch  kreist  dabei  hauptsächlich  um
Schauspielereitelkeiten und Nöte: Soll und darf man den Hitler
naturalistisch anlegen wie H1 (Jonas Gruber)? Oder macht sich
moralisch angreifbar, wer ihn als einen Menschen darstellt,
wie H2 (Heisam Abbas) findet? Er legt Wert darauf, „seinen
Hitler“ aus der Distanz heraus zu spielen. Ganz anders sieht
das G (Andreas Helgi Schmidt), der überhaupt noch nie den
Hitler gespielt hat, sondern bisher nur Goebbels. Er hat aus
Göttingen, wo er in seinem derzeitigem Engagement nackt auf
der Bühne kniend Abend für Abend mit den Zähnen die Seiten aus
dem Koran reißen muss, ganz moderne, gesellschaftskritische
Regie-Ideen  mitgebracht:  Warum  Hitler  nicht  auf  sieben
Schauspieler  aufteilen,  für  jede  Facette  des  Bösen  einen?
Vielleicht  mit  Video-Einspielungen?  Für  H1  ist  das  eine
neumodische  Horrorvorstellung.  Gereizt  verlangt  er,  der  in
seinem Habitus ein wenig an Bruno Ganz erinnert, nach einem
„Hahnenwasser“, hierzulande würde man sagen „Kranenburger“ –
doch das wird nie gebracht.



Überhaupt beginnt das Casting oder Vorsprechen oder die Talk
Show  im  ganzen  Stück  nicht  mehr.  Die  drei  Hitlers  sind
unrettbar in der Vorhölle gefangen, in Erwartung, den Teufel
selbst darzustellen. Doch es will gar niemand ihren Teufel
sehen. So endet die Farce wie bei Beckett im Wartestand auf
etwas, das nicht eintritt: In diesem Falle, weil es ja schon
vergangen ist…

Karten und Termine:
www.duesseldorfer-schauspielhaus.de

 

Klangfarbenrausch  in  kühler
Perfektion  –  das  Cleveland
Orchestra  im  Konzerthaus
Dortmund
geschrieben von Martin Schrahn | 29. Oktober 2015

Seid  ausgebreitet,  ihr
Klänge!  Franz  Welser-Möst
dirigiert  das  Cleveland
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Orchestra.  Foto:  Petra
Coddington

Boston, New York, Philadelphia, Chicago und Cleveland – aus
diesen Städten kommen, so sagen es jedenfalls ehrfurchtsvoll
viele Musikfreunde, die fünf besten Orchester zumindest der
Vereinigten  Staaten,  wenn  nicht  sogar  der  Welt.  Nun  sind
solcherart  Platzierungen,  vorgenommen  unter  ästhetischen
Gesichtspunkten, immer mit Vorsicht zu genießen. Doch ohne
Zweifel sind diese „Big Five“ in Sachen technischer Präzision,
Klangbild oder Musikalität ziemlich weit oben anzusiedeln.

Was  nicht  heißen  soll,  dass  die  Berliner  oder  Wiener
Philharmoniker, das Concertgebouw Orkest Amsterdam oder das
London  Philharmonic  hintenan  stehen.  Erstaunlich  aber  ist,
dass sich über viele Jahrzehnte eine deutliche Differenz des
Klangbilds im europäisch-amerikanischen Vergleich entwickelt
und  gefestigt  hat.  Hier  die  wärmeren  Farben,  die  bessere
Mischung der Valeurs, jenseits des Teiches eine hellere, sehr
präsente  Tönung,  oft  auch  ein  sehr  strukturbewusstes
Musizieren.

Punktgenaue  Einsätze  vom
Pult  aus  fürs  präzise
Orchesterspiel.  Foto:  Petra
Coddington

Solche Beobachtungen mögen ein wenig abstrakt anmuten. Umso
mehr  ist  das  erste  Gastspiel  des  Cleveland  Orchestra  im

http://www.revierpassagen.de/32927/klangfarbenrausch-in-kuehler-perfektion-das-cleveland-orchestra-im-konzerthaus-dortmund/20151029_1446/petra-coddington-fotografenmeisterin-8


Dortmunder  Konzerthaus  ein  Glücksfall:  Denn  dessen
Interpretation  von  Olivier  Messiaens  „Chronochromie“  und
Richard  Strauss’  „Alpensinfonie“,  Musik,  die  sich  nicht
zuletzt durch einen wahren Taumel an Klangfarben auszeichnet,
macht klar, dass Vergleiche dieser Art ihren Sinn haben.

Besonders spannend wiederum wird die Angelegenheit dadurch,
dass Franz Welser-Möst am Pult, Chef des Orchesters seit 2002
und  bis  2022  vertraglich  gebunden,  bereits  mit  gehörigem
Erfolg auch die Wiener Philharmoniker dirigiert hat. Europa
und Amerika – nah beieinand’.

