
Aufbruch zu einer Landpartie
führt  in  die  Schrecken  des
Ersten  Weltkrieges  –  Jean
Cocteaus  Roman  „Thomas  der
Schwindler“
geschrieben von Theo Körner | 30. September 2018
Wenn eine Reisegruppe Kekse, Orangen und Likör einpackt, dann
wird es sich wohl um Proviant für eine Landpartie handeln,
möchte  man  meinen.  Doch  die  edel  gekleideten  Frauen  und
Männer,  die  da  im  Paris  des  Jahres  1914  die  Kisten
entsprechend  gefüllt  haben  und  sich  auf  den  Weg  machen,
verfolgen ganz andere Absichten.

Ihr  Ziel  ist  die  Stadt  Reims  oder  anders  gesagt:  die
französische Front. Sie wollen den verwundeten Soldaten helfen
und (wenn möglich) die Kämpfe aus nächster Nähe verfolgen. In
den Lazaretten angekommen, treffen sie aber auf eine Welt, mit
der  sie  nun  überhaupt  nicht  gerechnet  haben  und  die  ihr
Vorstellungsvermögen übersteigt. Verstörende Szenen wie diese
prägen den Roman „Thomas der Schwindler“, den der Regisseur,
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Maler und Schriftsteller Jean Cocteau (1889-1963) im Jahr 1923
verfasst hat.

Der Manesse-Verlag hat das Werk in einer ansprechenden Edition
als Neuübersetzung herausgegeben und bietet mit einem Nachwort
von  Iris  Radisch,  einem  Anmerkungsapparat  und  einer
editorischen Notiz einige Verständnishilfen. Das Buch weist
eine ganze Reihe biographischer Züge des Autors auf. Für Iris
Radisch war Cocteau ein Dichter, der in der Zeit des noch
jungen 20. Jahrhunderts dem „Typ des Künstler-Dandy zu neuem
Glanz“ verholfen habe.

Cocteaus  Roman  beruht  auf  realen  Begebenheiten.  Historisch
belegt sind seine Besuche zusammen mit weiteren Mitgliedern
der feinen Gesellschaft an der Front. Er verarbeitet seine
eigenen Erlebnisse mit dem Krieg, wobei er selbst überhaupt
kein Soldat war, sondern für untauglich befunden wurde. Er
hatte sich freiwillig zum Dienst gemeldet.

Und so erzählt Cocteau von einem jungen Mann, der schon bei
der Angabe seines Alters und seiner Herkunft schwindelt, um
besser dazustehen. Als Neffe eines bekannten Generals gibt er
sich aus. Denn nur so, davon ist er überzeugt, wird es ihm
gelingen, zur Front und zu den Verletzten durchzukommen.

Aber  spätestens,  als  der  junge  Thomas  die  Schützengräben
besuchen  darf,  werden  ihm  die  Schrecken  des  Krieges
überdeutlich vor Augen geführt. Dem jungen Mann erscheint es
ähnlich zu ergehen wie seinem literarischen Vater, der zu
Beginn  des  Krieges  zunächst  einen  Waffengang  ungleich
spannender  fand  als  Langeweile  und  Tristesse  des  Alltags.
Daran konnten auch die Aussichten auf amouröse Abenteuer und
Liebeleien,  die  der  Kontakt  zu  adeligen  Frauen  versprach,
nicht wirklich etwas ändern.

Jean Cocteau, der unter anderem mit Pablo Picasso, Charlie
Chaplin, Edith Piaf und Marcel Proust befreundet war, führt
mit dem Buch keine laute Klage gegen den Krieg, allein die



Beschreibungen  der  Realität  reichen  aus,  um  die
Unmenschlichkeit und die Brutalität zum Ausdruck zu bringen.
Denn was Krieg eigentlich bedeutet, das wusste die kleine
Reisegruppe  wahrlich  nicht,  als  sie  meinte,  mit  einigen
Lebensmitteln die Not lindern zu können.

Jean  Cocteau:  „Thomas  der  Schwindler“.  Roman.  Aus  dem
Französischen neu übersetzt von Claudia Kalscheuer. Manesse
Verlag, 192 Seiten, 20 Euro.

Bürgerinitiative  peilt
ehrgeiziges  Ziel  an:  Altes
Dortmunder  Rathaus  soll
wieder aufgebaut werden – der
jetzige  Sachstand  und  ein
Gespräch dazu
geschrieben von Bernd Berke | 30. September 2018
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Virtuelle Rekonstruktion der Platz-Situation am Alten
Markt (Südseite) in Dortmund, Zustand im Jahre 1909. Von
links nach rechts sind folgende Gebäude zu sehen: die
Krone am Markt, das Haus zum Spiegel, das alte Rathaus
und die damalige Sparkasse/Bibliothek. Zwischen Rathaus
und  Sparkasse  mündet  die  Balkenstraße  in  den  Markt.
Heute befindet sich an der Stelle von Krone, Spiegel und
Rathaus der Kronenkomplex. (© Christopher Jung / Link
zur  Lizenz:
https://creativecommons.org/licenses/by/4.0/)

Ein paar prominente Beispiele: Vor Jahr und Tag wurde die
Dresdner  Frauenkirche  restauriert.  Die  Berliner  ziehen  ihr
monumentales Stadtschloss wieder hoch. Und ganz aktuell: Am
kommenden  Wochenende  feiert  Frankfurt  die  Wiedergeburt  von
Teilen  seiner  Altstadt,  welche  einen  höchst  reizvollen
Kontrast zur Skyline der Bankentürme bildet.

Alle  drei  urbanen  Schauplätze  konnten  auf  bundesweite
Ausstrahlung  rechnen  und  haben  in  interessierten  Kreisen
weithin Anteilnahme geweckt. Das kann man von entsprechenden
Bestrebungen  im  Ruhrgebiet  bislang  leider  nicht  behaupten.
Aber vielleicht ändert sich das jetzt.
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Facebook-Gruppe mit fast 450 Mitgliedern

Denn nun regt sich etwas im Revier: In Dortmund blühen Träume
von  einem  Wiederaufbau,  der  freilich  noch  mindestens  in
mittlerer Ferne liegen dürfte. Immerhin hat sich schon vor
Jahren eine Facebook-Gruppe formiert, die jetzt so richtig
Fahrt aufnimmt, inzwischen fast 450 Mitglieder hat und erste
Treffen organisiert. Nennen wir es mal den Beginn einer neuen
Bürgerinitiative.

Ziel ist vor allem die Wiedererrichtung des (zumindest im
deutschen Sprachraum) ältesten steinernen Rathauses nördlich
der  Alpen.  Dieser  Rückgriff  auf  die  stolze  Historie  der
einstigen Freien Reichsstadt und Hansestadt Dortmund könnte,
sofern architektonisch gelingend, wahrhaftig ein Zeichen des
Aufbruchs sein. Bevor jemand fragt: Ja, gewiss, Dortmund hat
auch noch ein paar andere Sorgen. Das spricht aber keineswegs
gegen einen solchen Wiederaufbau.

Anno 1241 erstmals urkundlich erwähnter Bau

Kurzer Blick in die Geschichte: Das ursprünglich romanische
Dortmunder  Rathaus  wurde  1241  erstmals  urkundlich  erwähnt,
1348 war Kaiser Karl IV. hier zu Besuch. Das Rathaus nahm
durch  die  Jahrhunderte  immer  wieder  andere  Gestalt  und
wechselnde Funktionen an. Am 11. August 1899 wurde das nach
Plänen von Stadtbaurat Friedrich Kullrich gründlich erneuerte,
aber substanziell immer noch historische Rathaus eingeweiht –
von  Kaiser  Wilhelm  II.,  der  damals  zur  Eröffnung  des
Dortmunder Hafens und des Dortmund-Ems-Kanals in die Stadt
kam.

https://de.wikipedia.org/wiki/Altes_Rathaus_(Dortmund)


Das Alte Rathaus aus einer
anderen  virtuellen
Perspektive:  Blick  vom
Hellweg  zum  Markt  und  zum
Rathaus. Links angeschnitten
das heute noch existierende
Herbrecht’sche  Haus  von
1906. (© Christopher Jung /
Link  zur  Lizenz:
https://creativecommons.org/
licenses/by/4.0/

Ein Wiederaufbau könnte den Zustand von 1909 aufgreifen, der
recht gut dokumentiert ist. Betrüblich genug: Nach dem Zweiten
Weltkrieg hätte das historische Gebäude mit gutem Willen und
einiger  Anstrengung  gerettet  werden  können  (die  andere
Westfalenmetropole  Münster  hat’s  mit  dem  Prinzipalmarkt
vorgemacht), doch das Alte Rathaus zu Dortmund wurde 1955
komplett abgerissen. Heute steht – an der Südseite des Alten
Marktes – ungefähr an jener Stelle das Karstadt-Sporthaus.

In den 1970er Jahren gab es schon einmal eine Initiative zum
Wiederaufbau, die jedoch damals politisch nicht dauerhaft 
mehrheitsfähig war.

Gespräch mit dem Initiator Björn Wrocklage

Und  wie  geht  es  jetzt  weiter  mit  dem  ehrgeizigen  neuen
Projekt? Dazu ein (via Facebook-Messenger geführtes) Gespräch
mit  dem  Dortmunder  Björn  Wrocklage  (35),  Student  der
Raumplanung und einer der Initiatoren der erwähnten Facebook-
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Gruppe:

Frage: Wie sehen Sie derzeit die Chancen auf Verwirklichung
eines solch ambitionierten Wiederaufbau-Projekts?

Björn Wrocklage: Ich sehe gute Chancen auf eine Verwirklichung
unserer  Ideen.  Andere  Städte  wie  Berlin,  Potsdam  oder
Frankfurt zeigen, dass Rekonstruktionen möglich sind. Auch die
vielen positiven Rückmeldungen aus der Bürgerschaft zeigen,
dass unsere Idee auf große Zustimmung stößt. Es handelt sich
beim  Dortmunder  Rathaus  um  das  älteste  steinerne  Rathaus
Deutschlands.  Eine  (nicht  repräsentative)  Umfrage  der
Dortmunder  Ruhr  Nachrichten  ergab  eine  rund  85-prozentige
Zustimmung zu den Plänen. Die Dortmunder hätten ihr Altes
Rathaus schon gerne wieder zurück.

Finanzierung vor allem durch Spenden

Wie könnte das Ganze finanziell auf die Beine gestellt werden?
Mit anderen Worten: „Wer soll das bezahlen?“

Wrocklage:  Der  Wiederaufbau  des  Alten  Rathauses  soll  aus
Spenden finanziert werden. Dies war auch bei der Dresdner
Frauenkirche oder dem Berliner Schloss der Fall. Schon bei der
großen  Restaurierung  des  Alten  Rathauses  durch  Friedrich
Kullrich  1899  wurde  die  Hälfte  der  Kosten  durch  Spenden
wohlhabender Dortmunder finanziert.

Glauben Sie denn, dass das (finanzkräftige) Bürgertum in und
um Dortmund mit dem in Frankfurt oder Berlin mithalten kann?

Wrocklage: Ich fürchte, dass wir mit diesen Städten nicht
mithalten können. Aber auch durch viele kleine und mittlere
Spenden könnten wir die notwendige Summe zusammenbekommen.

Ideal wäre ein Gebäude-Ensemble an historischer Stelle

Kann denn das Rathaus (und eventuell weitere Bauten) überhaupt
am angestammten historischen Ort wieder errichtet werden?



Wrocklage: Diese Chance besteht. Unser Konzept sieht einen
gleichzeitigen  Wiederaufbau  des  Alten  Rathauses,  der
historischen Krone am Alten Markt und des Hauses zum Spiegel
vor, womit an der historischen Stelle ein kleines Ensemble
entstehen  könnte.  Es  wäre  auch  deshalb  möglich,  weil  die
historische Fluchtlinie ca. 5 Meter weiter südlich lag. Man
könnte  daher  auch  ohne  großen  Aufwand  die  historischen
Fassaden vor dem derzeitigen Komplex Krone am Markt wieder
aufbauen.

Müsste  dafür  nicht  Karstadt  Platz  machen?  Und  könnte  die
Fusion  Kaufhof/Karstadt  in  dieser  Hinsicht  für  Bewegung
sorgen?

Wrocklage:  Das  Karstadt  Sporthaus  kann  an  seiner  jetzigen
Stelle stehen bleiben, da das Rathaus nicht auf dem Gelände
des Karstadt Sporthauses stand. An dieser Stelle stand einst
die  Bibliothek.  Soweit  ich  weiß,  hat  Karstadt  einen
langfristigen  Mietvertrag.  Ob  das  Karstadt  Sporthaus
mittelfristig in das Kaufhof-Gebäude zieht, vermag ich nicht
einzuschätzen. Sehr langfristig könnte man an dieser Stelle
auch über eine kleinteiligere Bebauung nachdenken, die sich
dem dann rekonstruierten Alten Rathaus anpasst. Aber da reden
wir über einen Zeitraum von 30 oder mehr Jahren.

Vorgeblendete Fassade oder komplette Rekonstruktion?

Wäre  es  denkbar,  dass  angesichts  der  beengten
Platzverhältnisse  nur  eine  historische  Fassade  vorgeblendet
wird und sich dahinter ein völlig normales „modernes“ Gebäude
verbergen wird?

Wrocklage:  Das  könnte  ein  möglicher  Kompromiss  sein,  erst
einmal  nur  die  historischen  Fassaden  vor  die  modernen  zu
blenden. Denn man muss auch bedenken, dass es im jetzigen
Gebäude  bereits  Nutzer  gibt,  die  teils  langfristige
Mietverträge besitzen. Beim Alten Rathaus ist das langfristige
Ziel allerdings eine komplette Rekonstruktion.



Wäre notfalls eine andere als die historische Stelle für den
Wiederaufbau vorstellbar oder würde das alles verfälschen?

Wrocklage: Ein Wiederaufbau wäre auch an einer anderen Stelle
in  der  Innenstadt  denkbar.  Allerdings  favorisieren  wir
inzwischen einen Wiederaufbau an historischer Stelle.

Geschichtsbewusstsein der Einwohner stärken

Sind  in  Ihrer  Facebook-Gruppe  auch  Fachleute  wie  z.  B.
Architekten dabei?

Wrocklage: Unter unseren Gruppenmitgliedern befinden sich auch
Architekten  und  Stadtplaner,  die  ihren  fachlichen  Input
einbringen. Viele von uns sind überdies sehr an der Dortmunder
Stadtgeschichte interessiert und bringen ein großes Fachwissen
mit. Eine der ersten Maßnahmen unserer Initiative war es, den
Wikipedia-Artikel  zum  Alten  Rathaus  zu  vervollständigen.
Überhaupt wollen wir das Geschichtsbewusstsein der Dortmunder
stärken.  Hier  haben  wir  schon  einige  Ideen,  über  die  ich
leider noch nichts Genaueres erzählen kann.

Welche Funktion könnte ein wiederaufgebautes Rathaus haben?
Könnte es als Museum oder Archiv dienen?

Wrocklage: Dazu gibt es noch keine Festlegungen. Vieles ist
denkbar  und  möglich.  Eine  museale  Nutzung  mit  einer
Dauerausstellung über die Hansezeit in Dortmund wäre genauso
möglich wie eine gastronomische Nutzung oder etwa eine Nutzung
durch die Stadt Dortmund selbst, etwa als Repräsentationsort
für Empfänge oder als Standesamt.

Bald Dialog mit dem Immobilienbesitzer aufnehmen

Wie sieht das weitere Vorgehen in näherer Zukunft aus? Sie
streben offenbar eine Vereinsgründung an – und außerdem?

Wrocklage:  Wir  arbeiten  an  einer  Vereinsgründung,  die
wahrscheinlich  im  Frühjahr  2019  stattfinden  wird.  Danach
werden wir sowohl in der Politik als auch in der Gesellschaft



für unsere Idee werben und Spenden sammeln. Auch konkrete
Pläne für den Wiederaufbau müssen dann entwickelt werden.

Noch  vor  der  Vereinsgründung  wollen  wir  allerdings  das
Gespräch mit dem Besitzer der Immobilie suchen, da das ganze
Projekt nur mit dessen Zustimmung realisiert werden kann. Ich
meine das Dortmunder Immobilienunternehmen, dem die Krone am
Markt  sowie  das  Karstadt-Sporthaus  gehören.  Wir  wollen
möglichst rasch mit diesem Unternehmen ins Gespräch kommen.

Bestehen schon Kontakte in den „politischen Raum“?

Wrocklage:  Mit  einigen  Politikern,  die  der  Idee  positiv
gegenüberstehen, gab es bereits Kontakte. Mehr kann ich dazu
noch nicht sagen.

Erstes Projekt dieser Art im ganzen Ruhrgebiet

Kann die Angelegenheit über Dortmund hinaus Interesse wecken?

Wrocklage: Der Wiederaufbau des Alten Rathauses wird bestimmt
zu bundesweitem Interesse führen. Vielleicht wird es nicht so
stark sein, wie bei der Frauenkirche in Dresden, aber das
Projekt wird sicherlich überregional wahrgenommen, weil es das
erste erfolgreiche Rekonstruktionsprojekt im Ruhrgebiet wäre
und weil das Alte Rathaus als ältestes steinernes Rathaus
nördlich  der  Alpen  ein  besonderer  Bau  ist.  Vielleicht
entstehen  danach  neue  Ideen  für  weitere
Rekonstruktionsprojekte  im  Ruhrgebiet  oder  andere  Projekte
bekommen  neuen  Schwung.  So  gibt  es  auch  in  Essen  eine
Initiative, die sich für den Wiederaufbau des historischen
Rathauses stark macht.

20 Jahre wären ein realistischer Zeitrahmen

Gibt es Planzeichnungen, die schon als erste Grundlage eines
Wiederaufbaus dienen könnten?

Wrocklage:  Die  Originalpläne  sind  nach  unseren  derzeitigen
Informationen  leider  verschollen.  Es  ist  allerdings  durch



vielerlei Fotos und Zeichnungen möglich, auf dieser Grundlage
neue Pläne zu entwickeln.

Welchen  Zeitrahmen  müsste  man  sich  für  die  Realisierung
vorstellen?

Wrocklage: Wenn es nach uns geht, so würden wir lieber heute
als morgen mit dem Wiederaufbau starten. Der ist allerdings
abhängig  von  vielerlei  Faktoren.  Am  wichtigsten  ist  dabei
natürlich die Zustimmung des Immobilienbesitzers. Dann hängt
auch  viel  davon  ab,  wie  schnell  die  notwendige  Summe
zusammenkommt. Es wäre mein persönlicher Traum, in 10 Jahren
fertig zu sein. Andere Projekte zeigen allerdings, dass 20
Jahre wahrscheinlich realistischer sind.

 

Was bleibt, ist schmerzliches
Verlangen:  „Die  Leiden  der
Jungen (Werther)“ im Theater
Oberhausen
geschrieben von Rolf Pfeiffer | 30. September 2018
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Leider nicht die Schlußszene: Lotte und
Werther  (Emilia  Reichenbach  und
Christian  Bayer)  in  Liebe  vereint.
(Foto: Katrin Ribbe/Theater Oberhausen)

Der junge Mann klagt. Schmerzlich ist die Liebe zu der Einen,
die vom ihm Besitz ergriffen hat, sie reißt klaffende Lücken
zwischen Herz und Hirn und Unterleib. Er tänzelt durch den
Bühnenraum,  erklimmt  sehnend  rotierende  Podeste,  entblößt
sich,  hat  diesen  schwärmerischen  Blick,  flirtet  mit  dem
Publikum, spricht die Eine, die er im Parkett wähnt, sehr
vertraulich  an  –  doch  keine  seiner  verzweifelten  Übungen
zeitigt  irgendeinen  Erfolg.  Da  ist  sein  letzter,  oft
wiederholter Satz fast zwingend: „Leute, ich will sterben“.
Oder hat er Lotte gesagt? Angeblich nämlich ist dieser junge
Mann, den Christian Bayer im Theater Oberhausen gibt, Goethes
Werther nachempfunden. Doch da kann man seine Zweifel haben.

Fokussierte Kernkonflikte

„Nach Johann Wolfgang von Goethe“, so das Programmblatt, sei
dieses Stück entstanden. „Die Leiden der Jungen (Werther)“
heißt  es,  zur  Bühnenreife  gebracht  hat  es  Leonie  Böhm,
Jahrgang 1982, die auch Regie führt. Von ihr ist zu lesen,
dass  sie  zu  klassischen  Stoffen  greift,  „um  deren
Kernkonflikte zu fokussieren“. Das ist kein geringer Anspruch.

https://www.revierpassagen.de/80419/was-bleibt-ist-schmerzliches-verlangen-die-leiden-der-jungen-werther-im-theater-oberhausen/20180926_2247/die_leiden_248ckatrin_ribbe


Werther, kleiner hastiger Exkurs, der Titelheld in Goethes
Briefroman, liebte Lotte, die indes mit Albert verlobt und
somit unerreichbar war. Doch kamen sich die beiden schon recht
nahe,  erlebten  schmerzlich  intensiv  den  Gleichklang  ihrer
Empfindungen. Schwärmerische junge Leute waren sie beide, und
ihr Idol, der Dichter Klopstock, dessen Namen sie auf dem
Höhepunkt  seelischer  Nähe  gleich  einer  Beschwörungsformel
feierlich und fest sprachen.

Bühnenmusiker  Johannes  Rieder  als
nagellackierte  Damenhand  (links)
schleppt  Werther  (Christian  Bayer).
 (Foto:  Katrin  Ribbe/Theater

Oberhausen)

Sehr guter Popsong

Idole gibt es nach wie vor, Fixpunkte gemeinsamen Sehnens;
doch müssen es, meint die Regisseurin, wohl nicht unbedingt
Dichter sein. Die emotionssteigernde Wirkung kann auch „ein
sehr guter Popsong“ entfalten, oder derer zwei bis drei.

