
Wer  hat  die  Nase  vorn?
„Parsifal“ in Düsseldorf und
Hannover
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Szene  aus  dem  dritten  Aufzug  des  „Parsifal“  in
Düsseldorf mit Daniel Frank (Parsifal) und Sarah Ferede
(Kundry). (Foto: Sandra Then)

In Düsseldorf steht er mit leeren Händen im gleißenden Licht,
der  neue  Gralskönig  Parsifal.  In  Hannover  bleibt  von  den
Wirrnissen der Ritter- und der Klingsor-Welt ein Kind übrig.
Erlösung wird der Welt in beiden Inszenierungen nicht zuteil.
Die  Sicht  auf  Richard  Wagners  „Bühnenweihfestspiel“  ist
pessimistisch, bei allen Unterschieden. Und die sind markant,
in der szenischen wie in der musikalischen Gestaltung.

Die Premiere in Düsseldorf bringt den viel gelobten „Parsifal“
aus Genf an den Rhein, in einer minimalistischen Regie von
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Michael  Thalheimer,  der  in  der  letzten  Spielzeit  einen
faszinierenden  Verdi-„Macbeth“  an  der  Deutschen  Oper
herausgebracht hat. Auf der Drehbühne (Henrik Ahr) ein Podest,
abgeschlossen nach hinten durch eine mittig vertikal geteilte,
schmutzigweiße  Wand,  horizontal  gegliedert  durch  einen
Querbalken. So ergibt sich ein Kreuz, einziger Hinweis auf die
christlichen Konnotationen von Wagners Weltabschiedswerk.

Der künftige Erlöser schreitet strahlend weiß aus diesem Spalt
auf  eine  Fläche,  auf  der  Gurnemanz,  ein  stattlicher,
gebrochener Mann, allzu hörbar schlurfend seine Runden dreht.
Bis zu den Hüften muss er einmal im Blut gestanden haben – so
wirkt jedenfalls sein schwerer Mantel. Das Blut holt alle ein:
Die Gewänder von Michaela Barth, in denen die Gralsritter
geistern, sind rot verschmiert; Kundry malt im dritten Aufzug
unentwegt den Kernsatz des Werks wie eine Beschwörungsformel
an die Wand: „Durch Mitleid wissend der reine Tor. Parsifal“.
Die Sphäre Klingsors ist schwarz und vertikal gebrochen – die
Rückseite der Welt der Gralsgesellschaft.

Woher das Blut, woher die Schuld? Thalheimer verweigert die
Antwort, so wie er seinen „Parsifal“ überhaupt strikt von
Deutung frei hält und damit bisweilen Bedeutung gefährdet. Mit
den  Mitteln  minutiöser  Personenführung  und  der  peniblen
Planung  von  Gesten  und  Gängen  schafft  Thalheimer  ein
zugespitztes  Kammerspiel,  das  die  Gefahr  öder  Langeweile
bannt, weil die Figuren auch durch die szenische Konzentration
der  Darsteller  selbst  in  langen  Passagen  gesungener  Texte
spannend und lebendig bleiben. Dieser „Parsifal“ hat viel mit
der Magie des Spielens zu tun und ist deshalb auch ein Stück
faszinierendes Schauspieler-Theater.

Vollgepackte Bühne in Hannover

Der  Kontrast  zu  Hannover  könnte  nicht  größer  sein:  Dort
inszeniert  einer  der  neuen  Mode-Regisseure,  der  Isländer
Thorleifur Örn Arnarsson, designiert für „Tristan und Isolde“
in Bayreuth 2024. Er schafft es, auf der vollgepackten Bühne



von Wolfgang Menardi trotz ausgiebigen Einsatzes von Licht,
Nebel und Personal langatmige Ödnis zu verbreiten. Auch bei
Arnarsson  gibt  es  verlangsamte  Bewegung,  wankende
Choraufmärsche  wie  weiland  bei  Wolfgang  Wagner,  aber  auch
Schreiten  und  Stolpern,  Holpern  und  Rennen,  dazu  einen
nervigen Umbau bei offener Bühne, ein auf- und abfahrendes
Gerüstpaneel mit Neonröhren über einem rätselhaften Becken,
und verkohlte Baumstämme, die uns die wie auch immer geartete
Katastrophe  signalisieren  und  am  Ende  des  ersten  Aufzugs
erwartungsgemäß nach oben entschweben.

Irgendwie Katastrophe: Die Bühne von Wolfgang Menardi
für den „Parsifal“ in Hannover, hier mit Marco Jentzsch
(Parsifal) und Shavleg Armasi (Gurnemanz). (Foto: Sandra
Then)

Im  Klingsor-Akt  umschließt  ein  weißer  Kasten  eine  steril-
museale  Landschaft,  bevölkert  von  lethargischen  Frauen  mit
aufgemalten  primären  Geschlechtsmerkmalen  auf
halbtransparenten Verschleierungen (Kostüme: Karen Briem). Das
Gespräch  zwischen  Parsifal  und  der  unruhig  auf  und  ab



tigernden  Kundry  wird  zum  finalen  Durchhänger  eines  mit
geschäftigen Leerläufen gesegneten Abends. Der im Interview im
Programm  zitierte  C.G.  Jung  mag  erklären,  warum  Arnarsson
Amfortas  und  Klingsor  vom  selben  Sänger  –  dem  energisch,
rotzig und gewalttätig, aber auch erbarmenswert schmerzvoll
singenden Michael Kupfer-Radecky – verkörpern lässt. Aber die
zentrale Idee der Regie wirkt trotz Psychologie als bloße
Bedeutungs-Behauptung:  Parsifal  erscheint  als  Kind,  junger
Erwachsener und reifer Mann, um seine Entwicklung erfahrbar zu
machen. Doch die Doppelungen und Mehrfachauftritte von Sänger
Marco  Jentzsch  mit  den  Kindern  Maximilian  Blossfeld  und
Leandro Klyszcz vermitteln keine konzentrierte Erzähllinie.

Steril  und  ohne  Blumenzauber:  Klingsors  Welt  in
Hannover.  Im  Zentrum  Michael  Kupfer-Radecky.  (Foto:
Sandra Then)

Was am Ende des Assoziationstrubels bleibt, als die blendende
Weißlichtfläche,  die  wohl  den  „Gral“  symbolisieren  soll,
endgültig zur Hölle gefahren ist und die Gralsritter ihre
Hörnerhüte – eine Assoziation an Hägar-der-Schreckliche-Helme



und  Frickas  Widder  –  abgelegt  haben,  bleibt  unklar.  Die
Sinnlosigkeit jeder Entwicklung? Das Kind – der Anfang der
immergleichen  Geschichte?  Das  Panorama  vergeblicher
menschlicher Versuche, der Akzeptanz des immerwährenden Leids
der Welt zu entkommen? Das Gefühl der Erlösung jedenfalls wird
nur in der erleichterten Erkenntnis spürbar, dass der Abend
endlich zu Ende geht.

Spannungsreiches Klangbild

Musikalisch allerdings hätte er noch länger dauern dürfen,
denn der Hannoveraner GMD Stephan Zilias spornt das vorzüglich
auf  Wagner  eingestellte  Niedersächsische  Staatsorchester  zu
einem lebendigen und spannungsreichen Klangbild an. Man mag
über das eine oder andere langsame Tempo an der Grenze zum
Zähen streiten, man mag manche Steigerung für zu überbordend
halten – am fabelhaften Eindruck des Abends ändert das nichts.

Zilias zeigt, dass „Parsifal“ sich nicht im Rausch der Linien
erschöpft, dass die psychedelische Verführungsabsicht Wagners
keineswegs das bestimmende Element der Musik sein muss, wie
offenbar ein hartnäckiger, Protest im Publikum hervorrufender
Buh-Rufer annimmt. Deutlich wird vielmehr, dass die Musik aus
Konturen lebt, dass der Klang ausdifferenziert werden will,
dass Einsätze, Farb- und Haltungswechsel nicht nur unmerklich
ineinander  übergehen,  sondern  akzentuierenden  Zugriff
brauchen. Auch der Chor von Lorenzo da Rio verliert sich nicht
im Säuseln, lässt im marcato auch die aggressive Note dieser
Gesellschaft erkennen. In den Fernchören gibt es schmerzhafte
Wackler, das ist aber auch in Düsseldorf nicht anders, wo
Gerhard  Michalski  seine  Herren  auf  satte  Sonorität  und
entschieden drängenden Gleichklang getrimmt hat.

Axel Kober in Düsseldorf, mit der Erfahrung des Bayreuther
„Abgrunds“  im  Sinn,  liest  die  „Parsifal“-Partitur
mischklangverliebter,  aber  auch  mit  Lust  an  langsamem,  im
ersten Aufzug zerfließend lahmendem Zeitmaß. Die Düsseldorfer
Symphoniker zeigen in den Violinen wenig Kontur, bleiben im



Finale  zu  sehr  im  Hintergrund  und  ohne  Magie.  Für  die
sensualistischen  Provokationen  der  Klingsor-Welt  produziert
das  Orchester  nur  gedeckte  Farben  und  schalen  erotischen
Kitzel.

Sänger-Triumphe an beiden Häusern

Düsseldorf: Hans-Peter
König (Gurnemanz) und
Sarah Ferede (Kundry).
(Foto: Andreas Etter)

Gesungen wird an beiden Häusern sehr achtbar, teilweise auf
einem Niveau, das man sich für Bayreuth wünschen würde. Der
Trumpf  in  Düsseldorf  heißt  Hans-Peter  König:  ein
beispielhafter  Wagner-Sänger,  klangvoll  im  Timbre,
ausgeglichen in der Tonproduktion, wortverständlich und mit
musikalischen  Nuancen  gestaltend.  Ein  großartig  erzählender
Gurnemanz.  Aber  auch  Luke  Stoker  als  präsenter  Titurel
überzeugt auf ganzer Linie. Michael Nagy erscheint im Zentrum
der sich kreuzenden Linien der Bühne als blutige Christus-
Assoziation und singt entspannt und expressiv – ein markanter
Kontrast  zum  Klingsor  von  Joachim  Goltz,  der  mit  bewusst
gehärteten, schneidenden Tönen und konzentriert fokussierend
aus  dem  verstoßenen  einstigen  Gralsritter  die  grimmige



Enttäuschung und den Willen zur Vergeltung herausstößt.