Der  gebürtige  Linzer  Welser-Möst  ist  von  hohem  Wuchs,
aristokratischem  Habitus  und  elegantem  Charme.  Entsprechend
stilvoll  dirigiert  er:  ohne  körperliche  Entäußerung,  mit
Augenmaß und punktgenau. Das mag ein bisschen trocken wirken,
erfüllt aber den Zweck höchster Präzision im Orchester. Und
die Leidenschaft, das Aufgehen in Klangmagie, kommt nicht zu
kurz.

Der Mann am Pult also, er gebietet Respekt, und ist doch nicht
unnahbar.  Ein  paar  Worte  ans  Publikum  gelten  Messiaens
„Chronochomie“,  Anfang  der  1960er  Jahre  entstanden,  spröde
anmutende Musik, dennoch voller Reichtum, in Form stilisierter
Vogelstimmen und Naturgeräuschen. Der Komponist habe das Werk
einen  sonnendurchfluteten  Protest  gegen  die  Zwölftöner
genannt,  sagt  Welser-Möst  mit  der  Empfehlung,  sich  diesem
Licht entspannt hinzugeben.

Dann beginnt das große tönende Leuchten, sehr hell, bisweilen
gleißend, weil Messiaen als bekennender Katholik stets die
Himmelsmächte beschwor. Ein Leuchten, nur hier und da mit
dunklen  Farbtupfern  grundiert  (Gong,  Kontrabässe),  vom
Cleveland  Orchestra  licht  und  rein  und  glasklar
dahingezaubert, innerhalb der markant gezeichneten Strukturen
wirkmächtig  vor  uns  ausgebreitet.  Und  so  fremd  das  Werk
anmutet,  mit  all  seinen  Exotismen,  Verschlingungen  und
Spreizklängen, so stark ist seine Zugkraft.



Höchste  Konzentration  und
stilistische  Eleganz
zeichnen den Dirigenten aus.
Foto: Petra Coddington

Gegen die „Alpensinfonie“ muss es freilich ins Hintertreffen
gelangen, weil Strauss’ Musik eben einem klaren Programm folgt
und sich dabei derart illustrativ gibt, dass Sonnenaufgang,
Jagdszene, das Gleißen des Wasserfalls, Vogelgezwitscher und
Gewitter für jeden offen erkennbar ist. Als liefe vor uns ein
imaginärer Film ab. Doch wer sich so erwartungsvoll in den
Kinosessel fallen lässt, hat die Rechnung ohne die Wirte auf
dem Podium gemacht. Und ist am Ende vielleicht sogar ein wenig
enttäuscht.

Denn Welser-Möst dirigiert diesen spätromantischen Brocken aus
dem Geist der zuvor erklungenen Moderne. Setzt auf Strukturen
statt  auf  alpine  Folklore,  kitzelt  noch  die  kleinste
Nebenstimme im großorchestralen Getümmel heraus. Sodass sich
etwa im Donnerwüten eine auf- und absteigende Klarinettenfigur
hervortut, als würde der Wind ein Blatt zuerst nach oben, dann
abrupt zu Boden schleudern. Der Dirigent lässt zudem zügig
musizieren, was einigen Spannungsbögen die Kraft kostet. Dafür
wird erkennbar, dass dieses Werk im Umfeld der so neu tönenden
„Elektra“ entstanden ist.

Das Cleveland Orchestra musiziert dabei so, wie man es von
einem der „Big Five“ eben erwartet. Technisch höchst präzise –
die Trompeten etwa geben sich selbst in höchsten Höhen keine
Blöße  –,  im  Klangbild  äußerst  transparent,  dabei  ziemlich
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aufgehellt.  Und  wenn  der  Österreicher  Welser-Möst  den
Amerikanern  schwungvoll  satten  Streicherfluss  abverlangt,
fehlt eben jene Wärme, die er von den Wiener Philharmonikern
sofort bekommen würde. Die Differenz zwischen europäischen und
US-Orchestern ist in mancher Hinsicht evident, unbelastet von
Klischees.

Im Konzerthaus zählt indes am Ende nur, dass das Publikum
heftigst applaudiert für ein aufregendes Konzert. Überraschung
hier, Enttäuschung dort nicht ausgeschlossen. Und mancher hat
vielleicht sogar Unvermutetes für sich entdeckt – Messiaen und
Strauss noch im Gehör.

 

Diese Weite, diese Stille –
„Sehnsucht  Finnland“  im
Hammer Gustav-Lübcke-Museum
geschrieben von Bernd Berke | 29. Oktober 2015
Was  wissen  wir  eigentlich  über  finnische  Kunst?  Die
aufrichtige  Antwort  dürfte  wohl  lauten:  nichts.