Damit  kommt  die  dritte  Person  in  dieser  Oberhausener
Geschichte ins Spiel, der Musiker Johannes Rieder. Eigentlich
ist er sogar der Erste auf der Bühne, steht dort schon mit
seiner handlichen Elektroorgel und spielt gefällige Weisen,
während noch das Publikum den Sitzen zustrebt. Er ist, wenn
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man so will, Tröster, Versteher und manchmal auch so etwas wie
der „Sidekick“, wie in einer Talkshow. Vor allem aber spielt
und singt er in den richtigen Momenten die aufwühlenden Songs,
beziehungsweise deutet er sie mit seinem sparsamen Equipment
nur an, was für die Emotionalisierung durchaus ausreichend
ist.

Stark getanzt

Er ist es auch, der sozusagen Lotte ins Spiel bringt, mit der
er  einen  atemberaubend  schnellen,  athletischen  und
gleichzeitig doch ausdrucksstarken Disco-Tanz auf die Bühne
bringt (mit Musik aus dem Off). Er führt sie, so könnte man
mit  Blick  auf  Goethes  Vorlage  vielleicht  sagen,  in  die
Gesellschaft ein, und so steht sie im dritten Teil dieser
streng  chronologisch  strukturierten
Anderthalbstundenproduktion bald schon recht alleine da und
schmachtet ihren Werther an. Die Bilder gleichen sich, alles
würde sie geben, erhält aber kein Feedback. Lotte, gespielt
von Emilia Reichenbach, schickt Luftküsse ins Publikum, wo der
Geliebte vermeintlich sitzt, klagt und jammert, wie gehabt,
streckt  ihren  schönen  Hintern  lockend  vor,  entblößt  sich
zunächst teilweise, dann ganz, fordert voll konkurrenzhafter
Wut eine imaginierte Frau im Zuschauerraum auf, wegzugehen
(„Warum sitzt die da?“), und so fort, und so fort. Es zieht
sich etwas.



Von  links:  Musiker  Johannes  Rieder,
Christian  Bayer  (unscharf)  und  Emilia
Reichenbach.  (Foto:  Katrin  Ribbe/Theater
Oberhausen)

Ein Bier

Die zärtlichen Umarmungen von Werther und Lotte in einigen
späten Bildern, die es dann endlich doch noch gibt, wirken
wenig  glücklich  und  könnten  möglicherweise  auch  als
Sehnsuchts-phantasie  verstanden  werden.  Schließlich  ist  nur
noch der Musikus präsent, der, warum auch immer, mit nerviger
Piepsstimme etwas über Liebe, Nähe, Berührungen erzählt. Dann
geht er mit einem Zuschauer aus der zweiten Reihe ein Bier
trinken, und das Stück ist aus.

Tragische Dimensionen fehlen

Was  bleibt?  „Sie  konnten  beisammen  nicht  kommen“  wie  die
beiden Königskinder im Volkslied, traurig, traurig. Doch wäre
neben  der  schieren  Emotion  etwas  mehr  Klärung  des
Sachverhaltes willkommen gewesen. So blieb die Bezugnahme auf
Werther  recht  beliebig,  mit  leichten  Veränderungen  hätte
beispielsweise auch „Romeo und Julia“ zur Vorlage getaugt. In
Goethes „Werther“ indes, nur leise sei es angedeutet, gibt es
doch  einige  weitere  tragische  Dimensionen,  die  diese
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Oberhausener Produktion schlicht auslässt. Dabei ist das Stück
mit  seinem  Leiden  an  der  Welt  (nicht  nur  in  der  Liebe)
bekanntlich auch heute noch in hohem Maße jugendkompatibel,
taucht immer wieder auf Spielplänen auf.

Bemerkenswerter Schauspieler

Im Spiel Christian Bayers deutet sich die Komplexität der
Verzweiflung  einige  Male  an,  aber  das  ist  eher  das
darstellerische  Verdienst  dieses  bemerkenswerten  jungen
Mannes. Er hat wohl den größten Anteil daran, dass dieser
Oberhausener  Abend,  wiewohl  thematisch  dünn,  als
unterhaltsames Schauspielertheater in Erinnerung bleibt, das
dankenswerterweise  ganz  ohne  Video-Einsatz  oder  Ähnliches
auskommt  (Ausstattung:  Zahava  Rodrigo,  Kostüme:  Magdalena
Schön, Helen Stein). Das Premierenpublikum spendete naturgemäß
begeisterten Beifall.

Termine:  29.9.,  30.9.,  10.10.,  27.10.,  7.12.2018,
11.1.2019
www.theater-oberhausen.de

 

Stilles  Heldentum  in
finsteren  Zeiten  –  Erich
Hackls  bewegender  Recherche-
Bericht „Am Seil“
geschrieben von Frank Dietschreit | 30. September 2018
Seit der ehemalige Lehrer und Lektor Erich Hackl 1987 mit der
Erzählung  „Auroras  Anlass“  als  Schriftsteller  debütierte,
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wächst das literarische Werk des Autors langsam aber stetig
an.  Seine  in  über  25  Sprachen  übersetzten  Romane  und
Erzählungen werden von der Kritik regelmäßig gelobt und mit
Preisen bedacht. Trotzdem ist dem in Wien und Madrid lebenden
Schriftsteller  der  ganz  große  Durchbruch  in  die  Liga  der
Bestseller-Autoren – leider – nie so recht gelungen.

Sein neues Buch trägt den Titel „Am Seil.
Eine  Heldengeschichte“.  Es  geht  um  den
authentischen  Fall  einer  gefährlichen
Lebensrettung,  über  der  viele  Jahre  der
Mantel des Schweigens lag: Denn der Retter
– der Handwerker Reinhold Duschka – war bis
zu seinem Tode 1993 der Meinung, er habe
nur seine menschliche Pflicht getan; und
die Geretteten (die Jüdin Regina Steinig
und ihre Tochter Lucia) wollten nach dem
Krieg lieber verdrängen als sich erinnern.

Vor dem Vernichtungslager bewahrt

Doch irgendwann war der Wunsch von Lucia einfach zu groß, den
passionierten  Bergsteiger  und  wortkargen  Handwerker  zu
würdigen und dem Autor Erich Hackl in allen Einzelheiten zu
berichten: wie Duschka es schaffte, sie und ihre Mutter von
1941 bis 1945 vor der Deportation ins Vernichtungslager zu
bewahren; wie sie zu dritt an ein unsichtbares Seil gebunden
waren und dann mit Glück und Vertrauen überlebten.

Hackl berichtet, was Lucia ihm über die Lebensrettung erzählt
hat,  er  befragt  Bekannte,  Verwandte,  Freunde,  macht  die
Widersprüche  in  den  Erinnerungen  deutlich  und  füllt  die
Leerstellen  der  Geschichte  mit  eigenen  Vermutungen:  so
entsteht  ein  literarisches  Puzzle  über  stilles  Heldentum,
Moral und Menschlichkeit.

Vier Jahre lang im gefährlichen Versteck
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Als  der  Abtransport  in  die  Vernichtungslager  bevorsteht,
tauchen Regina und Lucia in die Illegalität ab und finden bei
Reinhold Unterschlupf: in seiner Werkstatt hausen sie vier
Jahre lang, immer in der Gefahr, von Kunden, die bei ihm aus
Kupfer, Messing und Zink gefertigte Gegenstände kaufen wollen,
als Juden erkannt und denunziert zu werden. Nur selten trauen
sie  sich  zu  einem  kleinen  Spaziergang  ins  Freie.  Als  die
Werkstatt  kurz  vor  Kriegsende  ausgebombt  wird,  besorgt
Reinhold einen neuen Unterschlupf und versorgt die beiden mit
Nahrung, Kleidung und Büchern.

Nach dem Krieg: Traum vom „normalen Leben“

Als der Krieg vorbei ist, versucht jeder, in ein normales
Leben zurück zu finden: Reinhold heiratet eine Musikerin und
wird kaum je ein Wort über die Ereignisse verlieren, schon
weil er fürchtet, dass im notorisch antisemitischen Österreich
Bergkameraden und Kunden sich von ihm abwenden könnten. Regina
wird jahrelang darum kämpfen müssen, ihre Arbeitsstelle als
Chemikerin in einer Klinik wieder zu bekommen. Erst mit 91
lässt sich Reinhold überreden, seine Heldentat öffentlich zu
machen  und  erklärt  sich  bereit,  von  der  Gedenkstätte  Yad
Vashem  als  „Gerechter  unter  den  Völkern“  ausgezeichnet  zu
werden.

Es ist ein Glücksfall akribischer Recherche und literarischer
Fantasie,  wie  Erich  Hackl  diese  fast  vergessene
Heldengeschichte  rekonstruiert  und  uns  davon  erzählt:  ohne
jeden moralischen oder politischen Zeigefinger; ganz so, als
wäre Zivilcourage das Normalste von der Welt.

Erich  Hackl:  „Am  Seil.  Eine  Heldengeschichte.“  Diogenes,
Zürich. 118 Seiten, 20 Euro.



Unbewusstes  aus  der
Dunkelkammer  –  Bilder  des
deutschen  Surrealisten  Edgar
Ende in Haus Opherdicke
geschrieben von Rolf Pfeiffer | 30. September 2018

„De Profundis“ (1951) ist das Titelbild der Ausstellung
(Foto: Michael Ende Erben/VG Bild-Kunst, Bonn 2018)

„Der  gefesselte  Sturm“  ist  eins  der  letzten  Bilder  Edgar
Endes.  1965  entstanden,  zeigt  es  ein  rotes,  mit  Seilen
gespanntes Tuch, in dem sich ein Gesicht abdrückt. Und das
Gesicht vergießt Tränen. Ist dies vielleicht die Ahnung des
nahenden Todes, ist es die Trauer darüber, dass das kranke
Herz (Ende starb an einem Herzinfarkt) nicht mehr stürmen
kann? Eine Antwort hätte man von dem Künstler, dessen Werke
jetzt  in  Haus  Opherdicke  zu  sehen  sind,  vermutlich  nicht

https://www.revierpassagen.de/80339/unbewusstes-aus-der-dunkelkammer-bilder-des-deutschen-surrealisten-edgar-ende-in-haus-opherdicke/20180924_0923
https://www.revierpassagen.de/80339/unbewusstes-aus-der-dunkelkammer-bilder-des-deutschen-surrealisten-edgar-ende-in-haus-opherdicke/20180924_0923
https://www.revierpassagen.de/80339/unbewusstes-aus-der-dunkelkammer-bilder-des-deutschen-surrealisten-edgar-ende-in-haus-opherdicke/20180924_0923
https://www.revierpassagen.de/80339/unbewusstes-aus-der-dunkelkammer-bilder-des-deutschen-surrealisten-edgar-ende-in-haus-opherdicke/20180924_0923
https://www.revierpassagen.de/80339/unbewusstes-aus-der-dunkelkammer-bilder-des-deutschen-surrealisten-edgar-ende-in-haus-opherdicke/20180924_0923/edgar-ende-reproduktion


erhalten.  Alles  sei  in  den  Bildern,  pflegte  er  den  nach
Deutung fragenden Betrachtern für gewöhnlich zu bescheiden.

Edgar  Ende,  übrigens  der  Vater  des  wesentlich  populäreren
Kinderbuchautors Michael Ende („Momo“, „Jim Knopf“), gehört zu
den wenigen surrealistischen Malern Deutschlands. Schon frühe
Arbeiten wie „Die aus der Erde Kommenden“ von 1931 weiten die
Szene  ins  bedrohlich  Unwirkliche.  Gewiss  ist  in
Vorkriegsarbeiten wie dieser noch expressionistisches Pathos
zu entdecken, doch es dominiert nicht.

Schon der junge Ende arbeitete mit tiefstehendem Licht und
magisch überdehnter Räumlichkeit, weshalb man frühe Arbeiten
bei flüchtigem Hinsehen auch seinem berühmten italienischen
Kollegen Giorgio di Chirico zuordnen könnte. Über persönliche
Kontakte zur französischen surrealistischen Szene ist jedoch
nichts  bekannt,  ebenso  nichts  über  Kontakte  zu  dem  fast
einzigen bedeutenden, aus Deutschland stammenden Surrealisten
Max Ernst, der jedoch schon in den 20er Jahren nach Frankreich
übersiedelte.

Frühwerk: „Die aus der Erde
Kommenden  (Auferstehung)“
von 1931 (Foto: Michael Ende
Erben/VG  Bild-Kunst,  Bonn
2018)

1945 ging es weiter
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Nach frühen beruflichen Erfolgen und ersten Verkäufen geriet
Ende  ins  Visier  der  Nazis.  1936  wurde  er  als  „entartet“
abgestempelt, Malen und Materialeinkauf wurden ihm verboten,
Bilder von ihm, die bereits im Münchner Lenbachhaus hingen,
wurden abgehängt.

Ende hielt sich an das Malverbot, war fünf Jahre lang Soldat –
und  machte  1945  genau  da  weiter,  wo  er  in  der  Nazizeit
aufgehört  hatte.  Sein  Oeuvre  ist  von  einer  geradezu
frappierenden Bruchlosigkeit, allerdings sind die Farben nun
etwas kräftiger.

Monströse Wesen

Monströse Wesen wie die „Löwenengel“ bevölkern Endes Bilder,
Tauben, deren Flügel menschliche Hände sind, überflattern eine
Taucherglocke, ein Mann in roter Jacke schießt mit dem Gewehr
auf  Apothekerwaagen,  die  vor  düsterer  Sturmhimmelskulisse
dahinfliegen:  Wie  entwickelte  dieser  Surrealist  seine
Phantasien in einer Zeit, in der zumal im Westen Deutschlands
abstrakte  Kunst  als  das  Nonplusultra  galt  und  Figuratives
schnell  als  gestrig  abgetan  wurde?  Nun,  er  ging,  ganz
bescheiden,  in  die  Dunkelkammer.

Noch ein Frühwerk: „Fragmente“ von
1936 (Foto: Michael Ende Erben/VG
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Bild-Kunst, Bonn 2018)

Zettelkasten

Hier,  in  einer  dunklen  Kammer,  in  Abwesenheit  jeglichen
visuellen Reizes, wartete der Künstler auf Ideen. Sie strömten
offenbar in reicher Zahl, und unter dem sparsamen Licht einer
Taschenlampe  skizzierte  Ende  Ideen,  Eingebungen,
„Gedankenblitze“  auf  bereitliegenden  Zetteln.

Ein besonderer Schatz in der Ausstellung, die Kurator Arne
Reimann  in  Haus  Opherdicke  mit  viel  Feingefühl  für  diese
singuläre  Künstlerpersönlichkeit  zusammengestellt  hat,  ist
deshalb  Edgar  Endes  Zettelkasten  mit  etlichen  hundert
Dunkelkammerskizzen. Wieder im Hellen zog mal er selbst, mal
seine sehr viel jüngere Frau Lotte Schlegel ein Zettelchen,
und dann entstand nach der skizzierten Idee vielleicht ein
Bild. Ende glaubte, mit seiner Methode im dunklen, gleichsam
lichtentleerten  Raum  Bildideen  aus  dem  „kollektiven
Unbewussten“ zu erreichen, die er seinem schöpferischen Tun
unterlegte.

Flüchtig notiert 

Etliche  Zettel  sind  in  Opherdicke  –  unter  Glas  und  bei
gedämpftem Licht – nun ausgestellt, und es ist nicht eben so,
dass sich Mal um Mal sofort das Meisterwerk zeigte. Einen
Großteil  der  Dunkelkammer-Inspiration  wird  Edgar  Ende  also
wohl im Kopf gespeichert haben, da ist das Papier dann nur ein
Trigger. Doch entscheidend ist ja, was hinten rauskommt.



„Johnnys  ganze  Liebe“  von
1964  (Foto:  Michael  Ende
Erben/VG  Bild-Kunst,  Bonn
2018)

Bald vergessen

Edgar Ende war zu Lebzeiten recht erfolgreich, unter anderem
1948 und 1954 Teilnehmer der Kunstbiennale Venedig und in
seinen letzten Jahren Präsident des Münchner Hauses der Kunst.
Doch das Vergessen setzte bald nach seinem Tod schon ein, und
auch der Versuch seines Sohnes, mit einer großen Ausstellung
in  den  frühen  80er  Jahren  den  Vater  dem  Vergessen  zu
entreißen,  war  nur  von  mäßigem  Erfolg  gekrönt.

Erst in jüngerer Zeit ist wieder ein wachsendes Interesse an
Künstlern jener „verlorenen Generation“ wahrnehmbar, die ihre
„besten Jahre“ durch die Nazi-Herrschaft verloren und zu denen
auch Ende zählt. Vor allem Kunst des gut 20 Jahre älteren Karl
Hofer erzielte in den letzten Jahren große Verkaufserfolge. Er
war zwar kein Surrealist, aber er verwendete die gleichen

https://www.revierpassagen.de/80339/unbewusstes-aus-der-dunkelkammer-bilder-des-deutschen-surrealisten-edgar-ende-in-haus-opherdicke/20180924_0923/ee_johnnys-ganze-liebe


Farben wie Ende, weiß der Kunstsammler Frank Brabant, der
schon etliche Opherdicker Ausstellungen bestückte und von dem
hier jetzt drei Exponate stammen. Immerhin sind diese aus den
30er Jahren, und da gibt es nur ganz wenig, weil Edgar Endes
Münchner Atelier mit all der vielen Kunst darin 1944 einem
britischen Bombenangriff zum Opfer fiel.

Das ist nicht Emma. „Die Angst
der Berge“ (1958) (Foto: Michael
Ende  Erben/VG  Bild-Kunst,  Bonn
2018)

Katalog enthält das Werkverzeichnis

Der Katalog zur Ausstellung schließlich, eine Besonderheit,
umfasst auch das alphabetische Werkverzeichnis der Gemälde,
Gouachen, Grafiken und Zeichnungen. Ende-Experte Axel Hinrich
Murken hat es in drei Jahrzehnten erarbeitet.

„Edgar Ende – Melancholie und Verheißung“
Haus Opherdicke, Dorfstr. 29, Holzwickede
Bis 24.2.2019
Geöffnet Di – So 10:30 – 17:30 Uhr
Eintritt 4 €
Katalog 25 € im Museum, 28 € im Buchhandel
www.kreis-unna.de

https://www.revierpassagen.de/80339/unbewusstes-aus-der-dunkelkammer-bilder-des-deutschen-surrealisten-edgar-ende-in-haus-opherdicke/20180924_0923/edgar-ende-reproduktion-2
http://www.kreis-unna.de


Show der Zweifel: „Die große
Weltverschwörung“  im
Düsseldorfer NRW-Forum
geschrieben von Birgit Kölgen | 30. September 2018
Zweifel sind angebracht. Schon immer war der Sprache nicht zu
trauen.  Was  in  der  Menschheitsgeschichte  als  Tatsache
verstanden wurde, konnte genauso gut ein Märchen sein oder
eine Metapher, getragen von Glauben, Liebe, Hoffnung, Hass.
Heute,  im  Zeitalter  des  digitalen  Zaubers,  lügen  auch
vermeintlich  eindeutige  Abbilder.

Ausstellungsansicht mit Tony
Ourslers Arbeit „N^u 2016″,
einem  sprechenden  Kopf.
(Courtesy  the  Artist  &
Galerie Hans Mayer – Foto:
B.  Babic  /  NRW-Forum
Düsseldorf)

Fotografien und Filme lassen sich so perfekt verändern, dass
niemand  die  Schnitte  bemerkt.  Zugleich  können  sie  sich
ungehemmt im Netz verbreiten – genau wie Behauptungen aller
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Art.  Den  Verschwörungstheorien  sind  keine  Grenzen  mehr
gesetzt.  Im  Düsseldorfer  NRW-Forum  kann  man  mal  darüber
nachdenken, an der Welt verzweifeln und sich doch auch darüber
amüsieren:  „Im  Zweifel  für  den  Zweifel“  heißt  eine  schön
maliziöse Kunstausstellung zum Thema Weltverschwörung.

Atmosphäre  ist  alles,  weiß  der  Hamburger  Kurator  Florian
Waldvogel,  der  diesen  Coup  mit  Forumschef  Alain  Bieber
ausgeheckt hat. Und so spukt es ganz gehörig in der Schau.
Gleich vorne in der Ecke steht ein riesiger flacher Holzkopf
des  amerikanischen  Video-  und  Installationsmeisters  Tony
Oursler  und  flüstert  mit  wechselnden  Mündern  und  einem
beweglichen  Auge  rätselhafte  Dinge.  Was  hat  der  von
Projektionen belebte Kopf gesagt? „I’m coming to the store
now“, er käme jetzt ins Geschäft?

„Habe ich was verpasst?“

Egal, es ist spooky. Das bärtige Gesicht des Mannes scheint
nur  eine  Maske  zu  sein,  hinter  der  sich  allerlei  Wesen
verbergen. Und wenn Sie das Gefühl haben, da stimme etwas
nicht, mag es auch an den Suchscheinwerfern liegen, die, nach
dem Konzept des isländischen Kunstmagiers Olafur Eliasson, die
Besucher  zu  verfolgen  scheinen  („Highlighter“).  Ein  ebenso
einfaches  wie  treffendes  Zeichen  für  die  allgemeine
Verunsicherung, an der auch die wissenschaftliche Welt nichts
ändern  kann,  wie  man  an  der  wandfüllenden  Foto-Collage
„Ideologiekritische Studien“ von Holger Wüst sieht. In einem
Hörsaal  sitzen  nur  noch  Arme,  Handys  und  Laptops,  keine
Gesichter mehr. Die Büsten der Denker liegen zerbrochen am
Boden, dafür wimmelt es von abgedruckten Mails und Chats. An
der Wand entziffert man eine kleine handgeschriebene Notiz:
„Ich war die letzten 30 Tage gesperrt. Habe ich was verpasst?“

Natürlich, man verpasst immer was. Fakten und die von der
Trump-Regierung erfundenen „alternativen Fakten“ fordern die
Wahrnehmung  heraus.  Vieles  bleibt  dennoch  verborgen.  Die
Londoner Kunst- und Forschungsgruppe „Forensic Architecture“



versucht seit der letzten Documenta, die Aufmerksamkeit für
einen  deutschen  Skandal  zu  schärfen.  Wie  das  Team  unter
Leitung von Professor Eyal Weizman mit forensischer Recherche
und einem genauen Tatort-Plan offenbart, hat ein verdeckter
Mitarbeiter  des  Verfassungsschutzes  2006  in  einem  Kasseler
Internetcafé  einem  der  rassistisch  motivierten  NSU-Morde
tatenlos  zugesehen.  Der  Mann  behauptet  bis  heute,  nichts
bemerkt zu haben.