Daniel Frank, der Düsseldorfer Parsifal, wirkt zunächst recht
dünnstimmig und grell, fängt sich im zweiten Aufzug und kann
im dritten beweisen, dass er mit Kern und gesichertem Klang
aussingen kann. Sarah Ferede wird in die Partie der Kundry
noch hineinwachsen: Ihr Auftritt im Reiche Klingsors beginnt
imposant, ihren Schmeicheltönen fehlt es nicht an Schmelz. Die
letzte  Rundung,  die  Souveränität  über  die  Momente  des
Extremen, das Vermeiden von Schärfe in der Kraft fordernden
Höhe  sind  noch  nicht  ausgereift.  Auch  Irene  Roberts,  die
Kundry in Hannover, ist noch nicht so weit: Lautstärke ist
keine Garantie für die Intensität des Ausdrucks, eine Stimme
am Limit wirkt eher gefährdet als gefährlich und das Vibrato
darf kontrollierter sein.

Der  Star  in  Hannover  heißt  Michael  Kupfer-Radecky  –  in
Bayreuth war er Wotan in der „Walküre“ und Gunther in der
„Götterdämmerung“.  In  der  Doppelrolle  Amfortas/Klingsor
versteht er es, das Gemeinsame der ähnlichen existenziellen
Verletzung, aber auch die Spannung zwischen den beiden so
unterschiedlichen Charakteren herauszuarbeiten. Sein Bariton
ist kraftvoll, aber nicht übermächtig, der Klang konzentriert,
ohne verfestigt zu wirken. Kupfer-Radecky legt die Seele der
Worte  frei,  und  allenfalls  in  der  einen  oder  anderen
Verzerrung eines Vokals macht sich bemerkbar, wie viel Einsatz
und Mühe hinter einer solchen Gesangsleistung steckt.

Daniel Eggert rückt als Titurel nicht in den Vordergrund; er
singt  klangschön  zurückhaltend,  Shavleg  Armasi  ist  ein
beredter  Gurnemanz,  der  dieser  Figur  eine  sympathische
menschliche Note mitgibt – kein Grund, Missfallen zu äußern,
wie  es  am  Ende  vom  Rang  herabschallte.  Marco  Jentzsch
entkleidet den Parsifal in Hannover jeder heldischen Attitüde,
hat aber nicht die Reserven, um die plötzliche Einsicht nach
dem Kuss Kundrys und die daraus folgende Entschlossenheit zu
beglaubigen. Zumal der Tenor auch im Lyrischen dünn wirkt,
Piani nicht gestützt sind und die ausgemergelte Schärfe des



Tons  in  dramatischen  Momenten  nur  lautes  und  explosives
Stemmen  erlaubt.  Dennoch  bleibt  es  dabei:  Musikalisch  hat
Hannover  wegen  der  Klasse  des  Orchesters  und  einem
spannungsvolleren Dirigat die Nase vorn, szenisch muss sich
Düsseldorf vor dem Aufwand auf der niedersächsischen Bühne in
keinem Augenblick verstecken.

Vorstellungen  in  Düsseldorf:  1.,  15.,  21.10.2023;  29.03.,
07.04.2024.  Info:
https://www.operamrhein.de/spielplan/kalender/parsifal/1285/?a
=termine

Vorstellungen in Hannover: 3., 8., 15., 22., 31.10. Info:
https://staatstheater-hannover.de/de_DE/programm-staatsoper/pa
rsifal.1343152
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Dieser Tage fotografiertes Prachtexemplar der Gattung:
der in den 1950er Jahren errichtete Wetterpilz auf dem
Dortmunder Hauptfriedhof – Geo-Koordinaten laut Homepage
www. wetterpilze.de: 51.515964, 7.546124. (Foto: Bernd
Berke)

Wie nennen wir sie eigentlich, diese schützenden „Pilze“, die
meist in Wäldern oder Parks aufragen und bei Wind und Wetter
als  Unterstand  dienen?  Nun,  je  nach  Region  wohl  ganz
unterschiedlich.  Am  häufigsten  heißen  sie  Wetterpilze  oder
eben  Schutzpilze,  andernorts  auch  Rastpilz,  Schirmdach,
Parasol oder (im Süden der Republik) Schwammerl.

Als ich neulich mal wieder ein Gewächs aus der naturnahen
Gattung sah, dachte ich, dass man darüber auch mal ein paar
Zeilen  schreiben  sollte,  denn  es  schien  mir,  als  seien
Wetterpilze  ein  typisch  deutsches  Phänomen.  Wie  es  sich
vergleichsweise  mit  der  Schweiz  und  Österreich  et  cetera
verhält, das müsste noch näher beleuchtet werden. Zusatzfrage:
Darf man sich bei Blitz und Donner unter einen solchen Pilz
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begeben?  Reichlich  Stoff  für  Bachelor-,  Master-  und
Doktorarbeiten!  Aber  in  welcher  Fakultät?  Vielleicht  doch
Architektur, schon wegen der vielfältigen Pilz-Dachformen.

Als Laie habe ich zunächst eine Suchmaschine angeworfen – zum
Thema, das ich nahezu für mich allein zu haben glaubte. Doch
weit gefehlt! Sehr schnell bin ich auf den Namen Klaus-Heinz
Herda gestoßen. Der Kölner ist offenbar geradezu besessen von
Wetterpilzen.  Er  betreibt  dazu  eine  einschlägige  Homepage,
sammelt  allüberall  Fotografien  und  mehr  oder  weniger
detaillierte Beschreibungen dieser Zufluchten. Mit Hilfe einer
überschaubaren Community und mit Online-Diensten versucht er,
im Waldesgrün verborgene Pilz-Plätze zu orten. Überdies ist er
dankbar für jeden konkreten Hinweis. Ob demnächst auch KI zum
Einsatz kommen wird? Man weiß es nicht.

Rund 1000 Exemplare in der ganzen Republik?

Aus all diesen Nachforschungen sind mit der Zeit veritable
„Wetterpilz-Karten“  entstanden,  die  die  Schutzschirme
geographisch exakt zuordnen. Rund 300 Stück hatte Herda –
einem Bericht der „Leipziger Zeitung“ zufolge – bereits im
Jahre  2013  beisammen.  Damals  schätzte  er  den  mutmaßlichen
Gesamtbestand auf rund 1000 Exemplare in ganz Deutschland.
2013 war es auch, als die Wochenzeitung „Die Zeit“ über Herda
und seine erstaunliche Wetterpilz-Expertise schrieb (Ausgabe
No.  30  vom  18.  Juli  2013  –  auch  im  eingangs  verknüpften
Wikipedia-Artikel verlinkt). Am 31. Juli 2020 kam dann die
Tageszeitung  (TAZ)  ausführlich  auf  Herda  und  seine
Leidenschaft  zurück.

Je mehr Wetterpilze gelistet wurden, desto deutlicher haben
sich auch Ansätze zu einer Typologie ergeben: In und um Köln,
so hat Herda festgestellt, bestehen die Pilze größtenteils aus
Beton, im Ruhrgebiet (wen wundert’s?) haben sie häufig ein
stählernes Gerüst, in anderen Landstrichen herrscht Holz vor.
Lauter  unscheinbare  Sonderfälle  der  Architekturgeschichte.
Apropos Historie: Die ersten Wetterpilze wurden in unseren



Breiten gegen Ende des 18. Jahrhunderts errichtet, anfangs
noch als Bestandteil der Gartenkunst und zum Vergnügen des
Adels. Ferne Vorbilder waren Standschirme in der Südsee, wie
sie z. B. Captain James Cook bei seinen Expeditionen gesehen
hatte.  Im  19.  Jahrhundert  wurden  die  Pilze  in  Preußen
„Tahitisches  Schirmdach“  genannt.  Damit  wäre  Jauchs
Millionenfrage  beantwortet.

Stählerne „Gewächse“ im Ruhrgebiet

Längst  hat  Klaus  Herda,  mit  Unterstützung  weiterer
Pilzfreunde, auch in anderen Ländern (meist eher vereinzelte)
Standorte  gefunden.  Doch  tatsächlich  sind  sie  wohl  in
Deutschland in besonderer Dichte aufzuspüren, nicht zuletzt im
Ruhrgebiet  und  hier  wiederum  speziell  in  Dortmund,
beispielsweise  im  Westpark,  im  Fredenbaumpark,  auf  dem
Hauptfriedhof, im Hoeschpark und im Rombergpark. Wenn ich es
richtig gesehen habe, hat Klaus Herda in seinen Verzeichnissen
bis  heute  (mindestens)  eine  Dortmunder  Stelle  noch  nicht
erfasst, nämlich jene im Niederhofener Wald. Was die Fülle
anbelangt:  Okay,  in  Berlin  gibt  es  noch  ein  paar  mehr.
Kunststück – bei der Fläche. Auch der angeblich weltgrößte
Wetterpilz soll in der Hauptstadt stehen, genauer: in Berlin-
Frohnau. Wie denn überhaupt laut TAZ Berlin ein Hotspot der
„Pilzkultur“ ist.

Ein Platz für hart gekochte Eier

Wetterpilze haben etwas anheimelnd Gestriges, ja Konservatives
an sich. Oder sollte ihnen auch etwas Muffiges anhaften? Man
denkt vielleicht an die 1950er oder frühen 1960er Jahre, an
Wanderausflüge und Jugendherbergen traditionell bescheidenen
Zuschnitts,  an  Picknick-Rast  mit  selbst  geschmierten
Butterbroten, Schnitzeln und gekochten Eiern, womöglich auch
an heimatliche Zusammenschlüsse wie den SGV (Sauerländischer
Gebirgsverein).  Sonderlich  „Cool“  klingt  das  alles  nicht.
Freilich dürften heute im Schatten der Pilze auch schon mal
ganz andere Dinge als harte Eier konsumiert werden.



Schließlich noch ein Vorschlag zur Güte: Statt dass „woke“
Leute  abschätzig  über  „Biodeutsche“  oder  gar  „Kartoffeln“
spotten, könnten sie meinethalben „Ihr Wetterpilze!“ sagen.
Hört sich doch irgendwie netter an, oder?

Klaus Herdas Homepage: www.wetterpilze.de

Podcasts überall – Tipps aus
Politik, Kultur und Fußball
geschrieben von Bernd Berke | 30. September 2023

Links  die  derzeit  liebsten  Radiosender,  rechts  dito
Podcasts  und  Mediatheken-Inhalte:  Meine  (teilweise
temporären) Favoriten-Listen auf der geschätzten Seite
radio.de (Screenshot: BB)

Zugegeben: Ich bin reichlich spät an der Reihe, habe ich mich
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doch  erst  in  jüngster  Zeit  darauf  verlegt,  gelegentlich
Podcasts zu hören. Jetzt aber!