Jetzt kann man solchen Mangel ein wenig beheben, denn das
Gustav-Lübcke-Museum in Hamm gibt mit beachtlichen Leihgaben
einen Einblick ins Werden der finnischen Moderne zwischen 1880
und 1920.

Der Titel „Sehnsucht Finnland“ hat gleich mehrfache Bedeutung.
Zum einen wecken besonders die Landschaftsbilder aus dem hohen
Norden Sehnsucht nach unberührter Natur und sind vielleicht
geeignet,  manche  Reisepläne  für  den  nächsten  Sommer  zu
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beeinflussen.

Akseli  Gallen-Kallela:
„Landschaft  in  Kuhmo“
(1890).  (Serlachius-
Stiftung/Gustav-Lübcke-
Museum)

Vor allem aber haben die meisten damaligen Maler ihre Kunst
nicht zuletzt als sehnsüchtige Suche nach einer finnischen
Identität verstanden, denn ihr Land hatte vom Mittelalter bis
1809  schwedische  und  dann  noch  fast  100  Jahre  russische
Fremdherrschaft  ertragen.  Erst  1917  wurde  Finnland  eine
unabhängige Nation. Zuvor hatten Künstler Finnland sozusagen
erfunden.

Es war eine Zeit, in der kulturelle Schöpfungen – zumindest
mittelbar  –  politisch  einiges  bewirkt  haben:  Tatsächlich
zählten die Künstler zur Spitze der finnischen Bewegung (so
genannte „Fennomanen“), die auf Selbständigkeit aus war. Und
wahrhaftig  vermochten  sie  es,  in  ihren  Bildern  glaubhaft
einigen  Grundlinien  dessen  nachzuspüren,  was  just  die
finnische Besonderheit ausmacht. Dabei entstand eine angenehm
unaufgeregte  Kunst,  die  so  gar  nicht  imponieren  will  und
niemals auftrumpft.
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Akseli  Gallen-Kallela:
„Gewitterwolken“  (1897).
(Serlachius-Stiftung/Gustav-
Lübcke-Museum)

Die Einsamkeit und schier endlose Weite der nordischen Natur
mit ihren Wäldern und Seen war das bevorzugte Feld derartiger
Erkundungen, zumal auch in den langen harten Wintern. Sagt man
manchen  Sprachen  nach,  sie  hätten  etliche,  fein
differenzierende Begriffe für Schnee und Eis, so findet man
derlei Vielfalt ebenso in den Bildern finnischer Maler.

Hie und da dringen die Maler mit ihren Schneebildern gar schon
unversehens in die Gefilde der Abstraktion vor. Die große
Leere der größtenteils noch wirklich unberührten Landschaften
kann  ebenso  Beglückung  wie  Melancholie  hervorrufen.  Welche
Stille solche Bilder atmen – und wie verhalten die Farben
sind! Doch den finnischen Frühlingsbildern merkt man an, wie
sehnsüchtig man dort droben auf die Blüte gewartet hat. Auch
nicht nur nebenher: Ein Seitenblick zeigt, dass auch das Genre
der Sauna-Bilder zur finnischen Identitätsfindung beitrug.
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Akseli  Gallen-
Kallela: „Frühling“
(1902).
(Serlachius-
Stiftung/Gustav-
Lübcke-Museum)

Rund 70 Tafelbilder hat man in Hamm beisammen, die so bislang
nur in Stockholm und Paris zu sehen waren. Eigentlicher Hort
dieser  Fülle  ist  die  finnische  Gösta  Serlachius  Stiftung,
deren  Kunstschätze  seinerzeit  von  der  Industriellenfamilie
Serlachius  (Forstwirtschaft  und  Papierfabriken)  erworben
wurden. Heute gilt das Konvolut als finnisches Nationalerbe
und wird sonst allenfalls vereinzelt ausgeliehen.

Die Familie Serlachius unterstützte auch einen befreundeten
Künstler, der seinen ursprünglich schwedisch lautenden Namen
zu Akseli Gallen-Kallela finnisierte. Seine Bilder ragen, wie
sich  beim  Rundgang  mehrmals  zeigt,  mit  ihrer  vielfältig
delikaten Malweise aus der ohnehin sehenswerten Schau (mit nur
wenigen Schwachpunkten) noch einmal deutlich heraus.