Kakofonie im finsteren Flur

Die Tabellen und Videos zu dem Thema sind allerdings nur für
den  äußerst  geduldigen  und  wissbegierigen  Besucher  zu
entziffern. Eine allzu akademische Arbeit, leider. Ähnliches
gilt für die Arbeit „Hexen 2.0“, in deren Mittelpunkt das Bild
einer Wissenschaftler-Runde bei einer Séance 1953 hängt. Mit
Tarot-Karten und Anspielungen auf die interdisziplinären Macy-
Konferenzen in den USA nach dem Zweiten Weltkrieg wirft die
britische  Künstlerin  Suzanne  Treister  komplexe  Fragen  von
Technologie und Glauben, Macht und Fortschritt auf.

Auf  der  anderen  Seite  des  Erdgeschosses  appelliert  der
Hamburger  Musiker  und  Klangkünstler  Felix  Kubin  zum  Glück
direkt an unsere Sinne. In einem finsteren Flur werden wir von
Geräuschen  überrascht:  Stimmengewirr,  Sprechchöre  und
Musikfetzen. Tatsächlich hat Kubin diese Kakofonie 2002 bei
einer  unangemeldeten  Demonstration  gegen  den
rechtspopulistischen  Innensenator  Schill  vor  dem  Hamburger
Alsterhaus  aufgenommen.  In  kleinen  Gruppen,  teilweise  mit
Weihnachtskappen kostümiert, hatten die Protestler damals die
Polizei  genarrt,  während  eine  Kaufhauskapelle  unverdrossen
weiter Adventslieder spielte.

Ein ganz normaler Männerbund

Nach diesem Kopfkino gibt es noch ein paar reizvolle Seh-
Aufgaben.  Die  in  Köln  lebende  Dokumentarfotografin  Juliane
Herrmann (29) hat sich das Vertrauen der Freimaurer erworben



und  Einrichtungen  sowie  Mitglieder  der  als  überaus  geheim
geltenden  Loge  in  verschiedenen  Ländern  abgebildet.  Ihre
geduldig  geschaffene  Serie  „Man  among  Men“  (Mann  unter
Männern)  ist  auch  ein  Bildband  auf  dem  internationalen
Büchermarkt geworden und offenbart nichts Verschwörerisches.
Es handele sich, versichert die junge Frau, um einen „ganz
normalen Männerbund“ mit humanitärem Hintergrund. Das kann man
glauben oder bezweifeln, die Einschätzung steht jedem frei. An
Trevor  Paglens  nüchterner  Liste  von  hoch  geheimen
amerikanischen  Militäraktionen  („Top  Secret“)  hat  man  auf
jeden  Fall  zu  knacken:  „Combat  Hammer“  oder  „Patriot
Excalibur“  –  das  klingt  nach  nichts  Gutem.

Michael  Schirner  (77),  Professor  für  Kommunikationsdesign,
erfolgreicher Werber, Ehrenmitglied des deutschen Art Director
Clubs  und  Erfinder  künstlerischer  Konzepte,  irritiert  das
Publikum nicht mit Worten, sondern mit großen Fotografien, die
einem  irgendwie  bekannt  vorkommen  und  die  man  doch  nicht
identifizieren kann. Kein Wunder: Schirner hat in dieser Serie
unter  dem  subversiven  Titel  „Bye  Bye“  auf  bekannten
Pressefotos  die  zentralen  Figuren  und/oder  Gegenstände
entfernt. Digital natürlich, also spurlos.

Die Präsenz des Verschwundenen

„WAR70“ zeigt Blumen am Ehrenmal der Helden des Ghettos von
Warschau ohne Willy Brandt, der in diesem Moment 1970 hier
seinen historischen Kniefall machte. „MUN72“ – das ist der
Betonbalkon  im  Olympischen  Dorf  von  München  ohne  den
vermummten Terroristen, der 1972 dort stand und das Ende der
friedlichen Spiele markierte. Und „BEI89“ verweist ganz leise
auf das Massaker am Tor des Himmlischen Friedens in Peking.
Man  sieht  nur  einen  kleinen  Mann  mit  Einkaufstüte  im
Vordergrund.  Die  Panzer,  denen  er  gegenüberstand,  sind
verschwunden. Das Bedrohliche existiert nur in der Erinnerung
des  Betrachters.  Faszinierend  und  beunruhigend,  auch  wenn
Ästhet Schirner betont: „Es ist einfach ein irrsinnig schönes
Bild!“



Auf jeden Fall ist es ein klares, ruhiges Werk – ganz im
Gegensatz zu der „Crowded Apocalypse“, die von der jungen
internationalen Künstlergruppe IOCOSE mit Hilfe von sozialen
Netzwerken und beliebigen Verschwörungstheorien in die Welt
gesetzt  wird.  Über  fünf  Monitore  geistern  Namen  und
Andeutungen von Jack the Ripper über die Titanic bis zu den
Illuminati, Prozentzahlen ergeben keinen Sinn, und auch eine
Karte voller Köpfe und Begriffe schafft keine Ordnung.

Den eigenen Augen trauen

Und was bleibt uns nun? Den eigenen Augen zu trauen und der
Vernunft, dieser vergessenen Gabe des denkenden Menschen. Man
könnte auch ein bisschen bei den Philosophen nachlesen – zum
Beispiel  im  ungewöhnlichen  Katalog  der  Ausstellung.  Kein
Coffeetable-Book  ist  das,  sondern  ein  schlichter,  rot-
schwarzer biegsamer Band im handlichen Format, geeignet für
die Flucht, die der Verschwörungstheoretiker ja immer auch in
Betracht zieht.

Aber  Scherz  beiseite:  In  diesem  Buch  sind  wichtige  Texte
zusammengefasst – wie Michel Foucaults „Mut zur Wahrheit“,
„Die  Unfähigkeit  zu  trauern“  von  Margarete  &  Alexander
Mitscherlich  oder  Hannah  Arendts  hellsichtige  Erkenntnisse
über den Zusammenhang zwischen propagandistischer Hetze und
Erlangung  von  Macht  („Elemente  und  Ursprünge  totaler
Herrschaft“). Es mag anstrengend sein, sich mit ernsthaften
Analysen auseinanderzusetzen. Aber es ist das einzige Mittel
gegen das Gift der betörenden Lüge.

„Im Zweifel für den Zweifel: Die große Weltverschwörung“. Bis
18. November im NRW-Forum Düsseldorf, Ehrenhof 2. Di.-Do. 11
bis 18 Uhr, Fr. 11 bis 21 Uhr, Sa. 10 bis 21 Uhr, Sa./So. 10
bis 18 Uhr. Eintritt: Di.-Do. 6 Euro, Fr.-So. 8 Euro. Katalog
im  Kettler  Verlag,  Dortmund:  448  Seiten,  24  Euro.
www.nrw-forum.de

http://www.nrw-forum.de


Die  Bewältigung  einer
Überwältigung  –  Wagner  und
Mahler an einem Abend mit dem
Mariinsky  Orchester  und
Valery Gergiev
geschrieben von Martin Schrahn | 30. September 2018

Dirigent  Valery  Gergiev
inmitten  seines  Orchesters.
Foto:  Hamza
Saad/Philharmonie  Essen

Der  Mann  ist  wahnsinnig.  Setzt  zwei  Stücke  für  einen
Konzertabend  an,  die  für  sich  allein  schon  wie  gewaltige
Monolithe im Raum stehen. Platziert den ersten Aufzug aus
Richard Wagners „Die Walküre“ neben Gustav Mahlers sechste
Sinfonie.

Beide  Male  geht  es  um  Leben  und  Tod,  insgesamt  bald
zweieinhalb  Stunden  lang,  geht  es  also  wieder  einmal  ums
Ganze. Das scheint dem Manne am Pult, dem Dirigenten Valery
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Gergiev,  gerade  das  rechte  Maß.  Mit  dem  Orchester  des
Mariinsky-Theaters St. Petersburg ist er nach Essen gekommen,
in  die  Philharmonie.  Es  wird  ein  Abend,  der  insgesamt
beeindruckt, im Einzelnen aber manche Schwäche offenbart. Kein
Wunder.

Gergiev wirkt als Dirigent immer ein wenig archaisch. Wie er
dasteht mit seinem Zahnstochertaktstock, wenig Körperlichkeit
zeigt, nur ab und an einen Einsatz aus den Armen rüttelnd.
Manchmal raunt er in sich hinein, zischt oder bläst hörbar die
Luft durch die Backen. Von ihm geht eine gewisse Zuchtmeister-
Aura aus, die letzthin auch bedeutet, dass seine Disziplin die
des Orchesters sein muss. Musizierende „Indianer“ zeigen eben
keine  Schwächen,  sei  ein  Konzert  auch  noch  so  lang.  Doch
Heldentum  ist  das  eine,  die  physische  Belastbarkeit  eines
Instrumentalisten die andere Seite der Medaille. Und dann kann
schon Mal etwas aus dem Ruder laufen.

So wie im „Walküre“-Aufzug. Der ruppige Streicherbeginn, die
Sturm- und Gewittermusik, von höchster Not kündend, wirkt ein
wenig  holprig  und  nicht  wirklich  tief  schwarz.  Überhaupt
scheint Gergiev in erster Linie in Strukturen zu denken, was
die  zunehmende  musikalische  Raserei  bisweilen  ausbremst.
Andererseits gönnt sich der Dirigent die feine psychologische
Ausdeutung  des  personellen  Beziehungsgeflechts  und  agiert
betont sängerfreundlich. Die wiederum danken es mit klarster
Diktion und einem unaufdringlichen Spiel, das die Spannung
allein durch Blickkontakte hält.

Anja  Kampe  (Sieglinde)  und
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Mikhail  Vekua  (Siegmund),
einander noch fremd, im 1.
Aufzug  von  Wagners
„Walküre“.  Foto:  Hamza
Saad/Philharmonie  Essen

Denn dieser Teil aus Richard Wagners Tetralogie „Der Ring des
Nibelungen“ handelt nicht zuletzt vom Wiedererkennen. Siegmund
flieht vor Feinden und Wetter in Sieglindes Heim. Beide ahnen
zunächst, erlangen zunehmend Gewissheit, dass sie einst als
Zwillingspaar auseinandergerissen wurden. Die Freude über das
Wiedersehen  steigert  sich  zur  inzestuösen  Liebesbeziehung.
Wenn da nur nicht der widerliche Hunding wäre, Sieglindes
Gatte durch Zwangsheirat und Siegmunds Todfeind.

Dies  alles  untermalt  Wagner  mit  rauschhafter  Glut  und
 sehrendem Melos, das sich förmlich beißt mit der archaischen,
dunklen Akkordik des Hunding-Motivs. Lyrische Episoden, die
von Liebe künden, stehen neben exzessiver Leidenschaft, neben
Parlando- und Belcanto-Elementen. Ja, ausdrucksstark und schön
darf  hier  gesungen  werden,  oder,  im  Falle  Hundings,  arg
bedrohlich. Das löst Mikhail Petrenko in großer Finsternis
ein, wie andererseits die wunderbare Anja Kampe eine Sieglinde
gibt,  die  jugendliche  Unbekümmertheit  ausstrahlen  kann  wie
auch   die  weit  gefächerte  Emphase.  Ihr  Sopran  ist  gut
fundiert,  blüht  herrlich  auf,  schillert  in  verführerischen
Farben. Nur schade, dass Mikhail Vekua (Siegmund) sich vor
allem mit den deutschen Vokalen arg müht. Der Tenor verfügt
über jede Menge Metall und Kraft, sucht aber oft sein Heil in
der gekünstelten Exaltation, im Affekt.

Sei’s  drum:  Nach  einer  guten  Stunde  dieses  emotionalen
Aufbegehrens hat das Publikum – und das Orchester – eine Pause
redlich verdient. Einige wollen sich das Schwelgen in Wagners
Leitmotiven auch nicht zerstören lassen und verzichten auf
Mahlers 6. Das ist durchaus nachvollziehbar. Denn es folgen
weitere 75 Minuten wild hämmernde Rhythmik, Destruktion und



Endzeitstimmung,  nur  kurz  unterbrochen  von  einer
vermeintlichen  Idylle,  die  alsbald  schon  ins  Dramatische
abgleitet.  Ja,  Mahler  wollte  mit  seiner  Musik  eine  Welt
zimmern, doch vom puren Paradies war dabei nie die Rede. Schon
Schönberg erkannte in der 3. Sinfonie die nackte Seele eines
Menschen,  „wie  eine  geheimnisvolle,  wilde  Landschaft“,  mit
„grauenerregenden Untiefen“ und „idyllischen Ruheplätzen“.

Am  Ende  großer  Applaus.
Foto:  Hamza
Saad/Philharmonie  Essen

Und  so  ist  auch  die  Nr.  6  ein  in  musikalische  Tableaus
gegossener Daseinskampf, der indes in der Katastrophe endet.
Zwei wuchtige Hammerschläge im Finale besiegeln das Desaster
eines imaginären Helden, zugleich stehen sie für den Zerfall
tönender  Struktur.  Es  ist  ein  Schlagen  und  ein  Toben,
Aufjaulen und Zerbröseln im Orchester, dass wir den Wagner vom
Beginn  des  Konzerts  nur  noch  einer  fernen  Vergangenheit
zuordnen wollen.

Fast stoisch allerdings steht Valery Gergiev das alles durch,
legt auch hier Strukturen frei, nimmt dem Ganzen jedoch die
letzte Entäußerung. Das Orchester gerät konditionell und in
puncto  Genauigkeit  ohnehin  an  seine  Grenzen.  Mahlers
Raumklangeffekte  wollen  sich  nicht  einstellen.  Und  den
wenigen, von Herdenglocken durchtränkten Idyllen, fehlt die
Nähe zur Transzendenz, zur Erhabenheit.
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Am Ende (natürlich) jede Menge Applaus, doch ein wenig darf
sich das Publikum auch selbst feiern. Für die Bewältigung
einer Überwältigung.

 

 

 

Mit Leoš Janáček in die neue
Spielzeit:  Die  Essener
Philharmoniker  eröffnen  die
Reihe ihrer Sinfoniekonzerte
geschrieben von Werner Häußner | 30. September 2018

Er  tritt  für  die  Musik
seiner Heimat ein: GMD Tomáš
Netopil stand am Pult beim
ersten  Sinfoniekonzert  der
Spielzeit  2018/19.  Foto:
Hamza  Saad.
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Mit  einer  Aufführung  der  „Glagolitischen  Messe“  von  Leoš
Janáček und von Ludwig van Beethovens gerne vernachlässigter
Zweiter begann Generalmusikdirektor Tomáš Netopil die Serie
der zwölf Sinfoniekonzerte der Essener Philharmoniker.

Mit Janáčeks „Glagolitischer Messe“ stellt Tomáš Netopil ein
weiteres wichtiges Werk aus dem hierzulande viel zu wenig
bekannten  Repertoire  seiner  tschechischen  Heimat  vor.  Eine
Serie,  die  hoffentlich  in  den  nächsten  Jahren  –  Netopils
Vertrag  wurde  bis  2023  verlängert  –  weitere  Begegnungen
ermöglicht. Die Messe trägt ihren Namen, weil der glühende
Panslawist  Janáček  den  Messtext  im  uralten  Kirchenslawisch
vertont hat.

Liturgisches Werk oder Konzertmusik?

Im Westen wurde die Komposition nie richtig heimisch: Ihr hing
wie so manch anderer wertvoller Musik östlicher Nachbarn das
zweifelhafte  Prädikat  des  „Nationalen“  an.  Nicht  für  die
Liturgie geschaffen und selbst für semiprofessionelle Chöre
sehr  schwer,  dazu  weder  schmeichelnd  melodisch  noch
offensichtlich  fromm,  passte  sie  als  merkwürdiger  Zwitter
weder in die kirchliche Musikpflege noch in den bürgerlichen
Konzertbetrieb.

Das hat sich durch einige verdienstvolle Einspielungen – von
Rafael Kubelik bis Pierre Boulez – zum Glück geändert. Aber
die  aufgelockert  besetzten  Reihen  im  Alfried  Krupp  Saal
belegen,  dass  die  Messe  das  Publikum  nicht  anzieht  –  ein
Schicksal,  das  sie  kurioserweise  mit  Beethovens  Zweiter
Sinfonie  teilt.  Dabei  spart  Janáček  nicht  mit  hymnischem
Überschwang: in den Fanfaren des Beginns etwa, die sich am
Ende wiederholen, aber auch im aufgewühlten Credo, das die
slawische Glaubensformel „Vĕruju“ stets aufs Neue wiederholt.

Vielfältige Farben der Blechbläser

Dazwischen nimmt Janáček die Musik oft zurück. Aber der raue
Samt flächiger Violinen und die dunklen Bläser-Piani werden



kontrastiert  von  Paukensoli  und  heftigen  Orgelakkorden
(Friedemann Winklhofer). Die Farben der Blechbläser setzt er
vielfältig  ein,  kontrastiert  filigrane  Streicher  mit  der
tiefen Glut von Posaunen und Tuba. Die heftigen rhythmischen
Akzente, die ostinat wiederholten Figuren, das drängende, oft
atemlose Tempo ist als expressives Mittel aus seinen Opern
wohlbekannt.

Netopil lässt die Philharmoniker die spröden Seiten des Klangs
nicht überbetonen, sondern sorgt für eine eher weiche, aber
nicht glattpolierte Artikulation. Almuth Herbst bietet unter
den Solisten trotz ihrer nur marginalen Aufgabe den schönsten,
weich  grundierten  Stimmklang.  Carlos  Cardoso  mit  kräftig-
festem Tenor und Almas Svilpa mit muskulösem Bass sind ihren
Partien gewachsen; Andrea Danková zeigt harte Tongebung und
flackerndes Vibrato, das dem Kern ihres Soprans dennoch nicht
hilft, das Orchester zu überstrahlen.

Alle Anzeichen panischer Gottesfurcht

Patrick Jaskolka und Jens Bingert haben ihre Chöre vorzüglich
einstudiert:  Die  Sängerinnen  und  Sänger  pflegen  eine
weitgehend  klare  Aussprache  des  fremden  Idioms.  Die
Lobpreisungen  des  „Gloria“,  die  Glaubenssätze  des  „Credo“
fasst  Janáček  nicht  in  die  Form  feierlicher  Hymnen  oder
erhabener  Anrufungen:  Sie  erklingen  wie  hervorgestoßene
Aufschreie, atemlos, hektisch, erregt und grell. Da äußert
sich keine balsamische Glaubensgewissheit, sondern eine fast
panische Gottesfurcht. Der kirchenskeptische Janáček schreibt,
ähnlich wie Giuseppe Verdi in seiner „Missa da Requiem“, eine
Musik des Zweifels, aber auch der existenziellen Hoffnung am
Rande des Nichts. Die Hoffnung, am Ende möge doch nicht alles
umsonst gewesen sein, verbindet Janáčeks Messe mit Beethovens
Ouvertüre zu Goethes „Egmont“, die den Abend eröffnete, voll
Wehmut und Passion.

So  haydnisch  heiter  wie  oft  beschrieben  klingt  Beethovens
Zweite  Sinfonie  an  diesem  Abend  auch  nicht:  Die  Violinen



artikulieren frisch und markant im ersten Satz, im Scherzo
trifft das Orchester die Eleganz á la Haydn, aber auch die
unwirschen Akzente und dynamischen Überraschungen, die über
die Surprisen des älteren Meisters hinausgehen.

Während Netopil die Einleitung genüsslich ausbreitet, findet
er im Allegro con brio des ersten Satzes den forschen Schritt,
der gleichwohl nichts überhetzt, gibt im zweiten Satz mehr
Atem als Zeit und macht so aus dem „Larghetto“ kein „Largo“.
Der letzte Satz wird erhitzt getrieben und hält die Spannung
bis zum Ende. So gespielt steht die Zweite keineswegs in der
zweiten Reihe der Sinfonien Beethovens.

Saisonausblick: Dominanz des Bewährten

Mit  dem  Schlagzeug  steht  in  der  beginnenden  Saison  ein
Instrumentarium im solistischen Vordergrund, das erst im 20.
Jahrhundert  zu  derartigen  Ehren  gekommen  ist:  Alexej
Gerassimez, inzwischen in die führende Riege der Schlagzeuger
aufgestiegen, widmet sich „Sieidi“, einem Konzert des Finnen
Kalevi  Aho.  Dieses  Konzert  ist  auch  in  einem  neuen
„Einsteiger-Abo“ mit vier Konzerten enthalten, mit dem die
Vorteile  eines  fest  gebuchten  Platzes  schmackhaft  gemacht
werden sollen.