Diese  Form  der  akustischen  Versorgung  scheint  die
herkömmlichen Angebote der Radio-Stationen seit einiger Zeit
geradewegs zu überwuchern. Unschätzbarer Vorteil: hören, wann
immer es genehm ist; nach Gusto unterbrechen und den Faden
später neu aufnehmen. Nicht nur das „lineare“ Fernsehen hat
weithin abgedankt, auch das Radio nach festem Programmschema
hat wohl seine besten Zeiten hinter sich. Doch Radioleute, vor
allem aus dem öffentlich-rechtlichen Sektor, und überregionale
Zeitungen mischen bei den Podcasts kräftig mit. Bei den großen
Blättern hat praktisch jedes Ressort wenigstens einen eigenen
Podcast. Mit entsprechendem Know-how kann inzwischen praktisch
jede(r) einen Podcast aufsetzen, so wie theoretisch auch alle
Leute Bücher im Selbstverlag herausbringen können.

Längere Strecken ohne lästiges Gedudel 

Zuallermeist können Podcasts kostenlos gehört werden. Kurze
Werbeunterbrechungen  scheinen  allerdings  hie  und  da
zuzunehmen. Tatsache ist: Es gibt inzwischen Abertausende von
Podcasts aller denkbaren Genres, allein schon in deutscher
Sprache.  Wenn  man  dann  noch  die  anglophonen  Angebote
hinzunimmt, wird’s schon etwas unübersichtlich. Jedenfalls ist
eine spezialisierte Suche unabdingbar (dazu zwei Hinweise am
Schluss dieses Beitrags).

Einige Podcasts weisen erstaunliche Zugriffszahlen auf. Das
lässt buchstäblich aufhorchen, deutet es doch darauf hin, dass
viele Menschen sich auf ausgedehnte Mono- und Dialoge ohne
ständiges  Gedudel  einlassen.  Sie  sind  offenbar  weitaus
schlauer und geduldiger, als manche Radio- und Fernsehmacher
glauben. Eine Stunde oder gar 90 Minuten unterbrechungsfreies
Sprechen – wie wohltuend kann das im Glücksfalle sein; wie
tief- und hintergründig, wie bereichernd.

Eine  beliebte  Herangehensweise  ist  jene,  zwei  möglichst

https://de.wikipedia.org/wiki/Podcast


intelligente und/oder gewitzte (zudem gern wenigstens halbwegs
prominente) Leute miteinander plaudern zu lassen – entweder
über „Gott und die Welt“ oder über allerlei Besonderheiten.
Bei  solchen,  oft  recht  munteren  Diskursen  kommen  durchaus
originelle Kombinationen mit Reibungspotenzial zusammen. Oder
es  treffen  Leute  aufeinander,  die  herrlich  miteinander
harmonieren.

Wohltuende Distanz zur täglichen Aufregung 

Doch reden wir nicht noch weiter um den heißen Brei herum. Es
folgen ein paar Tipps aus verschiedenen Sparten:

Sehr angenehm überrascht bin ich z. B. vom Format „Gysi gegen
Guttenberg“ (erscheint wöchentlich – auch via YouTube), das
den altbekannten Politiker der Linkspartei, Gregor Gysi, und
die einstige, vermeintlich kanzlertaugliche, hernach ziemlich
unsanft  abgestürzte  CSU-Hoffnung  Karl-Theodor  zu  Guttenberg
zusammenspannt.  Beide  sind  außerordentlich  eloquent,  beide
haben reichlich Erfahrungen im Politik-Betrieb gesammelt und
können auch anekdotisch aus dem Vollen schöpfen. Wichtiger
noch: Beide haben eine wohltuend entspannte Distanz zu den
(partei)politischen  Aufregungen  des  Tages  gewonnen,  sie
betrachten  das  Ganze  gleichsam  von  höherer  Warte,  ohne
arrogant herabzublicken. Bislang habe ich drei (jeweils fast
einstündige) Folgen der empfehlenswerten Reihe gehört. Eine
handelte vom Wesen der Wahlkämpfe, eine andere vom Mit- und
Gegeneinander der Politik und der Medien, eine dritte vom
Aushalten  harscher  Meinungskämpfe  in  Zeiten  grassierenden
Wutbürgertums.

Verbale Doppelpässe sondergleichen

Mindestens ebenso angetan bin ich vom Fußball-Podcast „Zeigler
& Köster“ (wöchentlich). Arnd Zeigler ist bekannt durch seine
hellwache TV-Sendung „Zeiglers wunderbare Welt des Fußballs“,
Philip  Köster  firmiert  als  Chefredakteur  des  gleichfalls
fröhlich aufgeweckten Fußball-Magazins „11 Freunde“. Beide als



Kenner  des  Metiers  zu  bezeichnen,  wäre  untertrieben.  Sie
verfügen über stupendes Fußball-Wissen bis in abstruse Details
hinein. Oft werfen sie einander fast schon vergessene Kicker-
Namen und Jahrzehnte zurückliegende Vorfälle auf und neben dem
grünen Rasen derart um die Ohren, dass es nur so seine Art
hat. Sie spielen sich die verbalen Bälle zu, als vollführten
sie atemberaubende Doppelpässe, Fallrück- oder Seitfallzieher
und  dergleichen.  Wenn’s  drauf  ankommt,  argumentieren  sie
ernsthaft und meinungsstark, doch kosten sie auch gut und
gerne die humoristischen Valeurs der Fußball-Betrachtung aus.
Großer Sport!

Innenansichten aus dem Literatur-Betrieb

In ein anderes Regal gehört der vom Hanser-Verlag lancierte
Podcast  „Hanser  Rauschen“  (vierzehntägig),  der  von  der
Lektorin  Emily  Modick  und  dem  Lektor  Florian  Kessler
bestritten  wird.  Hier  geht  es  keineswegs  nur  um  Hanser,
sondern generell um Ansichten aus dem Literatur-Betrieb. Die
vollmundige Eigenwerbung setzt noch etwas drauf: „Es geht um
Skandale und Strukturen, Stoffe und Ekstasen – um alles, was
in Bücher passt und außenrum passiert.“ Die recht muntere
Plauderei wird ein klein wenig getrübt durchs allzu routiniert
abgespulte „Gendern“. Doch lohnt es sich, ins Rauschen ab und
zu  mal  reinzulauschen.  Solche  Insider-Perspektiven  zur
Bücherwelt bekommt man sonst nicht alle Tage serviert. Zuletzt
ging es um „Gossip“ (also Klatsch und Tratsch) im Literatur-
Betrieb.  Anspielungsweise  war  etwa  von  #MeToo  in  der
Buchbranche die Rede. Wer allerdings gehofft haben sollte,
hierbei konkrete Namen zu hören, musste freilich enttäuscht
werden. Modick und Kessler wollen ja auch ihre spannenden Jobs
behalten.

Vergleichsweise  nüchtern  mutet  der  NDR-Podcast  mit  dem
schlichten Titel „Die Idee“ (in loser Folge) an. Hier führt
der  Redakteur  Norbert  Grundei  ausgiebige  Gespräche  mit
wechselnden  Gästen.  Ich  bin  zunächst  auf  eine  Ausgabe
gestoßen,  in  der  sich  Oliver  Kalkofe  zur  Entwicklung  des



Fernsehens äußert, und zwar durchaus erhellend und plausibel.
Eine seiner Grundthesen: Nahezu jedes Medienformat habe eine
anfänglich  wilde  und  ungemein  kreative  Phase  –  bis  jene
oberschlauen  „Optimierer“  hereinschneien,  die  den  Machern
erzählen wollen, wie das alles noch besser und lukrativer
geht.  In  aller  Regel  handelt  es  sich  dabei  um
Verschlimmbesserungen bis hin zum völligen Niedergang. Ob von
dieser Entwicklung auch der eine oder andere Podcast betroffen
ist?

Es geht auch ohne Lanz, Precht und Beisenherz

Schließlich noch ein Blitzlicht auf „Megahertz“ (wöchentlich),
einen Podcast aus dem Hause Neue Zürcher Zeitung (NZZ), die
politisch  teilweise  in  trüben  Gewässern  fischt,  hier  aber
offenbar unterhaltsame Plauderstückchen anrichtet. Versuchs-
und versuchungsweise reingehört habe ich in ein Gespräch mit
der Berliner Porno-Produzentin Paulita Pappel, die freilich
mittlerweile  allüberall  als  Gast  oder  –  wie  die  erklärte
Feministin wohl sagen würde:  „Gästin“ (natürlich auch bei
Böhmermann)  –  „herumgereicht“  worden  ist,  weil  sie  so
zeitgeistig über Sex zu reden versteht. Seltsam genug: Es
inspiriert und nervt gleichermaßen. Man müsste halt noch ein
paar anderweitige Hörproben nehmen, um das „Megahertz“-Angebot
fundierter zu beurteilen.

Wer  nun  Hinweise  auf  Blockbuster  der  Szene  vermisst,
beispielsweise auf „Lanz & Precht“ oder auf „Apokalypse &
Filterkaffee“ (täglich) mit dem umtriebigen Micky Beisenherz
(und  Gästen  wie  Benjamin  von  Stuckrad-Barre  oder  Markus
Feldenkirchen), der/die möge sich das halt anhören. Mir ging
es hier um Entdeckungen, wenn nicht um „Geheimtipps“. Lanz
kommt oft genug im TV, die Dauer-Kombi mit Precht mag ich
persönlich gar nicht ***. Wie aufgekratzt und kreischig der
hyperdynamische, womöglich doch etwas überschätzte Beisenherz
die Schlagzeilen der Stunde durchhechelt, geht mir auf den
Wecker. Eine Folge habe ich tapfer durchgestanden. Weiterer
Bedarf  besteht  kaum.  Was  darf  man  denn  auch  von  einem



Gehetzten erwarten, der tagtäglich ran muss (bzw. zu müssen
glaubt)?

Und wie finden sich passende Podcasts? Nun, beispielsweise
über  die  Suchfunktion  von  Websites  wie  radio.de  oder
podcast.de  Es  möge  fruchten.

____________________________________________________

Nachtrag:

*** Erst recht nicht nach Prechts abgründigen Äußerungen zu
Israel und zu dem, was er unter Judentum „versteht“.

Abschluss einer Ära: Hermann
Max  nimmt  Abschied  vom
Festival  Alte  Musik  in
Knechtsteden
geschrieben von Werner Häußner | 30. September 2023
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Hermann Max und seine Ensembles beim Eröffnungskonzert
des Festivals Alte Musik Knechtsteden. (Foto: Michael
Ratsmann)

Das mit den Kränzen, die den Mimen von der Nachwelt nicht
geflochten werden, galt lange auch für ausübende Musiker. Erst
Platten,  Bänder  und  Speicher  halten  fest,  was  sonst  ein
flüchtiges Opfer der unaufhaltsam verrinnenden Zeit gewesen
ist.