Wäre Gallen-Kallelas Name bei uns bekannter, hätte man seine
Werke durchaus in einer Einzelausstellung zeigen können, so
aber  ist  die  allgemeiner  gehaltene  „Sehnsucht  Finnland“
natürlich  zugkräftiger.  Sein  geheimnisvoll  symbolistisch

http://www.revierpassagen.de/32912/diese-weite-diese-stille-sehnsucht-finnland-im-hammer-gustav-luebcke-museum/20151029_1227/akseli-gallen-kallela_fru%cc%88hling_1902_03jpg-2


aufgeladenes  Bild  „Symposion“  (1894)  zeigt  beim
Künstlertreffen in der Kneipe auch den berühmten finnischen
Komponisten Jean Sibelius, es vereint mehrere Stilrichtungen
und  erinnert  in  einer  Partie  gar  schon  an  die  zur
Kenntlichkeit verzerrenden Darstellungen eines George Grosz.

Und  weiter:  Vor  Gallen-Kallelas  grandioser  karelischer
„Landschaft in Kuhmo“ kann man lange schweigend und schwelgend
verweilen,  sein  Bild  „Gewitterwolken“  (1897)  erweist  sich
gleichfalls als famose Naturdarstellung. Das in der Fabrik
angesiedelte,  realistische  Porträt  des  Industriellen  Adolf
Serlachius (1887) gemahnt nahezu an Adolph von Menzel. „Matti,
der Luchsjäger“ (1905) zeigt einen kernigen Mann, der für den
idealtypischen  Finnen  schlechthin  gestanden  haben  mag.  Ein
Mädchenbildnis  von  1895/96  ist  hingegen  ein  Inbild  der
Traurigkeit  und  wohl  das  bewegendste  Stück  der  ganzen
Ausstellung. Kurzum: Dieser Künstler kann auch im europäischen
Vergleich mit seinen Zeitgenossen bestehen.

Hugo Simberg: „Tanz auf dem
Anleger“  (1903).
(Serlachius-Stiftung/Gustav-
Lübcke-Museum)

Um  wenigstens  ein  paar  weitere  Namen  zu  nennen:  Albert
Edelfelt, der auch noch für bildnerische Huldigungen an die
russische Zarin einsteht, besticht mit einem hintergründigen
Hafenstück  und  dem  Bildnis  eines  strickenden  Mädchens,
irritiert  heutige  Gemüter  freilich  mit  einer  „Gitane“
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(„Zigeunerin“). Doch Vorsicht! 1881 war ein solches Motiv noch
längst nicht als Massenware diskreditiert. Dann wieder die
unentrinnbaren  Blickfänge:  Hugo  Simbergs  eigentümlich
verhalten  leuchtendes  Tanzbild  auf  einer  Seebrücke,  Victor
Westerholms Robbenjäger…

Dass die Bilder auch schon in Paris zu sehen waren, ergibt
übrigens auch speziellen Sinn, manche sind damit gleichsam an
den  Ort  ihrer  Inspiration  zurückgekehrt.  Denn  zahlreiche
finnische Künstler gingen ab 1880, wie ihre Kollegen aus ganz
Europa, in die Weltkunstmetropole Paris, um dort Strömungen
wie  Realismus  oder  Impressionismus  und  das  Phänomen  der
Freilichtmalerei kennen zu lernen. In der Hammer Schau lassen
sich zudem die finnischen Anfänge einer flächigen Malweise und
kubistischer Formfindung studieren.

Albert  Edelfelt:  „Am
Ankerplatz  in  Kopenhagen“
(1890).  (Serlachius-
Stiftung/Gustav-Lübcke-
Museum)

Die Ausstellung zeugt überdies von einer weiteren Besonderheit
in der finnischen Kunst. Wie damals nirgendwo sonst, haben
Frauen die Entwicklung mitbestimmt. Zwar waren sie anfangs auf
den häuslichen Kreis und somit überwiegend auf Kinderbilder
eingeschränkt, doch schon relativ früh haben sie dann mehr als
die  Hälfte  aller  Kunstpreise  erhalten  und  zwischenzeitlich
auch die Mehrheit in den (vergleichsweise spät gegründeten)
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finnischen Kunstakademien gestellt. Beispielhafte Bilder, etwa
von Maria Wiik und – noch eindrücklicher – Helene Schjerfbeck,
lassen ahnen, welche Begabungen da am Werk gewesen sind.

Jammerschade nur, dass diese Ausstellung, die auch weitere
Anreisen lohnt, nicht durch einen Katalog bewahrt wird.

„Sehnsucht  Finnland“.  Gustav-Lübcke-Museum,  Hamm,  Neue
Bahnhofstraße 9. Bis zum 20. März 2016. Geöffnet Di-Sa 10-17
Uhr, So 10-18 Uhr. Eintritt 9 Euro (ermäßigt 7 Euro). Kein
Katalog. Weitere Infos: www.museum-hamm.de

http://www.museum-hamm.de