Die  weiteren  Konzerte  bis  Juli  2019  bieten  Neues  oder
Überraschendes nur in homöopathischen Dosen, verlassen sich
auf  die  Dominanz  des  Bewährten  und  eine  Prise  von
Randständigem: Tschaikowsky etwa zieht immer und kommt mit
seiner Fünften, kombiniert mit dem Violinkonzert mit Julian
Rachlin als Solist und Dirigent, am 14./15. Februar zu Ehren.
Dazu tritt am 11./12. Juli das b-Moll-Klavierkonzert mit Boris
Berezovsky.  Mozarts  „Jupiter“,  Bruckners  Dritte  unter  Hans
Graf, Mahlers Sechste und Schostakowitschs Fünfte, beide mit
Netopil am Pult, umschreiben den Kreis der Sinfonien.

Namhafte Solisten wecken Erwartungen

180 Jahre alt wird der Philharmonische Chor Essen, der mit



Janáčeks  Messe  eine  erste  Bewährungsprobe  erfolgreich
bestanden hat und sich am 22./23. November Wolfgang Amadeus
Mozarts „Requiem“ stellen wird. Erwartungen wecken die Namen
der Solisten, unter ihnen der amerikanische Pianist Tzimon
Barto mit dem B-Dur-Klavierkonzert Johannes Brahms‘ am 10./11.
Januar 2019, Christiane Karg mit Maurice Ravels „Shéhérazade“
am 7./8. März, der Geiger Daniel Bell mit Antonio Vivaldis
„Die vier Jahreszeiten“ am 4./5. April oder Gautier Capuçon,
der am 20./21. Juni das Erste Konzert für Violoncello und
Orchester op. 33 von Camille Saint-Saëns spielt.

Selten zu hörende Werke wie Arthur Honeggers witzige Sport-
Adaption  „Rugby“  oder  Ottorino  Respighis  musikalische
Annäherung an den magischen Lichtglanz bunter Kirchenfenster
„Vetrate di Chiesa“ stehen eher am Rand – in diesem Fall etwa
als Einleitung zu Carl Orffs unverwüstlichen „Carmina burana“
mit  Ivor  Bolton  und  dem  Collegium  Vocale  Gent  am  25./26.
April.

Schon  am  27.  und  28.  September  setzt  sich  die  Reihe  der
Sinfoniekonzerte fort, wenn Gastdirigent Alexander Liebreich
als  zentralen  populären  Programmpunkt  Modest  Mussorgskys
„Bilder eine Ausstellung“ dirigiert.

Tel.: (0201) 81 22 200, www.theater-essen.de

Simultantheater  in
Lichtgeschwindigkeit:  „Die
Parallelwelt“  von  Kay  Voges
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hatte in Dortmund und Berlin
zugleich Premiere
geschrieben von Anke Demirsoy | 30. September 2018

Zwei Welten, zwei Hochzeiten, viel Verwirrung: Szene aus
„Die  Parallelwelt“.  (Foto:  Birgit  Hupfeld/Theater
Dortmund)

Freds Pullover ist furchtbar. Eine optische Beleidigung in
Blau.  Aber  die  gestrickte  Scheußlichkeit  mit  den  zwei
auffallenden  Querstreifen  besitzt  einen  entscheidenden
Vorteil: Sie ist leicht wiederzuerkennen. Und das ist wichtig
in der „Parallelwelt“, denn in ihr ist Fred immer ein anderer,
verkörpert  durch  ein  halbes  Dutzend  Schauspieler  und
Schauspielerinnen.

Im neuen Stück des Dortmunder Intendanten Kay Voges und seines
Teams erleben wir Fred in verschiedenen Phasen seines Lebens
zugleich.  Er  ist  jung  und  er  ist  alt,  Familienvater  und
Pflegefall,  frisch  verliebt  und  verdrossene  Hälfte  einer
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gescheiterten Ehe.

Mehrere Terabyte an Daten werden an diesem Premierenabend in
Lichtgeschwindigkeit durch ein Glasfaserkabel gejagt, welches
das Schauspiel Dortmund mit dem Berliner Ensemble verbindet.
Denn  „Die  Parallelwelt“  findet  als  Simultanaufführung  in
beiden Städten zugleich statt. Hier wie dort filmen Live-
Kameras  die  Schauspieler  auf  Schritt  und  Tritt.  Was  sie
aufnehmen, sehen wir als Doppelbild und als Übertragung auf
Leinwänden, die den Guckkasten zu zwei Dritteln in ein Kino
verwandeln.

Eine Geburt in Berlin, ein
Tod  in  Dortmund:  „Die
Parallelwelt“  erzählt  eine
Lebensgeschichte  von  ihrem
Beginn und ihrem Ende her.
(Foto:  Birgit
Hupfeld/Theater  Dortmund)

Moderne Schöpfungsgeschichte

Voges  greift  Freds  Lebensgeschichte  an  Anfang  und  Ende
gleichzeitig  auf.  Uwe  Schmieder,  der  uns  in  Dortmund  die
Agonie des Sterbenden vor Augen führt, geht dabei ähnlich
unerschrocken an die Grenzen des Darstellbaren wie Stephanie
Eidt, die in Berlin die Geburt des Babys spielt. Für schwache
Nerven ist diese Introduktion nur bedingt geeignet. Aber an
den  scheinbar  extremen  Gegenpolen  des  Lebens  findet  sich
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seltsam Gleiches: die Sterilität der Zimmer, die Tracht der
Krankenschwestern,  der  tröstende  Zuspruch,  schließlich  die
Waschung  der  Körper.  Dazu  erzählt  Voges  eine  moderne
Schöpfungsgeschichte,  eine  Genesis  von  einer  Welt  ohne
Abstände,  in  der  das  Glasfaserkabel  zum  Räume  und  Zeiten
verbindenden Wurmloch wird.

Was ist Original, was ist Kopie?

Die  folgenden  zweieinviertel  Stunden  gleichen  einem
bildgewaltigen,  verrückten  Spiegellabyrinth,  in  dem  hinter
jeder Biegung andere Fragen auf uns warten. Was ist Original
und was Kopie? Was ist real, was virtuell? Ist die Welt mehr
als Wille und Vorstellung? Gibt es überhaupt Materie, wenn am
Ende  womöglich  alles  nur  Energie  ist?  Voges  und  seine
Dramaturgen spielen ähnlich rasant mit diesen Themen wie die
Techniker mit den Möglichkeiten von Bildregie (Voxi Bärenklau)
und Videodesign (Mario Simon, Robi Voigt).

Ohne  Live-Kameras  läuft
nichts  in  der
„Parallelwelt“.  (Foto:
Birgit  Hupfeld/Theater
Dortmund)

Das  mag  ernst  klingen,  wird  aber  höchst  komisch  und
unterhaltsam,  wenn  der  gegenläufig  erzählte  Abend  seinem
Zentrum zustrebt, also der Lebensmitte von Fred. Denn während
seiner  Hochzeit  mit  Stella,  die  in  Berlin  und  Dortmund
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zugleich gefeiert wird, tut sich ein Riss in der Raumzeit auf.
Die Festgesellschaften stehen plötzlich sich selbst gegenüber,
woraus ein herrlich amüsantes Chaos entsteht. In den hitzig
ausbrechenden Diskussionen darüber, welche Feier denn nun die
wahre und echte sei, werden die Bräute hysterisch („Mein Kleid
ist verdammt nochmal ein Unikat!“). Begriffe wie rechts und
links verschwimmen, was plötzlich pikant politische Töne ins
turbulente  Spiel  bringt.  Selbst  kalauernde  Currywurst-
Vergleiche werden nicht ausgelassen.

Aus der Komik zurück zum Ernst

Erstaunlich, wie die Macher der „Parallelwelt“ nach diesem
Riesen-Hallo  zur  Ernsthaftigkeit  zurückfinden.  Immer  wieder
gibt es so genannte Loops, in denen sich bestimmte Szenen
wiederholen. Manchmal verhalten sich die Darsteller dabei eine
Winzigkeit anders als erwartet, was dann zu einem anderen
Fortgang der Geschichte führt – oder auch nicht. Es ist, als
spielte dieser Abend beständig mit dem Was-Wäre-Wenn, mit den
schier unendlichen Möglichkeiten, zwischen denen jeder Mensch
immerzu die Wahl hat.

Verdoppelung,
Vervielfältigung  und
Fragmentierung der Bilder in
„Die  Parallelwelt“.  (Foto:
Birgit  Hupfeld/Theater
Dortmund)
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Die Jagd nach den Parallelen im vermeintlich Paradoxen gipfelt
in  eine  flimmernde,  sich  im  Tempo  rasant  steigernde
Videosequenz, in der die Bilder wie eine entfesselte Flut
vorbei  rauschen:  verdoppelt,  vervielfacht,  fragmentiert.
Verwirrend und betörend zugleich, nicht zuletzt auch durch die
Musik von T.D. Finck von Finckenstein. Mit diesem Feuerwerk
hätte der Abend enden können, aber das Stück geht noch rund 20
Minuten weiter, obschon das meiste bereits gesagt scheint. Zu
den sanften Klängen des Songs „Enjoy the silence“ von Depeche
Mode plätschert „Die Parallelwelt“ beinahe ein wenig müde aus.
In  Erinnerung  aber  bleibt  die  überbordende  Fantasie  eines
unbedingt sehenswerten Theaterabends, der von Entgrenzung und
Neuzusammensetzung der Welt erzählt.

(Infos/Termine:  https://www.theaterdo.de/detail/event/die-para
llelwelt/)

Das  Theater  bleibt  eine
Baustelle: Spielzeiteröffnung
in  Düsseldorf  mit  Roman-
Adaptionen  nach  Kafka  und
Vicki Baum
geschrieben von Eva Schmidt | 30. September 2018
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Szene  aus  „Menschen  im
Hotel“.  Foto:  Thomas
Rabsch/Düsseldorfer
Schauspielhaus

1:0 für die Kunst gegen den Boulevard: Zur Saisoneröffnung des
Düsseldorfer Schauspielhauses schlägt „Das Schloss“ von Franz
Kafka eindeutig Vicki Baums „Menschen im Hotel“.

Dabei  war  die  Erwartung  groß  beim  Betreten  des
Schauspielhauses  durch  die  Terrassentür:  Denn  immer  noch
klafft die Baugrube im Gustaf-Gründgens-Platz, die Renovierung
des großen Hauses dauert an. Aber mit der Dramatisierung von
Vicki Baums Roman „Menschen im Hotel“ kam das erste Stück der
Saison  hier  heraus,  insgesamt  sollen  in  der  laufenden
Spielzeit acht Inszenierungen im Schauspielhaus zu sehen sein.

Eigentlich unterhaltsam, aber…

Schade,  dass  der  Blick  in  die  Hotelhalle  auf  der  Bühne
(Florian Etti) gleich ein wenig dröge anmutet: Sachlich-modern
statt 20er Jahre-schrill präsentiert sich dieses Grand-Hotel
mitsamt seinem Personal. Im Grunde ist die Story ziemlich
unterhaltsam, sie wurde in Hollywood mit Greta Garbo verfilmt
und  hat  durch  die  Begegnungen  der  unterschiedlichsten
Charaktere im Kosmos des Grand Hotels einiges an menschlichen
Kuriositäten,  Abgründen,  Liebesverwirrungen  und  am  Schluss
sogar einen Mord zu bieten.

Doch irgendwie zündet dieser Boulevard in der Regie von Sönke

https://www.revierpassagen.de/80146/das-theater-bleibt-eine-baustelle-spielzeiteroeffnung-in-duesseldorf-mit-roman-adaptionen-nach-kafka-und-vicki-baum/20180918_1716/klein_menschen_im_hotel_foto_thomasrabsch_9100438


Wortmann  nicht  recht:  Als  seien  das  Tempo,  der  richtige
Rhythmus  nicht  gefunden.  An  den  Schauspielern  kann  es
eigentlich nicht liegen, sie machen ihre Sache gut, allen
voran Lieke Hoppe als Sekretärin Flämmchen, die die Berliner
Schnauze mit viel Gefühl und Witz verkörpert. Doch nicht nur
das Schnoddrige, auch die Existenzängste und die Geldnot, die
sie damit überspielen will, nimmt man dieser Figur ab. Andere
sind  eindimensionaler  angelegt:  Stefan  Gorski  spielt  den
weltgewandten Baron von Gaigern lässig-überzeugend, doch liebt
er die Tänzerin Grusinskaya (Karin Pfammatter) wirklich, so
wie er das behauptet?

Szene  aus  „Menschen  im
Hotel“. Foto: Thomas Rabsch

Trotz  einer  Menge  sozialen  Sprengstoffes  versandet  die
Auflehnung  der  kleinen  Leute  wie  z.B.  des  Buchhalters
Kringelein  (Torben  Kessler)  gegen  die  Bosse  wie
Generaldirektor Preysing (Peter Jordan) im Beliebigen. Das mag
an  der  Vorlage  liegen,  doch  wäre  vielleicht  auch  diese
Melancholie  des  Scheiterns  eine  dramatische  Möglichkeit
gewesen?  Tatsächlich  hat  der  Einspielfilm  einer  wilden
Partynacht mehr Schwung als streckenweise das Bühnengeschehen.
Das Publikum mochte den Abend trotzdem irgendwie und was zu
lachen gab‘s ab und zu auch…
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Szene aus „Das Schloss“
Foto: Thomas Rabsch

Abgründig schwarzer Witz

Doch  kein  Vergleich  mit  der  zweiten  Premiere  in  der
Ausweichspielstätte  Central  am  nächsten  Abend:  Schon  das
Bühnenbild  mit  verschiedenen  Elementen  aus  roh  gezimmerten
Brettern (Christof Hetzer) überzeugt ästhetisch und bietet im
Verlauf der Aufführung viel Raum für spielerische Aktionen:
Wie die Gehilfen des Landvermessers (Nils Kretschmer und David
Vormweg) darauf herumklettern oder gelangweilt ihren Fußball
dagegen donnern, so tumb-pubertär und irgendwie gemein, das
bringt schwarzen Witz in diese abgründige Inszenierung von Jan
Philipp  Gloger.  Kafkas  mysteriöses  Schloss,  in  das  der
Landvermesser  K.  niemals  vordringen,  sondern  immer  nur
flüchtige und zugleich verwirrend-sinnlose Einblicke gewinnen
kann, liegt irgendwo im Zentrum dieser sich ständig drehenden
und verschobenen Holzelemente. Aber vielleicht gibt es das
Schloss  auch  gar  nicht?  Wie  eine  Zwiebel,  die  sich  immer
weiter häutet und die einfach keinen Kern hat.
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Szene  aus  „Das  Schloss“.
Foto:  Thomas  Rabsch

Moritz Führmann spielt K.s Weg vom zunächst selbstbewussten
Fremden, der sich aber nach und nach durch die Ablehnung der
Dorfbewohner und die absurden Regeln, die die Mächtigen im
Schloss  aufstellen,  zum  zermürbten  und  gescheiterten
Bittsteller  entwickelt,  grandios.  Die  Richtung  heißt  dabei
abwärts. Zum Verhängnis werden ihm auch die Frauen: zunächst
das Schankfräulein Frieda (Tabea Bettin), die er zu lieben
glaubt, dann die intrigante Wirtin, die Claudia Hübbecker in
ätzender Zickigkeit gibt. Zuletzt hat er nunmehr die Chance,
sich in die Kammern der Dienstmädchen zu flüchten: Cennet Rüya
Voß verkörpert Pepi äußerst temperamentvoll und charmant. Doch
K.s Verstrickung in die undurchsichtigen Fänge der Bürokratie
und seinen sozialen Abstieg kann auch sie nicht aufhalten.

Zwei  Inszenierungen,  basierend  auf  zwei  Romanen:  Ich  gebe
Kafka den Vorzug…

Infos, Karten und Termine: www.dhaus.de
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Strukturen, Wörter, Schläuche
–  die  informelle  Bilderwelt
des Malers Gerhard Hoehme im
Hagener  Emil  Schumacher
Museum
geschrieben von Rolf Pfeiffer | 30. September 2018

Gerhard  Hoehme,  Hymne  an
Heraklit/Hommage à Heraklit, 1959, Öl
und Polyester auf Leinwand, 140 x 160
cm, MKM Museum Küppersmühle für Moderne
Kunst, Duisburg, Sammlung Ströher. ©VG
Bild-Kunst, Bonn 2018

In den frühen Jahren der Bundesrepublik war er fast so etwas
wie ein Star des gänzlich ungegenständlichen „Informel“. Er
nahm an der documenta II teil und hatte 24 Jahre lang den
Lehrstuhl für frei Malerei an der Düsseldorfer Kunstakademie
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inne.  Doch  mit  der  Pop  Art  verlor  das  Informel  auch  in
Westdeutschland  rasant  an  Bedeutung,  und  die  letzte  große
Werkschau liegt zehn Jahre zurück. Mit einer uneingeschränkt
sehenswert  zu  nennenden  Ausstellung  widmet  sich  jetzt  das
Hagener Emil Schumacher Museum dem Werk Gerhard Hoehmes.

Ein einziges Bild kokettiert noch mit dem Gegenständlichen.
„Rote  Zeichen“  von  1951  lässt  hinten  links  einen
Klavierspieler erkennen. Ohne ihn wäre das Instrument nicht zu
identifizieren, wäre nur schwarze Fläche mit den titelgebenden
Elementen. Gerhard Hoehme malte das Bild 1951, in dem Jahr,
als er die DDR mit ihrer beengenden Kunstauffassung verlies
und  nach  Düsseldorf  zog.  Seitdem  zeigen  seine  Bilder  auf
unterschiedlichste Weise Strukturen, wirken Mal um Mal wie ein
weiterer Entgrenzungsversuch. Wenn die Formulierung nicht in
sich unsinnig wäre, befindet Museumsleiter Rouven Lotz, könne
man bei Gerhard Hoehmes Werk von dem unablässigen Versuch
sprechen, die Grenzen des Informel zu überwinden.

Gerhard  Hoehme,  Fensterbild
S. Remo Str. 6 / Fenster und
Baum III , 1968, Acryl auf
Leinwand und Holz, 200 × 160
cm,  Privatsammlung
Meerbusch.  ©  VG  Bild-Kunst
Bonn, 2018
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In die dritte Dimension

Da  das  Informel  aber  keine  Grenzen  hat,  hat  Hoehme  sich
beizeiten daran gemacht, die traditionelle Präsentationsform
des Tafelbildes zu überwinden. In seinen „Borkenbildern“ wird
die rauhe Oberflächenstruktur durch Aufkleben von getrockneten
Farbschnitzeln  oder  Leinwandstücken  verstärkt,  schiebt  sich
das an sich flache Bild gleichsam in die dritte Dimension.
Spektakulär  ist  das  Titelbild  des  Katalogs  „Hommage  an
Heraklit“  von  1959,  das,  vollständig  mit  gelben
Polyesterschuppen  besetzt,  tatsächlich  eine  Aura  der
Wertigkeit  aufweist,  wie  sie  eine  Ehrbezeugung  auch  haben
sollte.

Ost und West

Doch Hoehmes Oeuvre weist beiweitem nicht die Linearität auf,
die etlichen seiner informellen Weggefährten eigen ist. Auf
der  einen  Seite  bearbeitet  er  sein  Material  mit  rohen
Methoden, ist nahe dran an der „art brut“ eines Jean Dubuffet;
auf  der  anderen  kann  der  Informel-Künstler  nicht  von
Buchstaben,  Schriften  und  ganzen  Texten  in  seinen  Bildern
lassen.  Das  sieben  Quadratmeter  große  Diptychon  „Berliner
Brief“ von 1966 ist eine launige Montage von Wörtern aus West
(links) und Ost. Im bunten Westen lesen wir „Berliner Kindl“,
„Mampe“ oder „BP“, aber wiederholt auch „Bestattungen“; im
farblich  zurückhaltenden,  aber  doch  hellgründigen  Osten
beispielsweise  „Kampftruppen  der  Arbeiterklasse“  oder
„Internationalismus“,  aber  auch,  verschwimmend,  „Haus
Vaterland“. Was mag es bedeuten, wenn der Künstler Berlins
angesagteste Vergnügungsadresse der Vorkriegszeit in der DDR
montiert?  Methodisch  jedenfalls  scheint  er  da  einem  Klaus
Staeck sehr viel näher zu sein als einem Emil Schumacher.



Gerhard  Hoehme,  Berliner  Brief,  1966,
Acryl, Collage, Graphit- und Farbstift
auf Leinwand, 200 × 360 cm (zweiteilig),
MKM  Museum  Küppersmühle  für  Moderne
Kunst, Duisburg, Sammlung Ströher. © VG
Bild-Kunst Bonn, 2018

Vogelperspektive

Die Wörter dieses „Berliner Briefs“ stehen quasi in Augenhöhe
vor dem Betrachter, und damit unterscheidet er sich von fast
allen anderen Arbeiten Hoehmes, die, wären sie nach der Natur
entstanden, aus der Vogelperspektive auf die Erde blicken.
Hoehme war im Krieg Kampfpilot gewesen, und die Globalsicht
wurde  für  ihn  stilprägend.  „Die  Anfänge  der  informellen
Malerei (…) lagen fast alle im letzten Kriege – also in einer
Zeit der Kollektivschicksale, der Unterdrückung und Tötung des
Individuums…“ beschrieb er es 1974. Da konnte die Kunst nicht
so tun, als sei nichts geschehen; da aber auch erweist sich
das Informel als unerwartet politisch.