Hermann Max, der mittlerweile 82jährige Doyen der historischen
Aufführungspraxis, hat mit vielen Rundfunk- und über 60 CD-
Aufnahmen die Entwicklung seiner Klangästhetik dokumentiert,
noch vor den ersten Anfängen des 1992 von ihm gegründeten
Festivals Alte Musik Knechtsteden  bis in die Gegenwart – mit
einem Passionsoratorium von Gottfried Heinrich Stölzel im Jahr
2021. Die Nachwelt hat also die Chance, die von Friedrich
Schiller bedauerten fehlenden Kränze zu flechten.

Nun nimmt Hermann Max Abschied von „seinem“ Festival und lässt
in acht Konzerten noch einmal die Musikerdynastie der Bachs
feiern.  Neben  den  berühmtesten  aus  allen  „Bächen“,  Johann

https://hermannmax.webflow.io/uber-hermann-max#etwas
http://www.knechtsteden.com


Sebastian, treten Vorfahren, Verwandte und Nachkommen aus dem
16. bis in 19. Jahrhundert. Natürlich mit von der Partie sind
die von Max gegründete „Rheinische Kantorei“ und „Das kleine
Konzert“.  Eröffnet  hat  der  Bach-Medaillenträger  des  Jahres
2008 seine letzte Konzertreihe mit einem „Familientreffen“ der
Bachs: Johann Christoph, Johann Ludwig, Carl Philipp Emanuel,
Johann  Christian,  Johann  Christoph  Friedrich,  Wilhelm
Friedrich und natürlich Johann Sebastian fanden sich zusammen
zu einem festlichen Pasticcio großartiger Musik. Ein Programm,
das  für  eine  der  Leitlinien  im  Musikerleben  Max‘  steht:
Verschollenes  entdecken,  auf  Rares  aufmerksam  machen,
Unterschätztes  ins  rechte  Licht  rücken.

Aus der Verwandtschaft Bachs

Schauplatz  der
meisten
Festivalkonzerte  ist
die  romanische
Basilika  von
Knechtsteden.  (Foto:
Werner Häußner)

In diese Linie gehört auch das Konzert in der Wochenmitte, bei
dem  in  der  romanischen  Basilika  der  ehemaligen



Prämonstratenserabtei  Knechtsteden  (auf  dem  Gebiet  der
Gemeinde  Dormagen)  Motetten  von  Bach-Familienmitgliedern
erklangen.  Rund  150  Lebensjahre  durchmessen  die  sechs
aufgeführten  Motetten,  die  bei  Begräbnissen  bedeutender
Persönlichkeiten gesungen wurden und entsprechend Themen von
Trauer, Trost, Trübsal und Hoffnung behandeln. In allen Werken
ist spürbar, wie hoch entwickelt die Komponisten das Wort-Ton-
Verhältnis gestalten, wie sehr ihnen die Aussage der Texte am
Herzen liegt, und wie bestrebt sie sind, in kunstvoller Anlage
der Musik zu ihrem Recht zu verhelfen.

Der  älteste  der  aufgeführten  Meister  ist  Johann  Christoph
Bach, den Johann Sebastian als einen „profonden Componisten“
schätzte. 1642 in Arnstadt als Sohn von Heinrich Bach geboren
und  1703  in  Eisenach  verstorben,  hinterließ  er  rund  ein
Dutzend Motetten. „Der Gerechte, ob er gleich zu zeitlich
stirbt“ ist im sogenannten Altbachischen Archiv überliefert.
Die Ruhe des „Gerechten“ wird in der getragenen Einleitung
versinnbildlicht,  wenn  er  gleichsam  unter  einem  großen
musikalischen Bogen gelegt ist. „Er gefällt Gott wohl und ist
ihm lieb“ schildert dann in aufsteigender Bewegung auch die
Freude, endlich aus dem „bösen Leben“ zu enteilen.

Ob die Motette „Ich lasse Dich nicht, Du segnest mich denn“
von Christoph oder von Johann Sebastian Bach stammt, ist nicht
klar, denn in Leipzig wurden unter Bach auch Werke von Johann
Christoph aufgeführt. Die an den Vatergott gerichteten Worte
aus dem Buch Genesis des Alten Testaments werden theologisch
neu interpretiert, wenn sie mit dem Einwurf „mein Jesu“ auf
den  Erlöser  der  Christen  hin  bezogen  werden.  Die  herbe
Harmonik dieses Werks fällt auf: Der Ernst der Bitte drückt
sich in der Musik aus.

Ausgeprägte Persönlichkeiten



Edzard  Burchards  leitet  das  Motettenkonzert  in
Knechtsteden.  (Foto:  Michael  Ratsmann)

Bestens  dokumentiert  und  eindeutig  Johann  Sebastians  Feder
entsprungen ist „Der Geist hilft unser Schwachheit auf“. Die
Musik  hat  wenig  vom  getragenen  Trauerpathos  des  19.
Jahrhunderts, sondern ist leicht und lebhaft: Der „Geist“ ist
eben  nichts  Statisches,  sondern  bewegte  Energie  und
inspirierender  Beweger.  Der  Inspirator  am  Pult,  Edzard
Burchards, verdeutlicht das durch straffe Tempi; die reiche
Polyphonie  mündet  am  Ende  in  ein  leuchtend  harmonisches
Halleluja.

Wie  unterschiedlich  sich  trotz  der  Konventionen  der
geistlichen  Musik  der  persönliche  Stil  des  jeweiligen
Komponisten ausformt, macht die Motette „Wir wissen, so unser
irdisches  Haus  dieser  Hütten  zerbrochen  wird“  von  Johann
Ludwig Bach deutlich. Der entfernte Verwandte des Leipziger
Thomaskantors, 1677 in Thal bei Eisenach geboren, war bis zu
seinem  Tod  1731  Kapellmeister  am  Hof  zu  Meiningen.  Elf
Motetten aus seiner Hand sind in der Weimarer Anna-Amalia-
Bibliothek überliefert. Ludwig Bach macht aus dem Gegensatz



der irdischen Hütten zu den verheißenen himmlischen Wohnungen
ein expressives Mini-Drama: „Wir wissen“ erklingt betont, in
einer Generalpause wird die melodische Linie gekappt und das
Wort „zerbrochen“ tatsächlich in zwei Teile gespalten.

Carl Philipp Emanuel Bach, das zeigt die vierstimmige Motette
„Oft klagt dein Herz, wie schwer es sei, den Weg des Herrn zu
wandeln …“, gehört dann einer anderen Zeit an. Nicht mehr die
kontrapunktische Arbeit, die lebendige Polyphonie stehen im
Vordergrund. Er vertraut den Ausdruck der Melodie an, auf der
die  Worte  kontinuierlich  getragen  statt  im  Einzelnen
musikalisch  ausgedeutet  werden.  Das  Pathos  etwa  der  Opern
Christoph Willibald Glucks oder Antonio Salieris ist nahe.

Das Solistenensemble der Rheinischen Kantorei und die
Continuo-Gruppe von „Das kleine Konzert“. Foto: Michael
Rathmann

Das Solistenensemble der Rheinischen Kantorei mit acht Sängern
widmet sich diesen unterschiedlichen musikalischen Stilen so
engagiert wie kompetent. Burchards hatte sich entschieden, die
Motetten  nicht  –  nach  dem  Ideal  des  19.  Jahrhunderts  –
unbegleitet singen zu lassen. Er lässt die Stimmen von der



Continuo-Gruppe von „Das kleine Konzert“ begleiten. Sibylle
Huntgeburth  (Cello),  Miriam  Shalinsky  (Violone)  und  Johann
Liedbergius  (Orgel)  sind  einfühlsame  Partner  des
Gesangsensembles: Die begleiteten Stimmen klingen runder, die
harmonischen Verläufe wirken wie von Brokat umkleidet, auch
einzelne Schärfen oder Missverhältnisse in der Balance werden
ausgeglichen.

Die  Flexibilität  der  Stimmen,  die  Intonation,  die
Expressivität des Wortes, die noble Emphase des Klangs, die
Präzision in Fugen und polyphonen Abschnitten sind auf dem
professionellen Niveau, das man von Hermann Max‘ Ensembles
gewohnt ist. Lediglich der Sopran tut sich schwer, sich in den
Klang einzufügen: Forcierte, grell und flach gesungene hohe
Töne stören die Balance. – Zum Abschluss des Programms trug
„Jesu meine Freude“ in kunstvoller Ausformung zur Freude der
Zuhörer in der Basilika bei, die nicht zuletzt auch Flóra
Fábri  mit  vier  Duetten  aus  der  „Clavier  Übung“  Johann
Sebastian  Bachs  vital  befeuerte:  Ihr  nobles  Spiel  an  der
Truhenorgel war eine willkommene „Gemüths Ergezung“.

Seinen Abschied nahm Hermann Max am Samstag, 23. September, in
einem festlichen Konzert in der Abteikirche, das vier Kantaten
aus dem Frühwerk Bachs vor seiner Leipziger Zeit vorstellte –
krönender Abschluss einer Festival-Leitung, die man getrost
als Ära bezeichnen darf.

Das Festival Alte Musik in Knechtsteden (Gemeinde Dormagen)
findet  alljährlich  im  September  statt.  Info:
https://knechtsteden.com/



Geschichtenerzähler  im
Videokabinett – Kunstsammlung
NRW  präsentiert  den
britischen  Künstler  Isaac
Julien
geschrieben von Rolf Pfeiffer | 30. September 2023

Isaac Juliens Zehnkanalinstallation „Lessons of The Hour“
über den ehemaligen Sklaven, Freiheitkämpfer und Fotografen
Frederick  Douglass.  (Foto:  Kunstsammlung  Nordrhein-
Westfalen, Achim Kukulies)

Überall Videos. Abgedunkelte Räume voll von unterschiedlich
großen  Projektionsflächen,  auf  denen  in  bunten  Farben
Bewegtbilder  ablaufen.  Alles  sehr  ordentlich,  professionell
und, ja, so kann man durchaus sagen: schön. Natürlich ordnet
sich der überwältigende erste Eindruck zügig, die realen Räume
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sind eben auch Themenräume, in denen auf drei, fünf, zehn
Bildflächen, je nachdem, Geschichten erzählt werden.

Große Werkschau

Der Schöpfer dieser Arbeiten, den Videokünstler zu nennen es
nur zum Teil trifft, ist Isaac Julien, Jahrgang 1960, Brite,
Documenta- und Biennale-Teilnehmer und für sein künstlerisches
Schaffen bereits hoch geehrt. Zu sehen sind nun elf Video-
Installationen  sowie  eine  Reihe  von  Fotografien  in  der
Kunstsammlung Nordrhein-Westfalen, im K21, dem Haus für das
Zeitgenössische, das früher mal den Landtag beherbergte.

Videokünstler,  Filmemacher,
Fotograf:  Isaac  Julien  (Foto:
Theirry  Bal/Kunstsammlung
Nordrhein-Westfalen)

Schwarz und schwul

Seit Julien in den frühen 80er Jahren, mit Amateurvideo-, 8-
und 16-Millimetermaterial zunächst, zu arbeiten begann, sind
„schwarz“ und „schwul“ zentrale Motive. Von Anfang an ist da
der Zorn über die ungerechten Verhältnisse. „Who Killed Colin



Roach?“ aus dem Jahr 1983 etwa thematisiert den Mord an einem
Farbigen  vor  einem  Londoner  Polizeirevier,  „Territories“
(1984) Erfahrungen junger farbiger Frauen in England, und der
Titel des Zehnminüters „This Is Not An AIDS Advertisement“
(1987) ist quasi selbsterklärend. „Western Union: Small Boats“
(2007)  erzählt  von  afrikanischer  Migration,  verwebt  die
Dokumentation auf unerhörte Weise mit einer Tanzperformance
Russell Maliphants. Altchinesische Mythen wiederum und die zu
Anfang des 20. Jahrhunderts glamouröse Filmstadt Shanghai sind
Thema von „Ten Thousand Waves“ (2010), werden thematisch in
Zusammenhang gebracht mit dem tragischen Tod von chinesischen
Wanderarbeitern in England. Es gibt der Themen etliche mehr.

Harlem Renaissance: Szene aus „Looking For
Langston“  von  1989  (Foto:  Isaac  Julien,
Courtesy  the  artist  and  Victoria
Miro/Kunstsammlung Nordrhein-Westfalen)

Geschichte

Seit  dem  Ende  der  80er  Jahre,  jedenfalls  vermittelt  die
Düsseldorfer  Schau  diesen  Eindruck,  verlagert  sich  Juliens
Interesse stärker hin zu historischen Themen. „Looking for
Langston“ (1989), ein zwischen schwelgerischer Reinszenierung,
Spielhandlung und eleganter Erotik meisterlich changierendes



Werk in Schwarzweiß, thematisiert die „Harlem Renaissance“,
die selbstbewußte Manifestation schwarzen homosexuellen Lebens
in den 20er Jahren. „Ein wichtiger Beitrag zur Erforschung
schwarzen, queeren Begehrens“ ist „Looking…“ laut Pressetext,
„die wichtigste Arbeit der Ausstellung“ in den Worten von
Kuratorin Doris Krystof.

Sklave, Freiheitskämpfer, Fotograf

Auch das üppigste Werk der Schau hat ein historisches Thema.
„Lessons of The Hour“ (2019) – 10 Bildkanäle, Surroundsound,
knapp eine halbe Stunde lang – portraitiert Leben und Werk des
ehemaligen  Sklaven  Frederick  Douglass,  der  sich  selbst
befreite und zum Freiheitskämpfer wurde. Douglass befaßte sich
intensiv mit Fotografie, schrieb über sie, gilt überdies „als
die  meistfotografierte  Persönlichkeit  in  den  USA  im  19.
Jahrhundert“.  „Der  moralische  und  soziale  Einfluß  des
Bildermachens“,  noch  einmal  sei  mit  diesem  Terminus  der
Pressetext  zitiert,  hat  Isaac  Julien  in  seinem  eigenen
Schaffen tief und nachhaltig motiviert. Und das Video (wenn
man es denn doch einmal so nennen darf): schöne Bilder aus
einer versunkenen Zeit, lange Kleider, Samt und Seide. Bilder
gerade so, wie sie seinerzeit in den Fotoateliers entstanden.



In einem Fotoatelier des 19. Jahrhunderts;
Szene und Still aus „Lessons of The Hour“
von 2019 (Foto: Isaac Julien, Courtesy the
artist  and  Victoria  Miro/Kunstsammlung
Nodrhein-Westfalen)

Bildergalerie

Vier Stunden 35 Minuten braucht man, um alle in Düsseldorf
gezeigten Filme vollständig anzuschauen. Aber dazu muß man
sich  schon  zwingen,  denn  die  Gleichzeitigkeit  vieler
Bildbotschaften  nebeneinander  vermittelt  einen  paradoxen
Eindruck  von  Bewegungslosigkeit,  von  Gemäldeausstellung
mithin. Das scheint ein wenig auch gewollt zu sein, ähnelt die
Bildpräsentation  doch  sehr  jener  der  brasilianischen
Architektin  und  Designerin  Lina  Bo  Bardi,  die  in  von  ihr
geplanten  Museumsbauten  Alte  Meister  gerade  so  im  Raum
platzierte  wie  Isaac  Julien  in  seinen  Ausstellungen  die
Videoflächen.  „Lina  Bo  Bardi  –  A  Marvellous  Entanglement“
(2019) heißt sein Film über sie, der übrigens nur über drei
Videoflächen läuft.

Freiheit bedeutet, keine Furcht zu haben

Je länger man in der Schau verweilt, im Untergeschoß des K21,
desto  mehr  verflüchtigt  sich  der  Eindruck  von
„Oberflächlichkeit“  (ich  stelle  das  mal  in  Tüttelchen,  um
keine Mißverständnisse aufkommen zu lassen), den die formal
makellose,  technisch  aufwendige  Präsentation  zunächst
hervorgerufen hatte. In der zeitgenössischen Kunstproduktion
begegnet man einem gewissen Mißverhältnis zwischen Aufwand und
Botschaft häufiger, da hat sich beim Betrachter vielleicht
eine  falsche  Erwartungshaltung  herausgebildet.  Isaac  Julien
jedenfalls erzählt ganze Geschichten, die trotz ihrer Opulenz
nur  zu  einem  Teil  über  die  Videowand  laufen  und  ihre
Ergänzungen  in  den  Köpfen  der  Betrachter  finden.  Und
vielleicht erzählt er auch nur eine Geschichte. „I’ll tell you
what freedom is to me. No fear” zitiert er die amerikanische



Jazz-Sängerin  und  Bürgerrechtsaktivistin  Nina  Simone.  Aus
ihrem Satz ist der Titel der Ausstellung, die vor Düsseldorf
übrigens  in  der  Londoner  Tate-Gallery  zu  sehen  war,
abgeleitet.

„Isaac Julien. What Freedom Is To Me“
Kunstsammlung  Nordrhein-Westfalen,  K21,  Ständehaus,
Ständehausstr. 1
Bis 14. Januar 2024
Geöffnet Di-So 11-18 Uhr
www.kunstsammlung.de
Katalog 207 Seiten, 46 €
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Daniela  Köhler  (Kaiserin)  und  Irmgard  Vilsmaier
Der(Amme).  (Foto:  Matthias  Jung)

Dem  früheren  Intendanten  des  Aalto-Theaters  Essen,  Hein
Mulders, ist mit der Strauss-Oper „Die Frau ohne Schatten“ zum
Spielzeitauftakt  ein  markantes  Statement  gelungen.  Die
Inszenierung von Katharina Thoma hat jedoch Leerstellen, die
auch  von  der  hervorragenden  Orchesterleistung  unter  Marc
Albrecht nicht verfüllt werden können.

Das üppige Orchester, die häufigen Verwandlungen, die Länge
und  die  fünf  extrem  anspruchsvollen  Hauptpartien:  Richard
Strauss‘ und Hugo von Hofmannsthals „letzte romantische Oper“
über  ein  Zwischenwesen  aus  dem  Geisterreich,  das  keinen
Schatten  wirft,  ist  ein  dicker  Brocken  selbst  für  große
Bühnen. Im Staatenhaus, der Spielstätte der Oper Köln bis zur
hoffentlich  baldigen  Wiedereröffnung  des  Hauses  am
Offenbachplatz,  sind  häufige  Verwandlungen  oder  ein
technischer  Bühnenzauber  nicht  zu  realisieren.  So  macht
Johannes  Leiacker  die  Not  zur  Tugend:  Eine  Erhöhung,  aus
Schichten  geformt  wie  eine  geologische  Formation,  ganz  in
Weiß, in organisch verlaufenden Kurven, mit einem krönenden



Felsen – das war’s in Sachen Bühnenbild.

Das Gürzenich-Orchester sitzt weit gestaffelt rechts von der
Bühne: Der Klang ist weniger fokussiert als in einem Graben.
Dirigent Marc Albrecht lässt die Musiker diesen Raum nutzen:
Strauss‘ filigran verwobene Linien und Motive bündeln sich,
streben  massiert  zusammen,  spritzen  in  glitzernder  Gischt
wieder  auseinander,  entfalten  sich  frei  und  räumlich.  Die
wundervoll ausgekosteten Piano-Stellen tragen. Albrecht kann
die Musik großzügig aufblühen lassen, breitet ein leuchtendes
Spektrum  aparter  Klangfarben  aus,  baut  vom  zurückhaltenden
ersten bis zum pathossatten dritten Akt einen Spannungsbogen
auf,  der  sich  nicht  dynamisch  verausgabt,  bevor  er  die
Kulminationspunkte in der zweiten Hälfte des Abends erreicht.

Sinnlich und klug disponierte Musik

Die Musiker des Gürzenich-Orchesters können zeigen, was sie
drauf haben, ob Celli oder Celesta, die fünf Tuben oder Tamtam
und  chinesische  Gongs.  Aber  der  Raum  setzt  auch  Grenzen:
Blechbläsereinsätze  geraten  allzu  gerundet,  wo  sie  scharf
attackieren müssten, die Holzbläser gehen seltsamerweise immer
wieder  unter.  Trotzdem:  Albrecht  präsentiert  sich  als  ein
Strauss-Dirigent von Format, der diese „Frau ohne Schatten“ so
sinnlich wie klug disponiert und nicht an den knalligen Effekt
verrät.