Die Essenz

Mit Nägeln, Fäden, Schnüren, Schnittbögen und Trouvaillen hat
Hoehme gearbeitet, hat Kästen wie den „Gewitterkasten“ mit
düsterer Andeutung gefüllt, hat seine Motive in Fensterrahmen
gestellt („Fensterbilder“) – stand also gewissen „Moden“ im
künstlerischen Tagesbetrieb keineswegs ablehnend gegenüber.

https://www.revierpassagen.de/80132/strukturen-woerter-schlaeuche-die-informelle-bilderwelt-des-malers-gerhard-hoehme-im-hagener-emil-schumacher-museum/20180917_2105/_hoehme_berliner_brief


Doch wirklich typisch für ihn wurden die Kunststoffschnüre,
die in unterschiedlichsten Gestaltungen aus etlichen Bildern
herausragen. Suchen sie den Kontakt zum Betrachter, bedrohen
sie ihn? Oder sind sie in der Lage, gleichsam die Essenz
abzusaugen?  „Epiphanie  des  Informel“  ist  der  Name  der
Ausstellung, entlehnt dem Titel eines Bildes: Unten an den
Kunststoffschnüren,  die  aus  ihm  herausragen,  kleben  große
Kunstharzbrocken, abgeleitete, ausgehärtete Materie, wenn man
so will. Wenn Epiphanie als Gotteserscheinung übersetzt werden
kann, dann mag da ein Zusammenhang bestehen. Aber wer weiß?
Auch  wenn  der  Kaiser  kam,  sprach  das  begeisterte  Volk  in
Griechenland von einer solchen.

„Gerhard  Hoehme  –  Epiphanie  des  Informel“.  Bis  17.
Februar 2019
Emil  Schumacher  Museum  Hagen,  Museumsplatz  1,  58095
Hagen
www.esmh.de
Geöffnet Di – So 12 – 18 Uhr
Katalog 72 Seiten, 60 Abb., 14 € im Museum, 18 € im
Buchhandel.

Pikante  Pirouetten,  Pandas
und  Teufelsbrigaden  –
Ruhrtriennale präsentiert ein
schräges  Security-Ballett  in
Gladbeck
geschrieben von Rolf Dennemann | 30. September 2018

http://www.esmh.de
https://www.revierpassagen.de/80086/pikante-pirouetten-pandas-und-teufelsbrigaden-ruhrtriennale-praesentiert-ein-schraeges-security-ballett-in-gladbeck/20180917_1545
https://www.revierpassagen.de/80086/pikante-pirouetten-pandas-und-teufelsbrigaden-ruhrtriennale-praesentiert-ein-schraeges-security-ballett-in-gladbeck/20180917_1545
https://www.revierpassagen.de/80086/pikante-pirouetten-pandas-und-teufelsbrigaden-ruhrtriennale-praesentiert-ein-schraeges-security-ballett-in-gladbeck/20180917_1545
https://www.revierpassagen.de/80086/pikante-pirouetten-pandas-und-teufelsbrigaden-ruhrtriennale-praesentiert-ein-schraeges-security-ballett-in-gladbeck/20180917_1545
https://www.revierpassagen.de/80086/pikante-pirouetten-pandas-und-teufelsbrigaden-ruhrtriennale-praesentiert-ein-schraeges-security-ballett-in-gladbeck/20180917_1545


Szene  aus  „No
President…“  (Foto:
Heinrich Brinkmöller-
Becker  /
Ruhrtriennale)

Es kommt nicht häufig vor, dass Off-off-Theaterproduktion bei
großen Festivals gezeigt werden. Die RuhrTriennale präsentiert
jetzt  das  Natural  Theatre  of  Oklahoma,  bekannt  für  seine
diversen theatralen Ausflüge in neue Welten und verstörende
Ideen.

Die Maschinenhalle Zweckel in Gladbeck („in the middle of
nowhere“) bietet der amerikanischen Compagnie, die hier in
Europa  hin  und  wieder  auf  großen  Festivals  zu  sehen  war,
Gelegenheit,  eine  Erzählung  mit  Balletteusen  in  Turnhosen,
Tutus und anderen komischen Kostümierungen zu zeigen.

140  Minuten  konfrontieren  sie  uns  mit  einer  abstrusen
Geschichte  (Titel:  „No  President.  A  story  ballet  of
enlightenment  in  two  immoral  acts“)  um  einen
Sicherheitsservice, der sich aus ehemaligen Schauspielern und
Tänzern zusammensetzt, um einen Vorhang zu bewachen.

Die  Übertitelung  in  Deutsch  ist  hilfreich,  denn  es  geht
schnell und turbulent zu. Slapstick und Stummfilm-Anmutungen,
manchmal  ironisch  angelehnt  an  zeitgenössischen  Tanz,
begleitet von der Nussknacker-Musik, bebildern den Text des
Sprechers, der einen unglaublichen Job macht.

Im Nebel der Ungewissheit

https://www.revierpassagen.de/80086/pikante-pirouetten-pandas-und-teufelsbrigaden-ruhrtriennale-praesentiert-ein-schraeges-security-ballett-in-gladbeck/20180917_1545/heinrich-brinkmoeller-becker-ruhrtriennale


Auf der Suche nach aktuellen Bezügen zum Weltgeschehen, habe
ich nach einger Zeit aufgegeben, zu wild und schräg sind die
Ideen, die hier inszeniert wurden. Das Ensemble besteht aus
amerikanischen  Performern  und  Mitgliedern  des  Düsseldorfer
Schauspielhauses, das diese Produktion koproduziert hat. Es
geht u.a. um das „gefährliche Lebensmittel“ Cheeto, eine Art
Chipssorte,  um  russo-chinesiche  Oligarchen,  um  Prä-
Aufführungsrituale,  um  flüchtige,  desorientierte  Pandas,
Ballettbanditen, pikante Pirouetten, private Teufelsbrigaden,
Masturbationszubehör.

„Das Regieren ist eine Form der darstellenden Kunst“, heißt es
einmal.  Es  geht  um  Macht,  Liebe  und  Wahnsinn.  Schön  und
lustig; dennoch fehlt hier der Moment des Innehaltens. Wenn am
Ende doch die Vorhänge – es sind drei – aufgehen, dann bewegen
sich die beiden Hauptakteure, Georgie und Mikey, im Nebel der
Ungewissheit. So geht es auch mir. Es bleibt ein Eindruck von
Tohuwabohu.

Weitere Aufführung am 20. September. Nähere Infos hier

Wo  die  legendären  Alben
lebendig  werden:  Dortmund
lockt  mit  „The  Pink  Floyd
Exhibition“
geschrieben von Bernd Berke | 30. September 2018
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Blick in die Dortmunder „Pink Floyd“-Ausstellung: Der
schreckliche  Lehrer  durchbricht  die  Mauer,  die  dem
ungleich größeren Exemplar aus der Konzertreihe „The
Wall“ von 1981 nachempfunden ist. (Foto: Bernd Berke)

Ein  berühmter  Song  von  Pink  Floyd  trifft  hier  und  jetzt
besonders  zu:  „Wish  You  Were  Here“,  eh  schon  eine  der
eingängigsten  Schöpfungen  der  1965  gegründeten  britischen
Kultband. Ja, man wünscht sie sich zurück, am liebsten gleich
und genau hierher: die alten Zeiten, die eigene Jugend, all
die  verheißungsvollen  Aufbrüche  der  damaligen  Pop-  und
Rockmusik.

Tatsächlich wird einem jetzt in Dortmund dabei aufgeholfen:
„The  Pink  Floyd  Exhibition“  mit  dem  britisch-sarkastischen
Untertitel „Their Mortal Remains“ (Ihre sterblichen Überreste)
erweist  sich  als  durchaus  anregendes  Unterfangen,  das  so
manche Phase und manchen Moment der über 50-jährigen Band-
Historie  überraschend  lebendig  werden  lässt.  Auch  jüngeren
Besuchern dürfte sich bei der Zeitreise hoch droben auf der

https://www.revierpassagen.de/80014/wo-die-legendaeren-alben-lebendig-werden-dortmund-lockt-mit-the-pink-floyd-exhibition/20180914_1957/img_2094


sechsten Ebene des „Dortmunder U“ der eine oder andere Zugang
zum Werk der Supergruppe eröffnen.

Dritte Station nach London und Rom

Die  Abfolge  der  Ausstellungsstationen  klingt  geradezu
märchenhaft: erst London (Victoria and Albert Museum), dann
Rom,  jetzt  Dortmund.  Schon  einmal  hat  Dortmund  ziemlich
zentral im „Pink Floyd“-Universum gelegen: 1981 gab es in der
Westfalenhalle  gleich  sieben  Aufführungen  der  gigantischen
Show „The Wall“. Ansonsten stemmten damals nur Los Angeles,
New York und London die ungemein aufwendige Konzertserie.

Schier  endlos  und  überlebensgroß
gespiegelt:  das  irritierende  Cover  des
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„Pink  Floyd“-Albums  „Ummagumma“.  (Foto:
Bernd Berke)

Auch an diesen Mythos, an den sich etwas ältere Dortmunder
noch heute mit leuchtenden Augen erinnern, konnte „U“-Direktor
Edwin Jacobs anknüpfen, als er Aubrey Powell (Gestalter vieler
legendärer  „Pink  Floyd“-Plattencover)  von  einem  lohnenden
Gastspiel der Schau in Dortmund überzeugte. Powell fungiert
denn auch auch Ko-Kurator der Ausstellung. Und wer, wenn nicht
er, könnte den Geist der Cover (und somit auch der Musik)
gleichsam  wieder  einfangen  und  staunenswert  neu  aufleben
lassen?

Auf einmal erhebt sich die Mauer

Hier und da steht man beim Rundgang ganz plötzlich inmitten
altbekannter  Szenarien;  da  wird  etwa  das  ohnehin  schon
rätselhaft  vielschichtige  Cover  von  „Ummagumma“  beiderseits
endlos gespiegelt. Am spektakulärsten ist jedoch der Effekt,
wenn sich auf einmal ein nachempfundenes Stück der Mauer aus
den  „Wall“-Konzerten  vor  einem  erhebt  –  mitsamt  dem
grässlichen Lehrer und dem erbärmlich leidenden Schüler.

Ganz klar: Da erinnern sich Kenner natürlich sogleich an die –
zugegeben  –  auch  etwas  wohlfeile  Zeile  „We  don’t  need  no
education“ (Wir brauchen keine Erziehung) und den Schlachtruf
„Hey! Teachers! Leave them kids alone“ (Ey, Lehrer, lasst die
Kinder in Ruhe). Überhaupt ist die Verschränkung von Sound und
Bildern in dieser Ausstellung streckenweise besonders stimmig
gelungen. Eins hebt das andere hervor, hebt es auf eine neue
Stufe.

Die Musiker als Ingenieure und Tüftler

Wer sich entsprechend Zeit nimmt, kann gut und gerne zwei bis
drei  Stunden  durch  diese  Ausstellung  streifen,  die  eine
labyrinthische, abgedunkelt höhlenartige Anmutung hat – fast
wie so ein Underground-Club seligen oder auch erschröcklichen



Angedenkens.

Reichlich Exponate: Eine von
vielen  gut  gefüllten
Vitrinen  in  der  Dortmunder
„Pink  Floyd“-Schau.  (Foto:
Bernd Berke)

Ziemlich getreulich chronologisch, sozusagen Album für Album
(siehe  Anhang),  kann  man  hier  voranschreiten  –  von  den
psychedelischen  Anfängen  durch  alle  (über)ambitionierten
Klangexperimente  und  bombastischen  Aufgipfelungen  von  quasi
wagnerianischen  Gesamtkunstwerk-Ausmaßen,  die  freilich  bei
dieser  Band  mit  den  Jahren  nicht  immer  mit  überbordendem
Erfindungsreichtum einher gingen. Dass und wie „Pink Floyd“
auch  Anschluss  an  die  Avantgarde  der  E-Musik  suchte,  hat
längst nicht alle Kritiker gleichermaßen überzeugen können.

Nicht ohne fliegendes Schwein

Die Mannen von Pink Floyd, so zeigt sich hier abermals, waren
nicht zuletzt kreative Ingenieure und ehrgeizige Soundtüftler,
die stets das jeweils neueste elektronische Equipment bis an
die Grenzen austesteten. Zahlreiche Gerätschaften sieht man
hier,  die  heute  liebenswert  altmodisch  und  reichlich
verwittert aussehen, die zu ihrer Zeit aber der letzte Schrei
und  State  of  the  Art  waren  –  vom  heute  vorsintflutlich
wirkenden „Azimuth Co-ordinator“ bis zum frühen Synthesizer.
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Ein Markenzeichen der Band:
schwebendes  Schwein  im
Rolltreppenhaus  des
„Dortmunder U“. (Foto: Bernd
Berke)

Ansonsten  sieht  man  einen  vielfältigen  medialen  Mix  aus
Fotografien,  Filmausschnitten,  Plakaten,  Bühnenskizzen,
Briefen und weiteren Objekten. Hie und da sind es eher bloße
Devotionalien,  doch  manch  ein  Stück  gibt  auch  näheren
Aufschluss.  Und  ja:  Das  fliegende  Schwein  hat
selbstverständlich auch seine gebührenden Auftritte, und zwar
erstmals schon ganz unten überm Foyer.

Der Gentleman Nick Mason gab sich die Ehre 

Offenbar hat man sehr zeitig und vorausschauend begriffen,
dass es zur sich immer mehr entfaltenden Band-Geschichte jede
Menge aufhebenswerte Gegenstände gibt. So gehören denn auch
zahlreiche Gitarren zu den Exponaten, aber auch ein im Stile
des japanischen Malers Hokusai verziertes Schlagzeug oder gar
hübsch aufgefächerte gebrauchte Drumsticks von Nick Mason und
ein  halb  zerfetztes  Schlagfell,  das  er  offenbar  etwas
wuchtiger  traktiert  hat.
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Hübsch  aufgefächert:
Drumsticks des Schlagzeugers
Nick  Mason.  (Foto:  Bernd
Berke)

Dabei hat sich dieser Nick Mason, der mitten aus der aktuellen
Tournee heraus als einziges Band-Mitglied zur Ausstellung nach
Dortmund kam, in der Gruppe musikalisch zumeist vornehm im
Hintergrund  gehalten,  jedoch  dem  großen  Ganzen  ein  höchst
solides rhythmisches Gerüst und Fundament verliehen. Er macht
übrigens den sehr angenehmen Eindruck eines feinsinnigen, mit
Ironie gesegneten britischen Gentleman. Indeed!

Wechselvolle Bandgeschichte

Die Alphatiere der Gruppe, Roger Waters und David Gilmour,
sind – nach allem, was man so hören und lesen kann – hingegen
ganz andere, mächtig auftrumpfende Kaliber. Roger Waters, der
seit etlichen Jahren im Sinne der dubiosen Organisation BDS
für einen rigiden Boykott gegen Israel eintritt, wehrt sich
übrigens in einem just heute veröffentlichten Interview der
„Süddeutschen  Zeitung“  (SZ-Magazin)  nochmals  gegen  den  oft
erhobenen Vorwurf des Antisemitismus‘. An dieser Stelle genug
davon.

Die  wechselvolle,  oft  sehr  turbulente  Bandgeschichte,  die
anfangs Syd Barrett früh in den Drogenwahn trieb und später in
mancherlei persönliche und juristische Grabenkämpfe mündete,
wollen wir hier auch nicht im Detail nachbeten. Teile kann man
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sich in der Ausstellung erschließen, anderes wird man füglich
nachlesen können. Vom optischen und akustischen Genuss des
finalen Konzertfilms sollte man sich jedenfalls nicht abhalten
lassen.

Von links: Aubrey Powell (häufig Cover-Gestalter für
„Pink  Floyd“  und  Ko-Kurator  der  Dortmunder  Schau),
Dortmunds OB Ullrich Sierau, „Pink Floyd“-Drummer Nick
Mason, Edwin Jacobs (Chef des Dortmunder „U“) und Jörg
Stüdemann, Dortmunder Stadtkämmerer und Kulturdezernent.
(Foto: Bernd Berke)

Ob die Schau doch noch eine oder mehrere weitere Stationen
ansteuern wird, steht dahin. Gespräche laufen offenbar. Man
könnte den Verdacht haben, dass die USA noch an die Reihe
kommen werden.

Dortmund  aber  hat  die  Exklusivität  in  ganz  West-  und
Mitteleuropa  für  sich.  Die  Besucherzahl  könnte  und  sollte
deshalb weit oberhalb der 100.000er-Marke liegen. Viele Gäste
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werden wohl vor allem aus den Niederlanden, aus Belgien, der
Schweiz und Österreich anreisen – und wer weiß, woher sonst
noch. Wie schön, wenn die Stadt mal außerhalb der Fußball-
Zusammenhänge dermaßen viele Leute anlockt.

„The PINK FLOYD Exhibition. Their Mortal Remains“. Ausstellung
im  „Dortmunder  U“,  6.  Ebene,  Leonie-Reygers-Terrasse.  Tel.
0231 / 50-247 23. www.dortmunder-u.de

15.  September  2018  bis  10.  Februar  2019.  Geänderte
Öffnungszeiten: Mo-Mi 10-18, Do/Fr 10-20 Uhr, Sa/So 10-22 Uhr.
Letzter Einlass jeweils eine Stunde vor Schließung.

Tickets gibt es im Vorverkauf über die Firma Eventim, die
sonst  vor  allem  Konzertkarten  anbietet.  Die  ungewöhnlichen
Preise: Normal 29,76 Euro, ermäßigt 23,16 Euro. www.eventim.de
Bestell-Hotline 01806 / 57 00 70.

Durch den Rundgang geleitet wird man übrigens von hochmodernen
Audioguides, die jeweils die passenden Sounds zu den gerade
besehenen Ausstellungsstücken liefern – ganz gleich, wie und
in welcher Richtung man sich bewegt.

___________________________________________________

Die wichtigsten Alben von Pink Floyd“

The Piper at the Gates of Dawn (1967)
A Saucerful of Secrets (1968)
Ummagumma (1969)
Atom Heart Mother (1970)
Meddle (1971)
The Dark Side of the Moon (1973)
Wish You Were Here (1975)
Animals (1977)
The Wall (1979)
The Final Cut (1983)
A Momentary Lapse of Reason (1987)
The Division Bell (1994)

http://www.dortmunder-u.de


Der  enteignete  Flüchtling
oder: Wie Helfer sich selbst
helfen
geschrieben von Gerd Herholz | 30. September 2018
Von wegen: Der Flüchtling, Geflüchtete, Migrant nimmt „den
Deutschen“  die  Arbeit  weg!  Theaterpädagogen,
Erwachsenenbildner, Sprachlehrer, Bittsteller aller Art sowie
Kulturpolitiker und Ministerien haben beim Geldbeschaffen und
-ausgeben seit Längerem die „Flüchtlingsarbeit“ entdeckt. So
hält man gekonnt sich selbst und seine Institution über Wasser
oder in der Presse.

Ilija Trojanow signiert sein
Buch  „Nach  der  Flucht“  –
Literaturhaus  Dortmund,
Herbst  2017.
Foto: Jörg Briese

Projekte & „Maßnahmen“

Clevere  Kultur-/Bildungsinstitutionen  produzieren  unentwegt
Projekte  &  „Maßnahmen“,  in  deren  subventioniertem  Rahmen
sesshafte  Deutsche  gestrandete  Boatpeople  fürsorglich
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betreuen. Der Flüchtling als aufzupäppelndes Mündel erzählt
dann beim Integrations-Coaching, auf der Bühne oder im Video
seine Geschichte, erregt kurzfristig Mitleid – das zu nichts
führt.

Anästhesie statt Aufwachen

Welch  öde  Fassadenmalerei:  Weder  die  Künstlerin  noch  der
Pharmaziestudent  aus  Aleppo  werden  sich  je  geglückt  zur
Sprache  bringen,  indem  sie  sich  auf  ihr  Flüchtlingsdasein
reduzieren (lassen).

Und nach der „Maßnahme“? Der syrische Zahnarzt wird in die
Altenpflege gedrängt, die IT-Fachfrau zum Caritas-Praktikum.
Nur  die  Träger  der  „Integrations“-Projekte  selbst  haben
allerdings  eine  Zukunft:  Mein  lukrativer  Flüchtling  komme,
mein Wille geschehe. „Flüchtlingsindustrie“ heißt das obszön.
Interkulturelles Lernen sieht sicher anders aus.

Da bleibt’s  doch komfortabler bei der Mär, die Einwanderer
nähmen uns jene Arbeit weg, die wir eh nicht mehr machen
wollten. Doch wehe uns! Eines Tages vielleicht treffen wir in
Pflegeheimen  mit  Deutschlandfahnen  in  den  Fenstern  auf
arabische,  nordafrikanische,  afghanische  Pflegekräfte  –  und
dürfen froh sein, wenn sie uns mit der Bettpfanne (inklusive
Notdurft) keins überziehen.

Düsseldorfer  K21:  Parkett
saniert, Kunst neu sortiert
geschrieben von Birgit Kölgen | 30. September 2018
Türen neu, Parkett saniert, Technik repariert: Die Handwerker
waren fleißig im Düsseldorfer K21, dem zeitgenössischen Teil
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der Kunstsammlung NRW.

Wiedereröffnung  des  K21  in
Düsseldorf:  Installations-
Ansicht mit Werken von Jeff
Wall und Rosemarie Trockel.
(Foto:  Achim  Kukulies  /  ©
Kunstsammlung NRW)

Auch die beliebte Kletterinstallation „in orbit“ von Tomás
Saraceno  –  Abenteuerspielplatz  für  Schöngeister  –  musste
gewartet werden. Drei Wochen blieb das alte Ständehaus hinterm
Schwanenspiegel  geschlossen.  Direktorin  Susanne  Gaensheimer
nutzte die Zeit, um ein festes Team zu installieren und die
Kunst frisch aufzumischen. Die Sammlungsräume sehen mal wieder
anders aus, ein Besuch lohnt sich.