Der  Kaiser  (AJ  Glueckert)  und  sein  Falke  (Giulia
Montanari).  (Foto:  Matthias  Jung)

Für die Sänger ist der Vorteil unüberhörbar: Sie müssen nicht
forcieren,  werden  vom  Orchester  nicht  übertönt,  auch  wenn
Albrecht die massive Wucht dieser vollkommenen Synthese des
Symphonischen  und  des  Dramatischen  auskostet.  Diese  Chance
nutzt AJ Glueckert als Kaiser. Er nimmt die Dramatik zurück,
legt  die  Partie  kantabel  an,  betont  so,  dass  dieser
romantische  Jäger  der  weißen  Gazelle,  die  sich  zur  Frau
verwandeln sollte, ein verträumter Held ist, dem Geisterreich
nicht zugehörig, aber zugetan. Der Stimme des Tenors kommt
dieser Ansatz sehr entgegen.

Die  Kaiserin  Daniela  Köhler  setzt  zu  Beginn  („Ist  mein
Liebster dahin …“) zu viel Vibrato ein und stört damit den
ruhigen  Fluss  der  Stellen  im  piano.  Doch  mit  zunehmend
bewusstem Stützen normalisiert sich das Schwingen des Soprans,
der substanzvoll, leuchtend und sich in den typischen weiten
Strauss-Phrasen  blühend  aufschwingt.  Köhler  verkörpert  die
zentrale Figur dieser Inszenierung: Das Streben nach einem
Schatten führt sie in die Welt einfacher Menschen, in der sie



mehr und mehr erkennt, wie Empathie und Zuwendung das Leben
menschlich machen – und der Schatten steht ja als Symbol nicht
nur  für  weibliche  Fruchtbarkeit,  für  die  Erweiterung  der
Person  in  die  Welt  hinein,  sondern  für  die  ambivalente
menschliche Existenz, die auch Schmerz, Opfer und Tod umfasst.
Im Kontakt mit dem Färber Barak und seiner unverbrüchlich
naiven  Bereitschaft,  Schattenseiten  anzunehmen  und  zu
ertragen, erkennt sie, was es bedeutet, als Mensch zu fühlen
und zu handeln. Deutlich wird ihr Wandel in einer berührenden
Szene  im  zweiten  Akt,  als  sie  dem  erschöpften  Barak  den
Schweiß von Stirn und Füßen wäscht.

Kampf mit vokalen Herausforderungen

Die  Hierarchie  ist  klar:  Oben  steht  die  Kaiserin
(Daniela Köhler), unten die Färberin (Lise Lindstrom),
dazwischen die Amme (Irmgard Vilsmaier). Foto: Matthias
Jung.

Auch die Färberin gestaltet ihre Rolle als einen Lernprozess:
Lise  Lindstrom  kämpft  nicht  nur  mit  der  Armut,  mit  den
Zumutungen der drei versehrten Brüder im Haushalt (Insik Choi,



Christoph  Seidl,  Ralf  Rachbauer),  sondern  auch  mit  ihren
unerfüllten  Wünschen.  Die  bunten  Kleider,  die  ihr
Kostümbildnerin  Irina  Bartels  verpasst,  stehen  für  ein
Lebensbegehren, das die Färberin im Mutterglück sucht, und für
das Streben nach Anerkennung in einem Haus, in dem sie als
„Weib“ abgewertet und lediglich „gehegt und gefüttert“ wird.
Beide, der Färber und seine Frau, lernen, sich zu achten und
Liebe aus gegenseitigem Respekt zu gewinnen.

Lindstrom kämpft aber auch mit den vokalen Herausforderungen:
Ihr  Sopran  leidet  unter  übermäßigem  Vibrato.  Spitzen-  und
andere  im  Metrum  bedeutende  Töne  werden  überstark
herauskatapultiert, während Linien unterbelichtet bleiben und
nicht  kontinuierlich  durchgestützt  werden.  Die  flackernde
Tonproduktion lässt die Farben der Stimme verblassen und stört
eine  saubere  Artikulation.  Anders  der  Färber  von  Jordan
Shanahan: Er singt verständlich, bildet den Klang füllig und
sonor, ist auf entspannten Fluss bedacht.

Als Amme hat Irmgard Vilsmaier eine Reihe exponierter Momente,
in denen sie stimmlich alles geben muss. Als alte Dame mit
Stock, altbackenem Hütchen und einem großmütterlich schwarzem
Kostüm mit weißen Handschuhen steht die Amme zwischen dem
cleanen,  gestylten  Weiß  der  Geister  und  der  realistisch
farbvielfältigen  Welt  der  Menschen.  Die  „schwarz-weiße
Schlange“ wirkt enthoben und mutiert zum Symbol, wenn sie im
zweiten  Akt  als  Spinne  in  einem  projizierten  Netz  den
Schlaftrunk für Barak bereitet, auf dass der verführerische
Jüngling  als  Preis  für  den  Schatten  ungestört  für  die
Färbersfrau  verfügbar  sei.  (Bryan  Lopez  Gonzalez  sieht
blendend  aus,  bewältigt  die  Rolle  aber  mit  müden  und
mühevollen Tönen unbefriedigend). „Was Menschen bedürfen, du
weißt es zu wenig“ sagt ihr die Kaiserin: Die Amme konnte die
Entwicklung ihres Schützlings nicht mitvollziehen. Stimmlich
wie  szenisch  bleibt  Irmgard  Vilsmaier  mit  herben  und
gleißenden Tönen präsent, bis sie von der machtvollen Stimme
des Boten (Karl-Heinz Lehner) aus dem Geisterreich verstoßen



und bewegungslos hinausgefahren wird.

Zwischen Phantastik und Sozialrealismus

Der  Vorzug  der  Inszenierung  von  Katharina  Thoma  ist,  den
Personen den erzählerischen Raum zu öffnen, soweit die Berg-
Insel Leiackers es zulässt. Doch wohin mit dem Märchenhaften
der „Frau ohne Schatten“, mit dem Symbolismus? Der Falke ist
lediglich  eine  aparte,  rot  leuchtende  Erscheinung  (Giulia
Montanari), aber die Nachtwächter (Sinhu Kim, Yongmin Kwon,
Michael Terada) dürfen in schwarzen Priestersoutanen über die
Bühne schreiten und ihren Sinnspruch in magischen Strauss-
Choralklängen  verkünden.  Und  wohin  mit  dem  anfechtbaren
Frauenbild oder gar dem Immanentismus von Richard Strauss, der
seltsam  quer  zu  den  transzendierenden  „romantischen“
Bestrebungen des Hoffmannsthal-Librettos steht? Dafür bietet
Thoma keine plausible Lösung.

Die Regisseurin, Wunschkandidatin von Intendant Hein Mulders,
gestaltet in den ersten beiden Aufzüge weitgehend die Story
aus,  nutzt  Georg  Lendorffs  Projektionen,  um  erzählerischen
Realismus  aufzubrechen,  setzt  aber  mit  dem  Verteilen  und
Verpacken  von  Altkleidern  szenische  Markierungen,  die  sich
erst  im  dritten  Aufzug  auflösen:  Jetzt  wird  verständlich,
warum vorher schon Kinder die Fetzen und Lumpen von der Bühne
geräumt haben. Alttextilhändler Barak ist am Werk! Doch jetzt,
nach  der  videogesättigten  Katastrophe  am  Ende  des  zweiten
Aufzugs,  wird  ein  Lebloser  von  Sanitätern  abtransportiert,
bevölkern Kinder und Erwachsene die Stufen wie Migranten den
Strand von Lampedusa.

Gleichzeitig  kriechen  fantastische  Lemuren  am  Bühnenrand
entlang, die später die Amme hinausfahren werden. Die Kaiserin
hat ihr Geisterweiß verloren und tritt in fraulichem Gewande
auf, der Fels, an dem der Kaiser bereits in ununterscheidbarem
Grau angeklebt war, zerbricht. Übermächte und Sozialrealismus
vermischen sich, ohne dass eine Sinn-Synthese geboren würde.
Katharina  Thomas  Inszenierung  verpufft.  Was  bleibt,  sind



szenische Bilder und das Gefühl, diese unzeitgemäße „Frau ohne
Schatten“  beharre  starrköpfig  in  einer  unauflösbaren
Märchenwelt.

Weitere  Vorstellungen  am  23.,  29.  September,  3.,  8.,  11.
Oktober.
Info:
https://www.oper.koeln/de/programm/die-frau-ohne-schatten/6547
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Daniel  Hope  und  Ryszard  Groblewski  beim
Eröffnungskonzert der Philharmonie Essen. (Foto: Sven
Lorenz)

Was für eine sympathische Idee, die Spielzeit der Essener
Philharmonie  mit  Mozart  und  mit  einer  Uraufführung  zu
beginnen.

Da haben wir musikalisch den „inspirierenden Dialog“, den sich
die  neue  Intendantin  Marie  Babette  Nierenz  für  die
Philharmonie als Teil der Stadtgesellschaft wünscht. Da haben
wir die künstlerische Exzellenz, die einen Konzertsaal dieser
Größe und diesen Renommees füllt. Und wir richten den Blick
auf ein musikalisches Genie, das mit früher höher geschätztem
Pathos, aber nicht zu Unrecht als „apollinisch“ bezeichnet
wurde: Wenn es denn einen Gott gibt, dann hat er in Musik wie
der  „Jupiter“-Sinfonie  seinen  tönenden  Abglanz  auf  Erden
gefunden.

Mit dieser C-Dur-Sinfonie, die den Höhepunkt der musikalischen
Entwicklung  des  18.  Jahrhunderts  markiert  und  gleichzeitig
visionär in die Zukunft weist, präsentieren sich Daniel Hope
und das Zürcher Kammerorchester vor fast voll besetztem Saal.
Der in Südafrika geborene Geiger mit irischen und deutschen
Wurzeln ist seit mehr als zehn Jahren häufiger Gast in Essen.
Das Konzert war der erste von drei Teilen einer Reihe, welche
die Philharmonie Hope zum 50. Geburtstag widmet. Die beiden
anderen Konzerte – eines davon seine „Irish roots“ musikalisch
freilegend – folgen am 20. und 21. April 2024.



Daniel Hope. (Foto: Daniel Waldhecker)

Das Zürcher Kammerorchester hat sich die Frische im Spiel
bewahrt, die sein Gründer und langjähriger Leiter Edmond de
Stoutz gepflegt hat – auch wenn diese Generation unter seinen
Musikern inzwischen abgetreten sein dürfte. Hope leitet die
Sinfonie als „Erster unter Gleichen“ an der Violine und lässt
den frisch-geschmeidigen, auf Transparenz und sauber polierte
Tongebung achtenden Klang des Orchesters frei sich entfalten.
Nicht ohne Dramatik das heftige Pochen, in dem man den Komtur
aus „Don Giovanni“ an die Pforten klopfen hört; mit sanfter
Eleganz  und  wunderbar  warmem  Flair  die  kontrapunktischen
Spiele der Bläser mit ihrer „Zauberflöten“-Poesie. Flott das
Tempo, deutlich die Artikulation – nur die Balance zwischen
Streichern  und  Bläsern  fällt  dann  fragil  aus,  wenn  die
Violinen einmal kräftig Contra geben müssten. Da sind dann
doch die Limits der Besetzung zu spüren.