Eintritt frei heißt es im ersten Stock. Das ist allerdings
nicht so sensationell, denn es gibt wenig zu entdecken außer
Sammelkartons und Alt-Videos aus dem Archiv der legendären
Düsseldorfer  Avantgarde-Galerie  Fischer.  In  einem  rot
ausgelegten und schräg bestuhlten Veranstaltungsraum mit dem
Titel „Salon21“ darf der Besucher sich ausruhen oder lesen.
Das machen wir aber lieber später bei einem Kaffee in der neu
und  praktisch  möblierten  Museumsbar  Pardo’s,  wo  nur  das
Blubberblasen-Muster der Tapete noch darauf hinweist, dass das
Ganze mal eine Rauminstallation von Jorge Pardo war.
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Dicke Hosen mit Holzwolle

Wer mehr erleben will, zahlt zwölf Euro und steigt empor in
den zweiten Stock, auch „Bel Étage“ genannt. Hier gibt es bis
Januar  eine  kleine  Sonderausstellung  jener  amerikanischen
Konzeptkünstlerin,  die  sich  das  männliche  Pseudonym  Lutz
Bacher zugelegt hat und ihre eigene Identität schon seit den
1970er-Jahren erfolgreich verbirgt. Die Szene schweigt sich
aus, denn das Geheimnis gehört zur Show, die in diesem Fall
nach einem Song von Tina Turner benannt ist: „What’s Love Got
to Do With It“.

Was  Liebe  damit  zu  tun  hat?  Keine  Ahnung.  Wie  die  junge
Kuratorin  Beatrice  Hilke  erklärt,  ist  Bachers  Werk  sehr
heterogen,  also  uneinheitlich.  Durchgängig  sei  nur  ihr
„Interesse an Strategien der Aneignung“. Soll heißen: Lutz
Bacher benutzt Vorgefundenes und macht es nicht ohne Witz zu
ihrer  Kunst:  Konsumartikel,  Handy-Videos,  Notizzettel  zum
Beispiel.  Die  vergrößerte  und  verzerrte  Unterschrift  von
Donald Trump hat sie zu einer Art Wandfries ausdrucken lassen.
Drei  Säle  sind  damit  bestückt  –  und  mit  Holzwolle  und
Glitzerfolienstreifen ausgestreut. Was an den Schuhen kleben
bleibt, kann weg. Stehen bleiben sollen 21 mit „Las Vegas“
bedruckte  und  mit  Holzwolle  ausgestopfte  Schlafanzughosen
(„Vegas Pants“). Dicke Hosen ohne Inhalt. Verstehe.

Von draußen dröhnt Orgelgebraus: Bachs Toccata in d-Moll, von
Lutz Bacher bei einem Konzert in New York mit dem Smartphone
aufgenommen, samt Nebengeräuschen. Beherzt geklaut, wird der
Klassiker nun als eigenes Soundwerk im Treppenhaus von K21
präsentiert:  „Music  in  the  Castle  of  Heaven“,  Musik  im
Himmelsschloss. Jedenfalls nicht zu überhören.

Großer Geist im Treppenhaus

So  beschallt  döst  keiner,  der  weitergeht  zu  den
Sammlungsräumen.  Zehn  von  13  Mini-Ausstellungen  wurden  neu
gestaltet. Dabei sind skurrile Kombinationen entstanden wie



Rosemarie Trockels dunkle Wollbilder „My Phantasy“, ein aus
der Wand ragendes Wachsbein mit Socken und Herrenschuh von
Robert Gober und Jeff Walls Leuchtfotografie von zwei Mädchen
am unheimlichen „Abfluss“ im Wald. Überhaupt gibt es von Wall,
dem  Meister  der  irritierenden  Bilderzählung,  einige
interessante Arbeiten im K21. Schön, sie wiederzusehen.

Im Treppenhaus steht jetzt einer von Thomas Schüttes „Großen
Geistern“ aus Gussstahl und bewacht den Eingang zum dritten
Stock. Schüttes große „Bronze-Frau“ von 2001 liegt still in
ihrer  zerstückelten  Pracht  vor  drei  Regalen  mit  kleinen
„Ceramic  Sketches“.  In  einer  anderen  Raumfolge  weist  eine
geschunden aussehende Gipsfigur des tabulosen amerikanischen
Performers Paul McCarthy den Weg zu einem Video von Marina
Abramović, die sich 1975 unter dem Motto „Art is beautiful“
(Kunst ist schön) die Haare bis weit über die Schmerzgrenze
mit  stählernem  Gerät  gekämmt  und  gebürstet  hatte.  „Einige
Werke  in  diesen  Räumen  könnten  möglicherweise  verstörend
wirken“, heißt der Warnhinweis an der Tür.

Magisches Schattenspiel

Jugendfrei sind hingegen die liebevollen Installationen von
Hans-Peter  Feldmann,  der  mit  allerlei  sich  drehendem
Trödelkram ein magisches „Schattenspiel“ geschaffen hat. Vier
große Frauenköpfe, die Feldmann nach berühmten Bildnissen hat
kopieren  lassen,  amüsieren  den  Betrachter  mit  ihren
unerklärlichen Blicken. Weiterhin wurden sachliche Fotografien
des Becher-Schülers Thomas Ruff kombiniert mit den für uns
rätselhaften Bilderfunden von Akram Zaatari von der Arab Image
Foundation, der die Direktorin Gaensheimer im letzten Herbst
eine  Ausstellung  gewidmet  hatte.  Für  den  westlichen  Blick
ebenso fremd, aber faszinierend sind die „Cabaret Crusade“-
Trickfilme  des  ägyptischen  Künstlers  Wael  Shawky.  Mit
zauberhaften,  gläsern  wirkenden  Marionetten  vor  surrealen
Kulissen  erzählt  Shawky  die  Geschichte  der  Kreuzzüge  aus
arabischer Sicht.



Das ist originell, aber man weiß nicht, ob das Publikum davon
so gebannt sein wird wie das „Audience“ auf Thomas Struths
gleichnamiger Serie von Großfotografien, die im Flur hängen.
Eine Sonderausstellung der angesagten chinesischen Multimedia-
Künstlerin Cao Fei soll im Herbst für Spannung sorgen.

Info:  Nach  Sanierungs-  und  Umbauarbeiten  ist  das  K21  in
Düsseldorf an der Ständehausstraße 1 jetzt wieder für das
Publikum geöffnet: Di.-Fr. 10 bis 18 Uhr, Sa./So. 11 bis 18
Uhr. Neben neu sortierten Sammlungsräumen ist im zweiten Stock
eine  Ausstellung  der  US-Konzeptkünstlerin  Lutz  Bacher  zu
sehen:  „What’s  Love  Got  to  Do  With  It“  (bis  6.  Januar).
Eintritt: 12 Euro. www.kunstsammlung.de

Es  bleiben  lauter  ungelöste
Rätsel:  Michael  Ondaatjes
ziellos  mäandernder  Roman
„Kriegslicht“
geschrieben von Frank Dietschreit | 30. September 2018
Plötzlich sind das blutige Schlachten, der Bombenhagel und das
allgegenwärtige  Sterben  vorbei.  Keine  Nächte  mehr  im
Schutzbunker. Kein Umherirren mehr im schummrigen Dämmerlicht
des Krieges. Jetzt könnte es beginnen, das richtige Leben.

http://www.kunstsammlung.de
https://www.revierpassagen.de/79523/es-bleiben-lauter-ungeloeste-raetsel-michael-ondaatjes-ziellos-maeandernder-roman-kriegslicht/20180912_1142
https://www.revierpassagen.de/79523/es-bleiben-lauter-ungeloeste-raetsel-michael-ondaatjes-ziellos-maeandernder-roman-kriegslicht/20180912_1142
https://www.revierpassagen.de/79523/es-bleiben-lauter-ungeloeste-raetsel-michael-ondaatjes-ziellos-maeandernder-roman-kriegslicht/20180912_1142
https://www.revierpassagen.de/79523/es-bleiben-lauter-ungeloeste-raetsel-michael-ondaatjes-ziellos-maeandernder-roman-kriegslicht/20180912_1142


Jetzt könnten der 14jährige Nathaniel und
seine  16jährige  Schwester  Rachel  ihre
Freiheit  genießen,  Freundschaften
schließen,  die  Liebe  kennenlernen.  Doch
daraus  wird  nichts  werden.  Das  weiß  der
Leser schon mit dem ersten Satz, mit dem
Michael  Ondaatje  seinen  neuen  Roman
„Kriegslicht“ eröffnet. Ein Satz wie ein
dunkles Geheimnis, ein grausames Menetekel,
ein  unabwendbarer  Schicksalsschlag,  der
alles  ändern  und  das  Leben  der  beiden
Jugendlichen  fortan  bestimmen  wird:  „Im

Jahr 1945 gingen unsere Eltern fort und ließen uns in der
Obhut  zweier  Männer  zurück,  die  möglicherweise  Kriminelle
waren.“

Ich-Erzähler Nathaniel wird später versuchen, sich in diese
seltsame Zeit der Ungewissheiten hineinzuversetzen, in der die
Eltern plötzlich verschwunden waren und das Vertrauen in die
Welt der Erwachsenen erschüttert wurde. Immer wieder wird er
sich fragen, wohin seine Eltern gegangen sind, warum sie ihre
Fürsorgepflicht aufgaben und ihre Kinder mysteriösen Figuren
überließen, die geheimnisvolle Existenzen führten, Rennhunde
vom Kontinent nach England schmuggelten, wilde Partys feierten
und kuriose Tarnnamen führten.

Sind die Eltern skrupellose Spione gewesen?

Irgendwann  wird  Nathaniel  Geheimdienstunterlagen  entdecken,
aus denen hervorgeht, dass seine Eltern wahrscheinlich Agenten
und  Spione  waren  und  vor  Mord  und  Verrat  nicht
zurückschreckten: „Meine Sünden sind vielfältig“, wird Rose,
die  Mutter  Nathaniels,  die  wie  aus  dem  Nichts  wieder
auftaucht,  sich  aufs  Land  zurückzieht  und  dort  auf  ihren
Mörder wartet, später einmal auf die insistierenden Fragen
ihres Sohnes antworten.

Nichts genaues weiß man nicht, der Krieg ist längst vorbei,
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doch alle Geschehnisse und alle Einbildungen, alle Rätsel und
alle Realien bleiben im Verborgenen, werden umkreist und mit
immer  wieder  neuen  Erinnerungen  und  Erfindungen  zu  einem
unlösbaren Puzzle aus Fragmenten und Fakten.

Warum  turnen  lebensmüde  Studenten  nachts  über  die  Dächer
Londons? Wer sind, woher kommen und wohin gehen jene dubiosen
Gestalten,  der  „Falter“  und  der  „Boxer“,  die  sich  um  die
beiden  verwaisten  Kinder  kümmern  und  dann  plötzlich  ins
Vergessen  abtauchen?  Was  hat  Rose  als  Agentin  in  Italien
erlebt  und  warum  wurde  sie  fast  zu  Tode  gefoltert?  Wieso
erinnert Nathaniel die Jugend als großes Abenteuer, während
seine Schwester Rachel am Verlassensein zerbricht und sich von
der Familie löst? Und was ist aus Nathaniels Vater geworden,
der nie wieder aus dem Schatten der Vergangenheit ins Licht
der Gegenwart tritt?

Nie wieder das Niveau von „Der englische Patient“ erreicht

Gerade  eben  hat  Michael  Ondaatje  für  seinen  1992
veröffentlichten und genial verfilmten „Der englische Patient“
den „Golden Booker“ bekommen, nach Meinung der Briten ist das
der beste Roman, der jemals den „Booker-Preis“ bekommen hat.
Zu Recht. Denn „Der englische Patient“ handelt, von einem
furios  mit  unzähligen  Handlungsfäden  und  verknäuelten
Figurenkonstellationen  traumwandlerisch  jonglierenden  Autor
verfasst, von den ganz großen Fragen, Liebe und Tod, Verrat
und Krieg, Schuld und Sühne. Ein Roman, der wie ein genialer
Fels  aus  der  Brandung  der  ihn  umgegebenen  literarischen
Mittelmäßigkeit herausragt.

Doch  seien  wir  ehrlich:  Weder  mit  „Anils  Geist“  (2000),
„Divisadero“  (2007)  oder  „Katzentisch“  (2012)  hat  Ondaatje
jemals  wieder  das  literarische  Niveau  des  „englischen
Patienten“  erreicht.  Die  Erwartungen  an  das  „Kriegslicht“
waren dennoch hoch. Und die Enttäuschung ist nun umso größer.
Denn es ist, man mag es kaum laut sagen, ein misslungener
Roman. Ondaatje hangelt sich von einem Einfall zum nächsten,



lässt  Ideen  und  Personen  kurz  aufscheinen  und  wieder
verschwinden, mäandert durch seine Geschichten und Geheimnisse
wie Nathaniel auf nächtlichen Bootstouren über die dunklen
Kanäle Londons.

Eine Erzählkunst, die sich selbst genügt

Ondaatje kann sich nicht entscheiden, was er uns erzählen und
wohin er uns führen will. Kein einziges der vielen Rätsel wird
gelöst, alles verschwimmt im Nebel einer Erzählkunst, die sich
selbst genügt und keine Lust hat, sich dem Leser mitzuteilen.
Ondaatje  stellt  seinem  Roman  ein  geheimnisvoll-rätselhaftes
Zitat voraus: „Die meisten großen Schlachten werden in den
Falten von Landkarten ausgetragen.“ Wer das gesagt hat und was
es bedeuten könnte, das verrät uns der Schriftsteller leider
nicht.

Michael Ondaatje: „Kriegslicht“. Roman. Aus dem Englischen von
Anna Leube. Carl Hanser Verlag, München. 320 Seiten, 24 Euro.

„Das Floß der Medusa“ – 50
Jahre  danach:  Hans  Werner
Henzes Oratorium von 1968 bei
der Ruhrtriennale
geschrieben von Eva Schmidt | 30. September 2018
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Szenenbild aus der besprochenen Henze-Aufführung (Foto:
Ursula Kaufmann/Ruhrtriennale)

Théodore Géricaults Gemälde „Das Floß der Medusa“ (1819) hängt
im  Pariser  Louvre:  Zuletzt  ist  es  mir  zweimal  kurz
hintereinander  begegnet.

Einmal  in  einer  Video-Arbeit  von  Marcel  Odenbach  in  der
Ausstellung „Entfesselte Natur“ in der Kunsthalle Hamburg: Er
filmte Geflüchtete, die übers Mittelmeer nach Europa gekommen
sind, im Louvre beim Betrachten des monumentalen Schiffbruch-
Dramas. Und nun war es das „Aufmacher Bild“ von Hans Werner
Henzes  gleichnamigem  Oratorium,  das  bei  der  Ruhrtriennale
aufgeführt  wurde.  Kein  Zufall,  denn  die  Flucht  übers
Mittelmeer beschäftigt, schockiert und klagt Europa an.

So gewinnt Henzes klassenkämpferisches Werk von 1968 eine neue
Aktualität und erweist sich beinahe als zeitlos. Denn das
Libretto von Ernst Schnabel macht noch immer deutlich: Es geht
um die „vielzahligen“ Armen, die nichts zu sagen haben und die
den Interessen der Reichen und Mächtigen geopfert werden.

Gläsernes Wasserbecken als zentrales Bühnenelement
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Im konkreten Fall retten sich die Offiziere, Priester und
reichen Kaufleute nach dem Schiffbruch der Fregatte Medusa auf
ihrem Weg in den Senegal in die Beiboote, während alle anderen
auf  einem  grobgezimmerten  Floß  einfach  ihrem  Schicksal
überlassen werden. Von 150 überleben nur 15 die Strapazen auf
See  bei  glühender  Sonne.  Hunger  und  Durst  führen  zu
Kannibalismus  und  Gewalt.

Sorgfältig und dezent in Szene gesetzt haben Henzes Musik
Kornél  Mundruczó  und  Márton  Ágh  (Bühne),  die  Musikalische
Leitung lag bei Steven Sloane, der die Bochumer Symphoniker
sowie die jungen und erwachsenen Sänger von Chorwerk Ruhr und
der  Züricher  Singakademie  zu  einem  packenden  emotionalen
Zusammenspiel vereinte.

Zentrales Bühnenelement ist ein gläsernes Wasserbecken, durch
das der Sprecher Tilo Werner mit hochgekrempelten Hosen watet,
indem er uns das ganze Ausmaß der Katastrophe auf dem Schiff
nach und nach erzählerisch entfaltet. Durch die Spiegelungen
an Wänden und Decken hat man als Zuschauer das Gefühl, in
einem Aquarium zu sitzen – allerdings in einem mörderischen.

Klage und Anklage aus dem Reich der Toten

Nach und nach wechseln immer mehr Choristen von der linken
Seite (die Lebenden) auf die rechte (in das Reich der Toten).
Sie klagen durch die Sprache der Musik. Doch sie klagen auch
an, denn es ist nicht nur Verzweiflung, die aus ihnen singt,
sondern  auch  Wut.  Zorn  auf  diejenigen,  die  sie  verlassen
haben, die sie in diese Situation gebrachten haben, die sie
selbst zu Gemeinen gegenüber ihren Mitleidenden werden lässt.
Hier zündet der revolutionäre Impetus, den man Henze 1968
vorwarf, auch heute wieder.

Umgekehrt behalten vielleicht auch Henzes damalige Kritiker
aus  dem  linken  Lager  recht,  die  die  Uraufführung  als
bourgeoise  Kulturveranstaltung  verurteilten.  Dass  mit  dem
Bewusstwerden  der  Missstände  durch  die  künstlerische



Darbietung  hat  zwar  wieder  einmal  gut  geklappt,  allein:
geändert hat sich dadurch noch nichts. Dafür sind nun die
Politiker zuständig…oder?
www.ruhrtriennale.de

 

Wenig  mehr  als  „Copy  and
paste“:  lit.COLOGNE,
lit.COLOGNE  SPEZIAL  und
lit.RUHR
geschrieben von Gerd Herholz | 30. September 2018

Tiger oder Turtle: lit.RUHR
auf  dem  richtigen  Irrweg.
Foto: Herholz

Selbstlob stinkt, heißt es, und zudem erweckt es den Verdacht,
als wäre solches Eigenlob nicht ganz berechtigt und wollte
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etwas schöner reden, als es tatsächlich ist.
Ob Thomas Kufen, Essens Oberbürgermeister, genau das vergaß,
als er kürzlich bei der Programmvorstellung der lit.RUHR eben
diese  vollmundig  so  anpries:  „‚Wir  sind  nicht  die  kleine
Schwester  der  Lit.COLOGNE,  sondern  eine  eigenständige
Persönlichkeit.‘  Zu  verdanken  sei  dies  ‚den  Machern  der
Lit.Ruhr‘.“

Aber  so  etwas  Artiges  muss  man  vor  den  Medien  wohl
deklamieren, vor allem im Beisein der Vertreter jener fünf
Ruhrgebietsstiftungen, die die lit.RUHR der Macher aus Köln
jedes Jahr mit 500.000 € sponsern.

Ist der Ruf erst propagiert, lebt sich’s gänzlich ungeniert?

Wahr  aber  dürfte  vielmehr  sein,  dass  auf  der  lit.COLOGNE
(März),  lit.COLOGNE  SPEZIAL  und  der  lit.RUHR  (beide  im
Oktober)  allerlei  Schauspielprominenz  und  einige  Literatur-
‚Stars‘ zeitversetzt oder parallel gern mehrfach – darf man
das sagen? – verwurstet werden. Nur überlebensgroße Literaten
und Medienstars wie Rushdie oder Ondaatje kommen allein nach
Köln  und  nicht  auch  ins  Ruhrgebiet.  Man  muss  Prioritäten
setzen: Köln hat sie eben, jene Sender, Kritiker und Verlage,
die im Ruhrgebiet fehlen – darunter einen WDR, der für die
lit.COLOGNE  per  Radio  und  TV  das  Dauer-Schaufenster  ins
Bundesweite ausstaffiert.

Vorhölle des Eventrecyclings

Wer aktuell die beiden Programme der lit.COLOGNE SPEZIAL und
der lit.RUHR vergleicht, beginnt sich schnell zu langweilen.
Da findet man am 11.10. auf Zeche Zollverein und am 12.10.18
in  Köln  die  „Laugh-Letters  –  die  lustigsten  Briefe  der
Weltliteratur“– jeweils mit Anna Thalbach, Bela B. und Micky
Beisenherz. Martin Walser ist am 10.10. im WDR-Funkhaus Köln
zu Gast, der WDR schneidet‘s sicher mit; Walser kommt aber
auch  am  11.10.  nach  Essen.  Mit  „Der  Hundertjährige  kehrt
zurück“ sind Jonas Jonasson und Jan-Gregor Kremp am 12.10. in
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Essen  und  am  13.10.  in  der  Stadthalle  Köln-Mülheim.  Auch
Robert Seethaler, Timur Vermes oder Christian Berkel kann man
an  aufeinanderfolgenden  Tagen  sowohl  in  Köln  als  auch  im
Ruhrgebiet sehen und hören. Frank Schätzing, sowieso Dauergast
der frühjährlichen lit.COLOGNE, kommt nun am 14. Oktober auch
in die Essener Lichtburg. Iris Berben, letztes Jahr schon
Stargast bei der Eröffnungsgala der lit.RUHR, trifft diesmal
am 14. Oktober Anke Engelke auf Zollverein.

A.L. Kennedy & Gabriele von
Arnim  mit  Spaß,  Dortmund,
November 2017
Foto: Jörg Briese

A.L. Kennedy liest am 11.10. abends in Stratmanns Theater,
zuvor morgens bei der lit.kid.RUHR, auch die ein Ableger und
in  vielerlei  Hinsicht  austauschbar  mit  der  lit.kid  der
lit.COLOGNE.  Kennedy  war  zudem  –  wie  sehr  viele  andere  –
bereits einmal (oder mehrfach) im Revier zu Gast; Kennedy
zuletzt im November 2017 als Gast des Literaturbüros Ruhr im
Literaturhaus Dortmund.

Ruhris Resterampe?