Elegante Transparenz

Ganz aus dem Geist eleganter, beseelter Transparenz heraus
entwickelt sich auch Mozarts Sinfonia concertante (KV 364).



Daniel Hope und der Bratscher Ryszard Groblewski spielen sich
die  Notenlinien  zu,  turnen  auf  den  Phrasen  mit  stupender
Leichtigkeit, sorgen für Beleuchtungswechsel und bebend sanfte
Rhythmik. Manchmal wirkt die Artikulation ein wenig weich und
kraftlos, dann werden auch die Tutti des Orchesters mulmig.
Aber das straffe Tempo, vor allem im prägnanten „Presto“-
Finalsatz, richtet es wieder: Wenn’s hurtig wird, zeigen die
Musiker, wie trennscharf und präzise sie zu gestalten wissen.
Mozart, unsere Freude!

Ob in Salzburg, Paris, Mannheim, Italien oder Wien: Wolfgang
Amadé  hat  stets  Neues  begierig  aufgesogen,  als  genialer
Imitator adaptiert und in seine eigene Sprache verwandelt. So
passt  es  programmatisch  bestens,  zwischen  Mozarts
Paradestücken eine Uraufführung zu platzieren: Der 1970 in
Stanford, Connecticut geborene und in England aufgewachsene
David Bruce hat bereits 2014 Gil Shaham ein Violinkonzert
(„Fragile  Lights“)  gewidmet  und  nun  für  Daniel  Hope  sein
zweites Werk in diesem Genre vorgelegt: „Lully Loops“ ist ein
gewitzt-spielerisches  Capriccio,  das  Fragmente  des
italienisch-französischen Komponisten und Violinisten in neue
musikalische  Zusammenhänge  stellt  –  eben  auch  eine
Anverwandlung  in  eigene  Sprache.

Knistern und Blühen

Die  vier  Teile  werden  jeweils  von  einem  knisternd
aufgenommenen,  kaum  verständlichen  Text  –  soll  der  Ton
lediglich  nostalgisches  Gefühl  wecken?  –  eingeleitet.  Die
Themen Lullys treten deutlich hervor und wiederholen sich wie
„loops“.  Im  ersten  Teil  setzen  sich  unterschiedlich
artikulierte  harmonisch  konsonante  und  spannungsreiche
Liegetöne mit dem Thema auseinander, im zweiten kommentieren
Pizzicati ein eher tänzerisches Thema. Im dritten blühen aus
einer  Art  Bordun  die  Töne  heraus,  die  sich  zur  Melodie
verdichten. Das vierte lässt den klaren Rhythmus Lullys hören
und bricht mit einem Absinken der Stimmung ab, so, als werde
ein Tonband verlangsamt. Ein harmonisch dichtes Gewebe, das



spielerisch sicherlich Freude bereitet und den Zuhörer nicht
ohne Humor mit Vergnügen am Entdecken und an der Verfremdung,
aber auch einem Hauch augenzwinkernder Nostalgie abholt.

Bunte Vielfalt im Herbst

Ein Saisonauftakt voller Musiklust und ohne bemühte Schwere,
dem  die  Philharmonie  in  den  nächsten  Wochen  eine  bunte
Vielfalt von Konzerten folgen lässt. Mit dem Dirigenten Sir
Antonio  Pappano  und  der  Geigerin  Patricia  Kopatchinskaja
stellen  sich  demnächst  die  beiden  „Porträtkünstler“  dieser
Saison  vor.  Beide  kommen  am  22.  Oktober  mit  dem  London
Symphony  Orchestra,  als  dessen  neuer  Chefdirigent  Pappano
fungiert: Kopatchinskaja spielt das Violinkonzert „Tausend und
eine  Nacht  im  Harem“  von  Fazil  Say;  Pappano  widmet  sich
Beethovens Siebter Sinfonie. Am 8. November ist Pappano dann
mit seinem bisherigen Orchester, der römischen Accademia di S.
Cecilia  und  Igor  Levit  zu  Gast,  diesmal  mit  dem  c-Moll-
Klavierkonzert Beethovens und zwei Tondichtungen, „En Saga“
von Jean Sibelius und Richard Strauss‘ „Till Eulenspiegel“.

Schon am 22. September eröffnet die moldawische Geigerin die
Reihe ihrer sechs Saisonkonzerte mit einem sehr persönlichen
Programm  im  RWE  Pavillon.  „Zu  Hause  bei  Patricia
Kopatchinskaja“ vereint Werke von George Enescu, Béla Bartók,
Darius  Milhaud,  Paul  Schoenfield,  Igor  Strawinsky  und  ein
eigenes Stück „für Polina und andere Traumwesen“: Gemeint ist
die Pianistin Polina Leschenko, die mit dem Klarinettisten
Reto Bieri den instrumentalen Part des Abends gestaltet. Am 9.
und  10.  November  spielt  Kopatchinskaja  mit  den  Essener
Philharmonikern als Uraufführung ein Violinkonzert von Aurelio
Cattaneo.

Ligeti und Bruckner

Mit fünf Konzerten in den kommenden zwei Monaten fehlt auch
ein Schwerpunkt zum 100. Geburtstag von György Ligeti nicht.
Die Spanne reicht von einem Abend mit Pierre-Laurent Aimard



und Ligetis „Musica ricercata“ am 26. September, dem „Poème
Symphonique“ für 100 Metronome am 1. November, Ligetis „Lux
Aeterna“  und  dem  Requiem,  verbunden  mit  einem  neuen
Orchesterwerk von Clara Iannotta ebenfalls am 1. November, bis
zu  Ligetis  Erstem  Streichquartett  in  einem  Konzert  des
Mannheimer  Streichquartetts  am  19.  November  in  der  Alten
Synagoge.

Im nächsten Jahr erklingt dann in einem Schwerpunkt zum 200.
Geburtstag  Anton  Bruckners  vor  allem  geistliche  Musik  des
österreichischen Meisters. Damit nicht genug des Chorklangs:
Mit  Mozarts  „Requiem“  mit  Philippe  Herreweghe,  Felix
Mendelssohn Bartholdys „Elias“ mit Raphaël Pichon und Joseph
Haydns  „Die  Jahreszeiten“  mit  Jordi  Savall  erwarten  das
Essener  Publikum  große  Vokalwerke  in  hochkarätigen
Besetzungen.

Info: www.theater-essen.de

(Das Konzert mit Daniel Hope wurde vom WDR aufgezeichnet und
wird am Sonntag, 8. Oktober, im Fernsehen ausgestrahlt).
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Vorwort stammt vom Schriftsteller Hanns-Josef Ortheil, einem
sinnenfrohen Genießer. Autor des Haupttextes ist indes der aus
Frankreich stammende Küchenchef Vincent Moissonnier. Er hat
sich seit langer Zeit mit seinem Spitzenrestaurant in der
vermeintlich „französischsten“ deutschen Stadt niedergelassen,
in Köln. Das Prädikat ist anfechtbar, aber egal.

In frankophilen Zusammenhängen, so weiß man, wird seit jeher
am edelsten gespeist. Auch die zugehörigen Benimmregeln sind
ursprünglich  aus  der  höfischen  Kultur  Frankreichs
hervorgegangen. Just um die heute wünschenswerten Varianten
und Nuancen geht es im vorliegenden Buch „Der Käse kommt vor
dem  Dessert“.  Untertitel:  „Goldene  Regeln  für  den
Restaurantbesuch  –  von  Dresscode  bis  Trinkgeld“.

Sind wir etwa wieder in Zeiten angelangt, in denen förmlicher
Benimm  abermals  eine  größere  Rolle  spielt?  Mit  mehr  oder
weniger wohligem Gruseln erinnern sich die Älteren unter uns
an bestens parodierbare Publikationen wie „Der gute Ton in
allen  Lebenslagen“.  Doch  wahrscheinlich  brauchen  wir  ja
dringlich  solche  Gegenkräfte  zur  oftmals  waltenden
Rüpelhaftigkeit;  wenn  auch  nicht  mehr  so  steifleinen  wie
ehedem.

Köln mit französischen Akzenten
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Argwöhnische  Menschen  mögen  „kölschen  Klüngel“  dahinter
wittern,  andere  die  kuschelige  Vertrautheit  zu  schätzen
wissen: Vorwortgeber Ortheil ist gebürtiger und überzeugter
Kölner.  Moissonnier  betreibt  just  dort  sein  Gourmet-
Restaurant,  in  dem  gewiss  auch  Ortheil  gelegentlich  zu
dinieren pflegt. Ko-Autor des Buches ist Joachim Frank, seines
Zeichens Mitglied der Chefredaktion beim Kölner Stadtanzeiger,
der wiederum im Dumont-Verlag erscheint. Kein Wunder also,
dass dieses Buch im Dumont-Buchverlag herauskommt. Man ahnt:
Hier  herrscht  gesteigerte  Kölschigkeit  mit  französischem
Akzent, mithin nicht nach lässiger Art der ortsüblichen Köbes-
Gastronomie.

Moissonnier will uns einerseits die Furcht vor allzu rigiden
Verhaltensregeln nehmen, es gehe vornehmlich darum, ein Gefühl
für  Stil  zu  entwickeln.  Eine  seiner  Grundregeln  lautet:
Hauptsache,  dass  alle  Beteiligten  sich  wohlfühlen.  Dennoch
häuft er im Laufe des Buches viele, viele Empfehlungen an, die
sich denn doch zum dicht geflochtenen Regelwerk summieren. Was
da alles zu beachten ist!

Sind Smoking und Frack vorhanden?

Wann  verschickt  man  die  Einladungskarte,  was  sollte
draufstehen, wie wird zu- oder abgesagt, welcher Dresscode
soll jeweils gelten (hoffentlich haben alle Herren zur Not
wenigstens einen Smoking und einen Frack parat, es wird hier
quasi vorausgesetzt), wie verhält es sich mit der Sitzordnung,
wie schaut der perfekt gedeckte Tisch aus, wie die Speisen-
und Getränkefolge, wann und wo darf zwischendurch geraucht
werden, wie wird diskret reklamiert, wie am besten bezahlt und
ein Trinkgeld gegeben, wie genau wird das auch nicht ganz
unkomplizierte Begrüßungs- und Abschiedsritual absolviert? Und
so weiter, und so fort. Puh!