Programmabende aber zeitversetzt dreist von der lit.COLOGNE
 aus dem März 2018 ins Programm der lit.RUHR des Oktobers 2018
abgekupfert zu sehen, das tut doch ein bisschen sehr weh.
Hannelore Hoger und Mechthild Großmann z. B. gaben in Köln am
14.3.18 zum Parkettpreis von 34,50 € das Programm „Die Hölle



auf Erden. Zum Brüllen komisch“ (Konzept: Julian Pörksen). Nun
gastieren sie am 11.10. unter dem Titel „Mechthild Großmann
und Hannelore Hoger nehmen uns mit in den achten Höllenkreis
des Humors“ (Konzept: Julian Pörksen) im Ringlokschuppen Ruhr.
Immerhin, da kommt man an der Abendkasse schon für 27 € rein
und darf teuflisch gespannt sein.

Junge  Frau,  ganz  auf  sich
gestellt:  Wuppertal  würdigt
das  künstlerische  Werk  von
Paula Modersohn-Becker
geschrieben von Bernd Berke | 30. September 2018
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Paula Modersohn-Becker: „Kopf eines kleinen Mädchens mit
Strohhut“  (1904).  Öl  auf  Leinwand  (©  Kunst-  und
Museumsverein  im  Von  der  Heydt-Museum  Wuppertal)

Man muss es sich immer wieder vor Augen halten: All die Bilder
der Paula Modersohn-Becker (1876-1907) stammen von einer sehr
jungen Frau. Schon recht früh zeigt ihr Werk alle Anzeichen
von Reife.

Mit  ungefähr  20  begann  sie  vorsichtig  tastend  ihren
künstlerischen  Weg.  Anfangs  malte  sie  noch  sichtlich
unbeholfen. Aber dann! In wenigen Jahren hat sie das Ihre
gefunden. Schon mit 31 Jahren ist sie gestorben und hat bis
dahin nach ihrer eigensinnigen, sanft beharrlichen Art eine
gewisse Vollendung erreicht. Ihre besten Bilder erstrahlen vor
Innigkeit,  sie  sind  von  manchmal  geradezu  bestürzender
Wahrhaftigkeit.  Eher  unscheinbaren  Motiven  wie
Kinderbildnissen oder einfachen armen Leuten verleiht  sie
etwas  beispielhaft  Monumentales,  aber  ganz  und  gar  nichts
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Auftrumpfendes.

Spannungsfeld zwischen Worpswede und Paris

Als sie zwölf Jahre alt war, zog die Familie (der Vater war
preußischer Bahn-Baurat) mit sieben Kindern von Dresden nach
Bremen. Doch zwei andere, denkbar gegensätzliche Orte sind
entscheidend für ihren künstlerischen Werdegang gewesen, den
jetzt das Wuppertaler Von der Heydt-Museum in den Blick nimmt:
das bei Bremen gelegene Dörfchen Worpswede mit seiner kleinen
Künstlerkolonie, den vielen schlanken Birken, dem Teufelsmoor
– und das leuchtende Paris! In der Silvesternacht 1899/1900
reist sie erstmals an diese Stätte ihrer Sehnsucht. Sie kehrt
mehrmals dorthin zurück, manchmal für einige Monate.

Paula  Modersohn-
Becker:  „Alte
Armenhäuslerin“,  um
1905. Öl auf Leinwand
(Von der Heydt-Museum
Wuppertal)

Zahllose Ausstellungen der damals avantgardistischen Künstler
und Kunstströmungen (u. a. Cézanne, Gauguin, Van Gogh, Nabis,
Fauves)  sieht  sie  dort,  sie  studiert  an  der  Académie
Calarossi,  lernt  später  den  leidenschaftlich  bewunderten
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Bildhauer  Auguste  Rodin  kennen  –  durch  Vermittlung  des
Dichters  Rainer  Maria  Rilke,  der  zu  jener  Zeit  Rodins
Privatsekretär ist. Nach vorherigen Lehrjahren in Berlin, wo
sie  Einflüsse  von  Arnold  Böcklin  und  Walter  Leistikow
aufnimmt, entfaltet sie an der Seine nach und nach ihr Talent.

Exemplarischer Lebenslauf

Eigentlich wird Paula die kleine Welt von Worpswede nun zu
eng.  Und  doch  kehrt  sie  immer  wieder  dorthin  zurück.  Ein
Zwiespalt.  Auch  sonst  sammelt  sie  Widersprüche:  Eigentlich
sehnt sie sich nach einem üblichen Familienleben, doch durch
ihr Werk und ihr künstlerisches Streben emanzipiert sie sich
zunehmend, ohne zur Feministin zu werden.

Sie heiratet den Maler Otto Modersohn, aber nach ein paar
unerfüllten Jahren will sie sich von ihm trennen. Es kommt
jedoch zu einer Art Versöhnung und sie, die immer Kinder haben
wollte, wird endlich schwanger. Unfassbare Tragik: 18 Tage
nach der Geburt ihrer Tochter Mathilde stirbt Paula an einer
Embolie.  Ein  als  exemplarisch  empfundener  weiblicher
Lebenslauf um 1900, der – mit erfinderischen Zutaten – vor
zwei Jahren auch fürs Kino taugte, als Christian Schwochows
Film „Paula“ mit Carla Juri in der Titelrolle herauskam.

Übrigens: Es hat sich eingebürgert, sie lediglich Paula zu
nennen – ohne den etwas sperrigen Doppelnamen. Bei welchem
männlichen Künstler verfahren wir ebenso? Sagen wir nur „Max“
zu Ernst oder Beckmann? Sagen wir bloß Pablo oder Salvador?

Zu Lebzeiten rundweg unterschätzt

Zurück  ins  Museum.  Nach  Bremen  besitzt  Wuppertal  das
zweitgrößte  Konvolut  an  Werken  Paula  Modersohn-Beckers,
immerhin 22 Gemälde umfassend. Sie bilden den Kern der Schau,
die zuerst fürs Rijksmuseum Twenthe in Enschede (Niederlande)
zusammengestellt  wurde  und  nun  quasi  als  „Re-Import“  in
Wuppertal zu sehen ist, wo Beate Eickhoff als Kuratorin wirkt.
Paula Modersohn-Beckers Schaffen wird (mit aufschlussreichen



Seitenblicken  auf  einige  Zeitgenossen)  anhand  von  etwa  80
Arbeiten weitgehend chronologisch aufgeblättert, so dass man
das  zu  ihrer  Zeit  weithin  unbeachtete  Aufblühen  ihrer
Fähigkeiten  nachvollziehen  kann.

Paula  Modersohn-Becker:
„Sitzender  Mädchenakt  mit
Blumenvasen“,  um  1907.  Öl
auf Leinwand (Von der Heydt-
Museum, Wuppertal)

Zu Lebzeiten hat sie nur ganz selten ausgestellt, sie wurde in
Abhandlungen über Worpswede kaum je erwähnt, auch hat sie so
gut  wie  keine  Bilder  verkauft.  Wenn  überhaupt  einmal  ein
männlicher Kritiker über sie schrieb, ging es gleich recht
ruppig und verletzend zu. Folglich glaubte sie zunächst nicht
an sich selbst, sie war aber gottlob hartnäckig. Viele ihrer
Bilder blieben unsigniert und trugen nur eine Jahreszahl.

„Hände wie Löffel…“

Selbst  ihr  Mann  Otto  Modersohn  ahnte  zwar  ihre  Begabung,
mäkelte aber auch über ihren Malstil, und zwar wortwörtlich
derart anmaßend: „Sie haßt das conventionelle und fällt nun in
d. Fehler alles lieber eckig, häßlich, bizarr, hölzern zu
machen. Die Farbe ist famos, aber die Form? Der Ausdruck!
Hände  wie  Löffel,  Nasen  wie  Kolben,  Münder  wie  Wunden,
Ausdruck wie Cretins…“ Außerdem sei sie auch noch – wie man

https://www.revierpassagen.de/79708/junge-frau-ganz-auf-sich-gestellt-wuppertal-wuerdigt-das-kuenstlerische-werk-von-paula-modersohn-becker/20180908_1059/modersohn-becker_paula_maedchenakt_mit_blumenvase_presse


heute sagen würde – beratungsresistent.

Paula  Modersohn-
Becker:  „Sitzende
Mutter mit Kind auf
dem Schoß“, 1906. Öl
auf  Pappe  (Von  der
Heydt-Museum
Wuppertal)

Richtig ist, dass sie einem Ideal der Einfachheit frönte: „Es
brennt  in  mir  ein  Verlangen,  in  Einfachheit  groß  zu
werden.“   Insbesondere  als  Porträtistin  wollte  sie  wahre,
ungeschönte Menschen zeigen. Eine Frau mit grotesk langer Nase
wird zu allem Überfluss im unvorteilhaften Profil dargestellt.
Das Gegenteil von gefälliger Auftragskunst. Wenn das nicht
authentisch ist…

„Die roten Rosen waren nie so rot…“

Auch der hochmögende Rilke erkannte ihr Wesen wohl erst recht
spät, doch umso inbrünstiger. In Gedanken an sie schrieb er
ein Gedicht, das so beginnt: „Die roten Rosen waren nie so rot
/ als an dem Abend, der umregnet war. / Ich dachte lange an
dein sanftes Haar… / Die roten Rosen waren nie so rot.“ 
Manche Kunstfreunde, die es gerne menscheln sehen, spekulieren
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bis heute, ob Rilke nicht die bessere Wahl für Paula Becker
gewesen wäre. Ach, wie müßig ist das!

Während  die  schöpferischen  Herren  in  Worpswede  (Otto
Modersohn,  Heinrich  Vogeler,  Fritz  Mackensen  u.  a.)  die
Akademien  verabscheuten  und  sich  möglichst  nur  noch
schwärmerisch in freier Natur ergehen mochten, erstrebte Paula
gerade umgekehrt eine akademische Ausbildung, die ihr damals
jedoch weitgehend verwehrt blieb. Private Institute standen
ihr allenfalls offen, keine staatlichen. Vielleicht hat sie
ihre Anlagen gerade deswegen umso eigenständiger entwickeln
können.  Sie  war  ganz  auf  sich  gestellt.  Schmerzliche
Verheißung  der  Freiheit!

Ungeheuerliche Aktdarstellung mit Kind

Die  Heimattümelei  der  allzeit  in  Worpswede  verbliebenen
Männer,  die  sich  geradewegs  stur  weigerten,  Einflüsse  aus
Frankreich  aufzunehmen,  machte  sie  später  anfällig  für
nationalistische oder noch schlimmere Versuchungen. Geradezu
revolutionär muten hingegen die „späten“ Bilder von Paula an:
Wenn sie sich etwa selbst als Akt mit Kind darstellt (damals
eine  Ungeheuerlichkeit)  oder  wenn  ihr  aparte
Mädchendarstellungen  im  deutlichen  Gefolge  des  exotischen
Gauguin gelingen, so wagt man kaum sich vorzustellen, was aus
ihr noch hätte werden können.



Paula  Modersohn-
Becker  auf  der
Veranda  ihres
Hauses,  1901
(Ausschnitt)  (Foto:
Atelier  Schaub,
Hamburg  /  Paula-
Modersohn-Becker-
Stiftung, Bremen)

Auzfgrund  ihrer  jeweils  allerneuesten  Kunst-Erfahrungen  in
Paris ließ Paula Modersohn-Becker alsbald impressionistische
Anwandlungen hinter sich. Courbet sagte ihr mehr als Monet.
Sie hat nicht bloß die Natur nachgeahmt, sondern sich draußen
ins  Gras  gelegt,  die  Augen  geschlossen,  sozusagen  „innere
Bilder“  aufgerufen  und  diese  Bilder  schließlich  flächig
konstruiert,  in  kühnen  Perspektiven  zugespitzt  oder
stilisiert.  So  darf  sie  bereits  als  eine  Vorläuferin  des
Expressionismus  gelten.  Bei  etlichen  Besuchen  im  Pariser
Louvre wurde sie überdies auf altjapanische Kunst und auf
altägyptische  Totenbilder  von  erhabener  Einfachheit
aufmerksam.  Auch  solche  Spuren,  welche  die  Wuppertaler
Ausstellung  getreulich  nachzeichnet,  finden  sich  in  ihrem
Oeuvre.

Riesiger Nachlass – nachlässig behandelt
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So  wenig  Anerkennung  war  der  Lebenden  insgesamt  zuteil
geworden, dass man überrascht war, als sich etwa 700 vielfach
beachtliche  Gemälde  und  rund  1000  Zeichnungen  in  ihrem
Nachlass fanden, der – das Wortspiel sei erlaubt – leider
recht nachlässig behandelt wurde. Zudem ging hernach vieles im
Gefolge  der  schandbaren  Nazi-Ausstellungsaktion  „Entartete
Kunst“  verloren,  anderes  wurde  im  Bombenhagel  des  Zweiten
Weltkriegs zerstört.

Und wie kam es, dass gerade in Wuppertal viele Bilder von ihr
vorhanden sind? Nun, letztlich ist es dem vielfach in Bremen
wirkenden Künstler Bernhard Hoetger (aus Hörde stammend, heute
ein Stadtteil von Dortmund) zu verdanken, der den eigentlichen
Gründervater  des  heutigen  Museums,  den  Wuppertaler  Bankier
August von der Heydt, recht früh auf Paula Modersohn-Beckers
Schaffen hinwies. So konnte es auch nicht ausbleiben, dass im
nahen Hagen Karl Ernst Osthaus von ihrem Wirken erfuhr. Es
waren Zeiten und Kreise, in denen Region keineswegs „Provinz“
bedeuten musste.

„Paula  Modersohn-Becker.  Zwischen  Worpswede  und  Paris“.  9.
September 2018 (Eröffnung ab 11:30 Uhr) bis zum 6. Januar 2019
im Von der Heydt-Museum, Turmhof 8, Wuppertal. Geöffnet Di-So
11-18, Do 11-20 Uhr. Eintritt 12 €, ermäßigt 10€, Katalog 20
€.

Weitere Informationen: http://vdh.netgate1.net/

 

 

 

 



Begrenzt  verfügbar:  Wie
Dortmund  seine  Besucher
enttäuscht
geschrieben von Bernd Berke | 30. September 2018

„Dortmunder U“: Auf der Dachterrasse gibt’s nicht mal
einen Kaffee. (Foto: Bernd Berke)

Reisender, kommst du nach Dortmund, so mach dich auf herbe
Enttäuschungen gefasst. Und zwar gerade an gewissen Stätten,
die der Alteingesessene seinen Gästen von außerhalb eigentlich
gerne zeigen möchte. Eigentlich.

Da wäre zum Beispiel der 1959 als Bundesgartenschau eröffnete
Westfalenpark. Herrje, wie war man damals stolz auf dieses
relativ weitläufige Grün, als der Pott wirklich noch kochte
und ungemein rußte. Und heute? Kann man nie sicher sein, dass
die paar Hauptattraktionen des Parks zugänglich oder nutzbar
sind. Lange, lange Zeit konnte man nicht mit dem Aufzug auf
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den Florianturm (ein Hauptwahrzeichen der Stadt) fahren, um
vom prinzipiell drehbaren Restaurant oder von einer Plattform
aus die tatsächlich phänomenale Fernsicht auf Stadt und Land
zu genießen.

Weiteres
Wahrzeichen  der
Stadt,  auch  nicht
immer  zugänglich:
Florianturm  im
Westfalenpark.
(Foto: Bernd Berke)

Schlimmer  noch:  Die  Gastronomie  zu  Füßen  des  Turms  war
zuweilen eine schiere Katastrophe, für die man sich bei seinen
Gästen  entschuldigen  musste  (obwohl  man  ja  nichts  dafür
konnte).  Und  das  mächtige  Sonnensegel,  unter  dem  früher
Konzerte gegeben wurden? Bereits seit 2012 eine für Besucher
gesperrte, baulich marode Schadstelle. Immerhin scheint hier
nach beiläufig sechs Jahren Abhilfe in Sicht zu sein.

Es herrscht ein starres Schema

Kurze  Impression  vom  letzten  Sonntag,  vom  Wetter  her  ein
geradezu idealer Tag für den Westfalenpark, auf den man auch
mal flexibel reagieren müsste, was die Personalplanung angeht.
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Doch  nein,  es  herrscht  allzeit  ein  starres  Schema.  Die
Seilbahn-Gondeln fahren – wie so oft – gar nicht, das Park-
Bimmelbähnchen  macht  ebenso  vor  18  Uhr  Schluss  wie  der
Bootsverleih. Peinlich, peinlich. Der 2. September lag zwar
nach den Sommerferien, müsste aber doch noch zur Hauptsaison
zählen; zumal, wenn die Witterung so einladend ist. Aber hier
gelten  rigoros  begrenzte,  servicefeindliche  Arbeitszeiten.
Obwohl die Kräfte, die da zugegen sind, wohl vielfach nur
aushilfsweise arbeiten. Auskünfte simpelster Art können sie
jedenfalls oft nicht erteilen.

Seit  etlichen
Jahren  nicht  mehr
zu sehen: imposante
Sauriermodelle  im
Naturkundemuseum.
(Foto  vom  Januar
2011: Bernd Berke)

Dann  eben  ins  Naturkundemuseum?  Von  wegen!  Das  einst
besucherstärkste Museum der Kommune wird seit etlichen Jahren
umgebaut. Und umgebaut. Und umgebaut… Im September 2014 wurde
das Haus geschlossen, 2016 wollte man es wieder öffnen. Haha,
guter Scherz. Zahlreiche Planungs- und Baupannen führten zu
Verzögerungen  und  entsprechenden  Kostensteigerungen.  Jetzt
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geht  die  Rede,  dass  es  im  September  2019  also  nun  aber
wirklich so weit sein soll, dass… Warten wir’s ab.

Oh nein, jetzt bitte keine billigen Vergleichs-Scherze über
die „Fertigstellung“ des Berliner Flughafens BER am Sankt-
Nimmerleinstag. Und bitte auch keine hämischen Anspielungen
auf den Slogan „Dortmund überrascht. Dich.“ Der stimmt halt
nicht immer so, wie er gedacht war.

Gekonnte Touristen-Abschreckung

Angesichts  solcher  Flops  mögen  vielleicht  manche  erwägen,
ihren  auswärtigen  Besuch  dann  eben  zum  Kultur-  und
Kreativzentrum  „Dortmunder  U“  zu  lotsen,  wo  man  von  der
Dachterrasse wirklich interessante Blick-Perspektiven auf die
gesamte (Innen)-Stadt erhaschen kann. Doch ach, dort fordert
eine schnarrende Lautsprecherstimme dringlich dazu auf, den
Ausguck spätestens um 18 Uhr zu verlassen. Auch vorher heißt
es  schon:  bitte  Thermoskanne,  Bütterken  oder  dergleichen
mitbringen. Denn Gastronomie gibt es dort oben nicht. Welch
eine  Touristen-Abschreckungsmaßnahme,  bundesweit  vermutlich
einzigartig! Immerhin ein Superlativ, wenn auch nicht allzu
werbetauglich.

__________________________________

P.S.: Der Wahrheit die Ehre: Ein paar andere Anziehungspunkte
bleiben natürlich noch übrig – Westfalenstadion mit Stadion
Rote  Erde,  Westfalenhalle,  Botanischer  Garten  Rombergpark,
Zoo,  Industriemuseum  Zeche  Zollern,  Museum  Ostwall  im
Dortmunder  U,  Museum  für  Kunst  und  Kulturgeschichte,
Konzerthaus,  Oper  und  Schauspielhaus,  Pferderennbahn,
Phoenixsee, Hohensyburg, diverse Wasserschlösser und weitere
Sehenswürdigkeiten,  die  nicht  in  dieser  kurzen  Aufzählung
vorkommen. Oder hakt es da auch irgendwo?



Leise Lieder von Abschied und
Vergehen  –  Marthalers
„Bekannte  Gefühle,  gemischte
Gesichter“  bei  der
Ruhrtriennale
geschrieben von Rolf Pfeiffer | 30. September 2018
Ein leerer Raum mit schrägen Oberlichtern, im Hintergrund ein
Personenaufzug und eine hohe Flügeltür: Das könnte ein Museum
sein oder eine leergezogene Fabrikhalle, auf jeden Fall ein
uneingeschränkt  funktionaler  Ort.  Hier  wirkt  der  Mann  im
grauen  Hausmeisterkittel,  schiebt  Rollwagen  herein  mit
undefinierbarer folienverhüllter Fracht.

Was wird das werden? Mit der Antwort kann es dauern, wie stets
in den Stücken Christoph Marthalers, denen viel Gemächlichkeit
eigen  ist.  Dieses  heißt  „Bekannte  Gefühle,  gemischte
Gesichter“ und war jetzt im Gelsenkirchener Musiktheater im
Revier  (MiR)  als  funkelndes  kleines  Programmglanzlicht  der
Ruhrtriennale zu sehen.

Letzte Arbeit für die Berliner Volksbühne

„Bekannte Gefühle, gemischte Gesichter“ war Marthalers letzte
Arbeit an der Berliner Volksbühne. Mit dem Ausscheiden des
Intendanten  Frank  Castorf  endete  auch  die  lange  währende
Kooperation, die 1993 mit „Murx den Europäer! Murx ihn! Murx
ihn! Murx ihn! Murx ihn ab!“ ihren seinerzeit stark beachteten
Anfang  hatte.  „Bekannte  Gefühle,  gemischte  Gesichter“  ist
deshalb ein Stück der Rückschau geworden, die einen natürlich
schwermütig stimmen kann, auf der Bühne wie im Zuschauerraum.
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Doch sie leben noch

Doch die gut verpackten Figuren leben noch, wenn man sie nur
lässt! Und nichts anderes tut der Mann im grauen Kittel, als
sie in des Wortes wörtlichem Sinn aus Folie und Holzkiste
auszupacken und auf die Bühne zu stellen.

Dann bewegen sie sich, dann singen sie, dann spielen sie gar
auf Klavier und Cembalo. Und unerwartet sportlich sind einige
von ihnen, Damen zumal, und keineswegs ohne erotischen Reiz.
Wenn das ganze kulminiert, formieren sich die Weggepackten gar
zu  einer  Art  erotisch-lüsterner  Laokoon-Gruppe  auf  dem
Rollwägelchen, und jeder möchte dabei sein. Dem Kittelmann
wird das zu viel, er packt ein, rollt hinaus, die Erinnerungen
kommen zurück ins Magazin. Doch die Personen kehren wieder.

Alles schon einmal gebraucht

Für Bühne und Kostüme griff Marthalers großartige Ausstatterin
Anna  Viebrock  auf  den  Fundus  zurück,  verwendete  also  nur
Dinge,  die  in  seinen  früheren  Produktionen  schon  einmal
eingesetzt waren. Und vielleicht sind auch alle Lieder dort
schon einmal gesungen worden, die im weiteren Verlauf des
Abends zu hören sind, wer will das so genau wissen? Händel,
Satie, Mahler und Schubert nennt der blaue Programmzettel, der
in  Orange  noch  ungleich  mehr,  mit  Bach  beginnend  und  mit
Wagner endend.

Eher gehaucht als gesungen

Musik – und da vor allem Gesang – findet in Marthalers Theater
aber nicht als schmetternde Nummernrevue statt, sondern ist
fein  und  leise  in  den  Gang  des  scheinbar  Bedeutungslosen
hineingesetzt,  das  „Handlung“  zu  nennen  einem  manchmal
widerstrebt.

Leise, sehr leise erklingen viele Lieder, und viele werden
auch  nie  lauter.  Der  feine  Ton  macht  sie  nur  noch
eindrücklicher, und manchmal erzählt er geradezu Geschichte –



etwa, wenn „Brüder zur Sonne, zur Freiheit“ kaum wahrnehmbar,
eher  gehaucht  als  gesungen,  erklingt.  Ja,  die  donnernde
Revolution ist ausgeblieben, an der Volksbühne und anderswo,
und vielleicht ist es sogar gut so.

Wenn dieser vorwiegend a cappella vorgetragene Gesang in der
zweiten  Stückhälfte  nicht  so  schön  wäre,  so  filigran  und
sanft, dann könnte man schon trübsinnig werden ob der Inhalte,
mitleiden etwa mit dem jungen Mann, dessen Freundin „In einem
kühlen Grunde“ (Text von Eichendorff) die Beziehung beendet
hat und der nun am liebsten tot wäre. Oder, im Kirchenlied,
verzweifeln an der Aussichtslosigkeit der eigenen gottlosen
Existenz.

Düsternis und Heiterkeit

Die Musikauswahl, man kann es nicht anders sagen, kreist sehr
um Trennung, Verlust, Abschied, Niedergang, was nach einem
Vierteljahrhundert kreativer Arbeit an der Berliner Volksbühne
nicht verwundern kann. Auch das Schlussbild ist kein Trost.
Alle, die auf der Bühne sind, müssen ihre Schuhe abgeben,
Symbole für Leben, Beweglichkeit, Erdung, ein düsterer finaler
Akt.

Heiterkeit wiederum erregten manche Personenzeichnungen – alte
Männer  im  clownesken  Altmänner-Outfit  mit  Hosenträgern  und
Pantoffeln, füllige Damen in neckischer Pose; Marthaler weiß
souverän  mit  der  Spannung  zwischen  ernst  und  lustig  zu
spielen, um das Bühnengeschehen dramatisch zu überhöhen. Bei
ihm ist gemächlich nicht das Gegenteil von kurzweilig, eher im
Gegenteil.

In der großen Halle

Wenige Tage zuvor konnten Triennale-Besucher in der Bochumer
Jahrhunderthalle,  ebenfalls  von  Marthaler  inszeniert,  das
symphonische Fragment „Universe, Incomplete“ von Charles Ives
erleben, eine theatralische Materialschlacht (siehe dazu auch
Martin Schrahns ausführliche Rezension in den Revierpassagen).

https://www.revierpassagen.de/52021/was-soll-uns-der-saurier-christoph-marthaler-wagt-sich-bei-der-ruhrtriennale-an-das-universum-von-charles-ives/20180821_1819


Der  Schweizer  Theatermacher  kann  beides,  große  Halle  wie
kleine  Theaterbühne.  Aber  dem  typischen  Schaffen  dieses
feinnervigen Musikerzählers begegnet man sicherlich eher in
Produktionen wie, eben, „Bekannte Gefühle…“.

Was wird aus der Intendantin?

Wo  werden  wir  zukünftig  dieses  in  seiner  Art  einmalige
Gesangstheater erleben können? Der Stuhl von Stefanie Carp,
die seit vielen Jahren Marthalers kongeniale Dramaturgin und
außerdem  derzeit  Triennale-Intendantin  ist,  wackelt.  Sollte
sie gehen, geht Marthaler – vermutlich – auch. „Froh schlägt
das Herz im Reisekittel, vorausgesetzt, man hat die Mittel“,
zitiert ein Mitspieler in einer der heitereren Passagen des
Stücks Wilhelm Busch. Angesichts der politischen Entwicklung
ist das ein geradezu seherischer Aphorismus.

Keine weiteren Vorstellungen in Gelsenkirchen

www.ruhrtriennale.de

Neuer  Mauerbau,  Stalins
Schatten und der Terror des
Digitalen – zum umstrittenen
DAU-Kunstprojekt in Berlin
geschrieben von Frank Dietschreit | 30. September 2018

https://www.zeit.de/2018/34/ruhrtriennale-antisemitismus-boykott-stefanie-carp
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Rätselhafte Fotografie aus dem „Institut“ (Charkiw). (©
Gruber / Berliner Festspiele)

Vor 29 Jahren fielen in Berlin die Mauer und der „Eiserne
Vorhang“. Das war der Auftakt vom Ende des Realen Sozialismus
und  einer  Diktatur  des  Proletariats,  die  immer  nur  ein
ideologischer Popanz war, mit dem sich schamlose Partei-Bonzen
der  herrschenden  Nomenklatura  die  Macht  über  das  Volk
sicherten. Neben einigen unverbesserlichen Nostalgikern, die
sich gern die schlechte Vergangenheit schön reden, gibt es
jetzt auch einige Künstler, die vom (temporären) Wiederaufbau
der Mauer träumen.

Direkt in Berlins Mitte, in einem etwa 300 mal 300 Meter
großen, von einer russischen Beton-Mauer abgeriegelten Areal
zwischen Staatsoper und Bauakademie, soll direkt an der Straße
Unter den Linden vom 12. Oktober bis 9. November ein neo-
stalinistisches  Menschenexperiment  durchgeführt  werden,  das
sich als freiheitliches Kunst-Projekt tarnt und den Besuchern
neue  und  ungeahnte  Möglichkeiten  der  Wahrnehmung  und
Partizipation  verspricht.

https://www.revierpassagen.de/79576/neuer-mauerbau-stalins-schatten-und-der-terror-des-digitalen-zum-umstrittenen-dau-kunstprojekt-in-berlin/20180903_0907/dau_freiheit_4_gruber


Erlebniszone mit „historischen Echoräumen“

Unter dem kryptischen Kürzel „DAU Freiheit“ wird, so lassen
die  als  Mitveranstalter  auftretenden  Berliner  Festspiele
verlauten, eine „Zone markiert, die für vier Wochen zu einem
besonderen Erlebnisraum wird“, „historische Echoräume öffnet“
und  angeblich  die  Chance  bietet,  „eine  politisch-
gesellschaftliche  Debatte  über  Freiheit  und  Totalitarismus,
Überwachung,  Zusammenleben  und  nationale  Identität  zu
eröffnen.“

Wer denkt, das klinge arg nach politischer Überhöhung eines
künstlerisch  größenwahnsinnigen  Projekts,  liegt  wohl  nicht
ganz falsch. Doch worum geht es eigentlich beim „DAU“-Projekt,
dieser seltsamen Mixtur aus Performance und Reality-Show, die
in Berlin unter dem Begriff „Freiheit“ auftritt, bevor sie –
entschlackt und ohne Mauer – weiter zieht und in Paris als
„Gleichheit“ und in London als „Brüderlichkeit“ für verwirrte
Gemüter sorgen wird?

Auf den geheimnisvollen Spuren des Physikers Lev Landau

Mit der Französischen Revolution und ihren hehren Idealen hat
„DAU“ jedenfalls nichts zu tun. Eher schon mit der Negation
der  Digitalmoderne,  die  hinter  der  Maske  der  totalen
Transparenz den gläsernen Menschen schafft. Namensgeber des
Projekts ist der russische Physiker und Nobelpreisträger Lev
Landau  (1908-1968),  der  von  seinen  Freunden  „Dau“  genannt
wurde  und  in  Moskau  ein  streng  geheimes  „Institut  für
Physikalische  Probleme  der  Sowjetischen  Akademie  der
Wissenschaften“  betrieb.



Weitere  Fotografie  aus  dem
„Institut“  (Charkiw).  (©
Orlova  /  Berliner
Festspiele)

Um dem Rätsel des geheimnisumwitterten Physikers auf die Spur
zu kommen, ließ der russische Regisseur Ilya Khrzhanovsky im
ukrainischen  Charkiw,  wo  Landau  eine  zeitlang  lebte  und
arbeitete,  ein  gigantisches,  12.000  Quadratmeter  großes
Filmset  aufbauen:  einen  eigenen,  von  Zäunen  begrenzten
Stadtteil, in dem von 2009 bis 2011 über 400 Menschen lebten
und  das  –  mit  allen  Mitteln  des  Terrors  und  der
Totalüberwachung – so funktionierte wie Stalins Machtimperium.

…und die Kamera war immer dabei

In Charkiw wurde drei Jahre lang geforscht und geliebt, wurden
Experimente durchgeführt und Kinder gezeugt. Und die Kamera
von  Jürgen  Jürges,  der  früher  mit  Fassbinder  und  Wenders
drehte, war immer dabei. Kunst-Performerin Marina Abramovic
war zu Gast und Regisseur Romeo Castellucci, Pop-Musiker von
Massive Attack und Star-Dirigent Theodor Currentzis. Aus dem
so entstandenen Film-Material sollen 13 Spielfilme und eine
Vielzahl  von  Mini-Serien  geschnitten  worden  sein.  Nichts
Genaues weiß man nicht, alles liegt im Dunkeln der künstlich
angeheizten Gerüchteküche.

Jetzt sollen die Filme im temporären neuen Berliner Mauer-
Staat „DAU Freiheit“ vier Wochen lang präsentiert werden. Dazu
soll  es  Performances  und  Lesungen,  Konzerte  und  Vorträge,

https://www.revierpassagen.de/79576/neuer-mauerbau-stalins-schatten-und-der-terror-des-digitalen-zum-umstrittenen-dau-kunstprojekt-in-berlin/20180903_0907/dau_freiheit_6_orlova


Einzelgespräche  und  Überraschungen  geben.  Mit  dabei  sollen
auch  wieder  Abramovic  und  Co  sein.  Doch  wer  was  wann  wo
vorführt,  darüber  herrscht  (noch)  Schweigen.  Klar  scheint
bisher nur, dass im ganzen Kunst-Areal das alte DDR-Flair
wieder  auflebt,  schlechte  Beschilderung  und  dunkle
Beleuchtung, muffiger Geruch und beklemmende Atmosphäre wie
weiland im Mangel-Staat.

Reanimation des Realsozialismus‘

Wer  die  neo-sozialistische  Reanimation  betreten  will,  muss
vorher einen Fragebogen ausfüllen und ein Visum beantragen und
dann  beim  Passieren  der  Mauer  sein  Handy  abgeben.  Dafür
bekommt er ein Gerät namens „DAU-Device“, das den Besucher zu
den einzelnen Programmpunkten führt: Einlass nur auf Einladung
durch das Gerät.

Wer dem Kunst-Terror nicht gewachsen ist, kann ein Notsignal
senden und sich befreien lassen. Die Anwohner des Mauer-Parks
werden zu „Ehrenstaatsbürgern“ erklärt, haben eigene Zutritts-
Möglichkeiten zum Überwachungsstaat und können sich in ihrem
angestammten  Wohnraum  frei  bewegen.  Ob  das  ganze  Treiben
wiederum von Khrzhanovsky und Jürges filmisch begleitet und
später  in  einen  neuen  Streifen  über  Freiheit,  Gleichheit,
Brüderlichkeit einfließt, ist noch unklar.

Auch ein russischer Oligarch finanziert das Ganze mit

Klar ist nur, und das macht die bizarre Angelegenheit nicht
schmackhafter,  dass  neben  den  Berliner  Festspielen  auch
Sponsoren das Projekt finanzieren, die nicht gerade ein guten
Leumund haben, wie der russische Oligarch Sergej Adonjew. Auch
dass  es  beim  Dreh  in  der  Ukraine  sexuelle  Übergriffe  von
Seiten des Regisseurs gegeben haben soll, hinterlässt einen
bitteren Beigeschmack.

Die  Kunst  ist  frei  und  wird  auch  den  Größenwahn  dieses
Menschenexperiments  und  den  Terror  des  temporären  Mauer-
Staates ertragen. Der schlimmste Feind der Kunstfreiheit ist



aber die Bürokratie: Der Bau einer Mauer und das Leben in
einem von eigenen Gesetzen bestimmten Erlebnisraum brauchen
Genehmigungen von Bau- und Gewerbeamt, Polizei, Feuerwehr. Die
stehen noch aus. Könnte also sein, dass sich alles noch als
Luftnummer erweist und alle Kunst-Träume zerplatzen wie heiße
Ballons.

________________________________________________________

„DAU Freiheit“, vom 10. Oktober bis 9. November 2018.
Ein genaues Programm existiert (noch) nicht, auf dem 300 mal
300 Meter großes Areal und in den kooperierten Häusern und
Akademien am Boulevard Unter den Linden sind Filmvorführungen
des  700  stündigen  DAU-Filmmaterials,  Kunst-Performances,
Auftritte  von  Musikern,  wissenschaftliche  Vorträge  u.a.
geplant.
Besucher(innen) registrieren sich auf der „DAU-Webseite“, um
ein Visum zu erwerben.
Täglich können bis zu 3000 Visa ausgegeben werden. Ein Zwei-
Stunden-Visum kostet 15 Euro, ein Tagesvisum 25 Euro, ein 72-
Stunden-Visum 45 Euro. Es soll auch Diplomaten- und Presse-
Visa geben, die für die gesamte Laufzeit gelten und Zutritt zu
allen Veranstaltungen gewährt.

Infos unter www.berlinerfestspiele.de

https://www.berlinerfestspiele.de/de/aktuell/festivals/dau_fre
iheit/dau_freiheit_1.php

Von  der  „Spieluhr“  bis  zum

http://www.berlinerfestspiele.de
https://www.revierpassagen.de/79549/von-der-spieluhr-bis-zum-ohrenbaer-die-entwicklung-des-kinderrundfunks-mit-dortmunder-impulsen/20180902_1443


„Ohrenbär“:  Die  Entwicklung
des  Kinderrundfunks  mit
Dortmunder Impulsen
geschrieben von Gastautorin / Gastautor | 30. September 2018
Gastautor  Heinrich  Peuckmann  über  die  Entwicklung  des
Kinderrundfunks, zu der auch einige Ideen und Konzepte aus
Dortmund beigetragen haben:

Als Mitte der achtziger Jahre des letzten Jahrhunderts der
WDR-Lokalsender  Radio  Dortmund  an  der  Lindemannstraße
eingerichtet  wurde,  gab  es  unter  Kulturschaffenden  große
Vorbehalte. Das wäre ein trojanisches Pferd, wurde geurteilt,
denn erst käme der harmlose öffentliche Rundfunk und in seiner
Nachfolge  der  Privatsender  mit  seinen  oberflächlichen  und
verdummenden Programmen.

Screenshot  der  „Ohrenbär“-
Internetseite www.ohrenbaer.
de

Ich war damals Sprecher des Schriftstellerverbandes und die
Autoren beschlossen, nachzuhaken, was denn der Dortmunder WDR-
Sender für uns zu bieten hätte. Hintergrund vor allem meines
Optimismus war die Information, dass Erdmann Linde Sendeleiter
des Lokalfunks werden würde, und den kannte ich schon lange
als großen Freund der Literatur.

Hoffnungsträger Erdmann Linde
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Im Sender haben wir uns dann getroffen, im Kellerraum, der
später für die Journalisten zur Mensa werden sollte und das,
was Linde und sein Team den Autoren damals anboten, war mehr
als beachtlich.  Eine große Kultursendung („Schöner Sonntag“)
sollte es geben, vor allem aber eine Kinderhörfunkreihe, die
dann  „Die  Spieluhr“  heißen  sollte.  Jeden  Abend  sollte  im
Lokalsender eine kleine Kindererzählung von etwa 10 Minuten
Länge laufen, eine Einschlafgeschichte für die Kleinen.

Dieses  Angebot  war  insofern  etwas  Besonderes,  als  die
öffentlichen  Sender  damals  gerade  dabei  waren,  ihre
Kindersendungen  entweder  heftig  zu  beschneiden  oder  ganz
einzustellen. Das Dortmunder Angebot lief dem damaligen Trend
also komplett entgegen.

Jürgen Hoppe plante, redigierte und las auch noch selbst vor

Erdmann Linde und sein Team haben in der Folge wirklich Wort
gehalten, vor allem Jürgen Hoppe, der mit großem Engagement
„Die Spieluhr“ allein bestritt. Er prüfte die eingesandten
Texte, redigierte, wo es nötig war und las die Geschichten
selber vor. Jahrelang hat er das getan, Tag für Tag, eine
unglaubliche Leistung.

„Die  Spieluhr“  fiel  auf,  auch  weit  über  den  Dortmunder
Sendebereich hinaus. Als der Sender Freies Berlin (SFB) später
eine eigene Kinderreihe etablierte, griff er deutlich auf das
Dortmunder  Konzept  zurück.  „Ohrenbär“  wurde  diese  Reihe
genannt, die es nun schon seit dreißig Jahren gibt, heute vom
RBB produziert. Die tägliche Sendung wird mit Musik aus „Peter
und der Wolf“ eingeleitet, in der Regel sind es siebenteilige
Kindergeschichten, die von bekannten Schauspielern vorgelesen
werden.

Jedes Tageskapitel ist in sich abgeschlossen und von Kapitel
zu  Kapitel  entwickeln  sich  die  Charaktere  bis  zur
Konfliktlösung. Für uns Dortmunder Autoren war der Umstieg von
der  „Spieluhr“,  die  bald  mit  dem  gesamten  Lokalsender



verschwand, auf den „Ohrenbär“ kein Problem, die Texte mussten
nur  unwesentlich  länger  werden  und  sie  sollten  keine
Ortsangaben  enthalten.

Neue Reihe „In der Kirche ist viel los“

Es war also eine erstaunliche Entwicklung, die sich damals
vollzogen  hat.  Mit  großer  Skepsis  der  Autoren  hat  sie
begonnen, wurde dann zu einem regionalen Erfolgsprogramm und
wandelte  sich  im  nächsten  Schritt  zu  einer  großen
Kindersendung, die nun in der halben Republik gehört wird.
Denn der „Ohrenbär“ wird zwar vom RBB produziert, wird aber
vom NDR und vom WDR-Kinderradiokanal („KiRaKa“) im Internet
übernommen. Beim WDR läuft die Sendung jeden Abend in der Zeit
von 18.45 – 18.55 Uhr.

Ich bin seit langer Zeit und immer noch als Autor dabei. Von
mir wird vom 24. September an eine Woche lang eine weitere
Reihe gesendet werden. „In der Kirche ist viel los“ lautet der
Titel meiner insgesamt 23. Ohrenbärgeschichte, die von der
Schauspielerin  Leslie  Malton  gelesen  wird.  Sie  ist  eine
wirklich gute Schauspielerin. Es sind lustige, traurige oder
spannende Episoden, die im Umfeld einer Kirche spielen und die
ganz  nebenbei  ein  bisschen  über  das  Christentum  aussagen.
Kinder wissen immer weniger über den Mythos, sie sind deshalb
auch immer weniger in der Lage, historische, philosophische
oder künstlerische Hintergründe zu begreifen, bei denen man
eben doch religiöse Bezüge erkennen muss.

Bloß keine Pädagogik mit dem Zeigefinger

„Ohrenbär“ liefert keine aufgesetzte Pädagogik, das wäre ja
auch tödlich für diese Sendereihe, aber im Hintergrund wird,
quasi  nebenbei,  doch  ein  bisschen  an  Infos  mitgeliefert,
allerdings komplett umgesetzt in Handlung und nicht irgendwie
belehrend erklärt. Eine schöne Konzeption. Und weil  das so
ist,  literarisch  anschaulich  und  doch  angereichert  mit
Informationen, ist „Ohrenbär“ nicht allein eine Sendung für

https://www.ohrenbaer.de/sendung/autorinnen/168.html


Kinder geblieben.

In der Ohrenbärredaktion, von Sonja Kessen sehr umsichtig und
liebevoll bis ins kleinste Detail betreut, war man am Anfang
überrascht  von  der  beachtlichen  Anzahl  auch  erwachsener
Zuhörer,  hat  es  aber  schnell  als  Bestätigung  der  Arbeit
verstanden. Am besten ist es sowieso, wenn die Kinder die
Sendung zusammen mit ihren Eltern hören. Die Eltern sind dann
ihren  Kindern  nahe,  sie  teilen  mit  ihnen  die  Emotionen,
entwickeln  gemeinsam  Empathie  und  haben  ein  schönes
Gesprächsthema.