Die Benutzung der Servietten (selbstverständlich aus Stoff,
keine – so wörtlich – „gottverdammten Papierservietten“) möge
als kleines Beispiel dienen. Zitat:



„Zum Essen legen Sie die Serviette einmal quer gefaltet auf
Ihre Beine, die offene Seite zu Ihnen gewandt, und putzen sich
die Lippen immer mit der Innenseite ab. Wenn Sie die Serviette
danach zurücklegen, bleibt die Außenseite sauber und man sieht
die Flecken nicht. Denken Sie auch daran, während des Essens
jedes Mal die Serviette zu benutzen, bevor Sie etwas trinken.
Fettränder vom Essen am Glas sehen einfach scheußlich aus. (…)
Am Ende des Essens landet die Serviette bitte nicht auf dem
Teller. Das ist eine Katastrophe…“

Mit Gläsern anstoßen oder nicht

Man hat ja schon von schlimmeren Katastrophen gehört, aber
sei’s drum. Auch nationale Unterschiede der Esskultur geraten
hin  und  wieder  in  den  Blick.  Die  englische  und  US-
amerikanische Angewohnheit etwa, die Linke aufs Knie zu legen,
während  die  Rechte  nur  noch  mit  der  Gabel  operiert;  die
deutsche  Sitte,  mit  den  Trinkgläsern  anzustoßen,  die  in
Frankreich  unbekannt  ist;  die  angeblich  vorwiegend
niederländische Neigung, sich am Buffet für ganze Tage zu
versorgen… Moissonnier wird es wohl wissen, er hat Gäste aus
praktisch allen Ländern dieser Erde bewirtet. Freilich wohl
kaum aus unteren Schichten der Gesellschaft.

Der  Buchtitel  bezieht  sich  natürlich  aufs  Finale  der
Speisenfolge. Der alte Merksatz, demzufolge „Käse den Magen
schließt“, sei unsinnig, befindet Moissonnier. Stets gehöre
das Dessert ans Ende eines stilvollen Essens. Dazu gibt es
einleuchtende Begründungen.

Butter nicht streichen, sondern heben

Zuweilen geht es allerdings arg ins Detail. Wird etwa Brot auf
einem Vorspeisenteller kredenzt, so sollen wir die Butter um
Himmels Willen nicht schnöde aufstreichen, sondern mit dem
Messerchen als hauchdünne Schicht aufs Brot heben. Tja. Wer
solche Feinheiten nicht befolgt, steht in diesem Kontext ganz
schön belämmert da. Vor einem Besuch im „Moissonnier“ zu Köln



(oder vergleichbar ambitionierten Etablissements) sollte man
tunlichst dieses Buch gelesen haben, sonst tuschelt eventuell
das Personal – oder es erscheint gar der Maître persönlich am
Tisch, was in besonders peinlichen Fällen geschehen sein soll.

Einzelheiten muten übertrieben penibel an. Dass jedoch gewisse
Grundformen gewahrt und gepflegt werden, ist keinesfalls nur
hochnäsiger Unsinn im bourgeoisen Sinne. Insofern haben wir
hier  doch  einen  kundigen  Ratgeber  aus  wahrlich  berufenem
Munde. Muss auch nicht jeder Satz beherzigt werden, so eben
doch der Geist und das stilistische Empfinden.

Vincent Moissonnier / Joachim Frank: „Der Käse kommt vor dem
Dessert.“ Mit einem Geleitwort von Hanns-Josef Ortheil und
Illustrationen  von  Nishant  Choksi.  Dumont.  160  Seiten,  20
Euro.

 

Klangreise in die Unterwelt:
Das Orchester „Les essences“
spielt ein Konzeptkonzert im
Essener Katakomben-Theater
geschrieben von Anke Demirsoy | 30. September 2023
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Das Kammerorchester „Les essences“ wird vom Kulturministerium
des Landes NRW gefördert (Foto: eyedoit)

Wir steigen hinab, Stufe um Stufe, Stockwerk um Stockwerk. Aus
der Hitze, der blendenden Helligkeit eines Spätsommertags in
die dunklen Räume des Essener Katakomben-Theaters, die uns
verschlucken wie ein Höhlensystem: eine fensterlose Gegenwelt
mit schwarzen Wänden und verwinkelten Verbindungsgängen.

Schon bevor der erste Ton erklingt, sind wir mitten im Spiel
des  Kammerorchesters  „Les  essences“,  das  diesen  Ort  sehr
bewusst für ein Konzeptkonzert zu den Themen Trauer und Tod
ausgewählt hat. Wie Klang und Raum zusammenwirken, wird bei
den  Konzerten  dieses  jungen,  international  besetzten
Orchesters besonders deutlich. Sein Gründer und Leiter, der
deutsch-türkische  Geiger  Önder  Baloglu,  legt  hohen  Wert
darauf, die Musik mit den Orten zu verbinden, für die sie
ursprünglich  geschrieben  wurde.  So  spielt  „Les  essences“
Serenaden unter freiem Himmel, geistliche Werke in der Kirche
und Kammermusik gerne mal im Salon.
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Die Räumlichkeiten im Katakomben-Theater nutzt das Orchester
für eine Art Wandelkonzert. Durch eine geöffnete Seitentür
spielt es in den fast vollständig abgedunkelten Saal hinein,
dessen  Bühne  lange  leer  bleibt.  Nur  für  ein  paar
Streichquartettstücke wechseln vier Musikerinnen und Musiker
vom  Nebenraum  auf  die  Hauptbühne,  wo  sie  nahezu  ohne
Beleuchtung spielen. Die weißen Oberhemden der Musikerinnen
und Musiker schimmern matt im Schein der iPads, die auf den
Notenpulten stehen.

Für das Publikum gibt es fast nichts zu sehen, dafür aber viel
zu hören. Wie der Klang der Streicher in den Zuschauerraum
hinein sickert, sich dort flächig ausbreitet und Atmosphäre
schafft, hat meditative Qualitäten. Zwischenapplaus gibt es
nicht, denn alle Stücke werden nahtlos durch den Obertongesang
des  Bratschisten  Gareth  Lubbe  verbunden,  der  singend  und
spielend  durch  die  Räume  schreitet,  als  sei  er  ein
Wiedergänger  des  Orpheus  aus  der  griechischen  Sage.

Durch seine Zwischenspiele verschmilzt die Programmfolge zu
einer Einheit, verbunden durch das kristallklare Flöten der
Obertöne, die Gareth Lubbe mit großer Beherrschung aus seinem
Kehlkopf zaubert. Selbst Triller sind ihm keine Unmöglichkeit.
Exotisch und zugleich vertraut wirken die diversen „Om“-Laute
und Vokale, die er anstimmt. Manchmal erinnern sie auch an den
Klang des australischen Didgeridoos. Die Bratsche, dem Klang
der  menschlichen  Stimme  ebenfalls  nahe,  ergänzt  dieses
Spektrum passgenau.
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Önder  Baloglu  ist  Gründer
und  Leiter  des
Kammerorchesters  „Les
essences“ (Foto: Ulrike von
Loeper)

Das  Orchester  schaut  seinerseits  über  den  Gartenzaun  der
Genregrenzen. Türkische Klage- und Volkslieder wie „Ich bin
auf einem langen, schmalen Weg“ (Uzun ince bir yoldayim) von
Asik Veysel stehen gleichberechtigt neben der Trauermusik von
Paul Hindemith, Benjamin Brittens „Lachrymae“ und einem Stück
des im Libanon geborenen Armeniers Tigran Mansurian, der seine
Komposition „Testament“ zu einem Zeitpunkt schrieb, als seine
Frau sehr krank war.

Einem so dicht konzipierten und durchdachten Programm tut es
kaum Schaden an, wenn live nicht alles gelingt. Es bleibt eine
Randnotiz, dass die Intonation der Geigen im Variationssatz
von Franz Schuberts „Der Tod und das Mädchen“ hörbar auf die
Probe gestellt wird. Dafür blühen Puccinis „Chrysanthemen“ in
einer  Luft  auf,  in  der  ein  Hauch  von  Salon  liegt:  fein
parfümiert, ohne übergroße Süße.

Samuel  Barbers  berühmtes  „Adagio  for  Strings“  in  einem
einzigen, bruchlosen Crescendo zum Höhepunkt zu steigern, ist
in der Kammermusikbesetzung weit schwerer als mit einem großen
Sinfonieorchester. Aber die Musikerinnen und Musiker von „Les
essences“  treffen  die  richtige  Stimmung:  Der  resignierte
Tonfall legt sich wie Mehltau über die weit geschwungenen
Melodiebögen.  Hätte  dieses  Programm  im  Rahmen  der
Ruhrtriennale stattgefunden, zu der es übrigens nahezu perfekt
gepasst hätte, wäre es gewiss gefeiert worden.

Damit  der  Abend  nicht  gar  zu  morbid  endet,  gibt  es  zum
Ausklang  einen  Rembetiko:  die  Musik  des  griechischen
Undergrounds,  entstanden  aus  den  Liedern  rebellischer
Außenseiter. Das Publikum regt sich, verlässt den Saal zu
lebensfrohen Klängen. Draußen scheint die Sonne noch immer.



(Transparenzhinweis: Die Autorin ist freie Musikjournalistin,
unterstützt  das  Orchester  aber  gelegentlich  bei  der
Pressearbeit. Weitere Informationen zu „Les essences“ unter
https://lesessences.net/)

Nachbarschaftliches Tauwetter
–  Elke  Heidenreichs  Buch
„Frau Dr. Moormann & ich“
geschrieben von Bernd Berke | 30. September 2023
Beginnen wir mit Binsen: Im Hanser Verlag dürfen beileibe
nicht Hinz und Kunz veröffentlichen. Und ein Michael Sowa wird
auch nicht die Texte aller möglichen Leute illustrieren. Wenn
aber  die  Bestseller-Autorin  Elke  Heidenreich  mit  einer
Kleinigkeit käme? Ja, dann… Dann fügt es sich natürlich.

Ihr neues Buch heißt „Frau Dr. Moormann & ich“. Es handelt vom
Ärger mit einer ziemlich bärbeißigen Hausnachbarin, die immer
etwas zu beanstanden hat. Die Geschichte ist recht einfach
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gestrickt.  Schon  bald  ist  absehbar,  dass  es  zwischen  den
beiden  Frauen  ganz  allmählich  ein  nachbarschaftliches
Tauwetter geben wird. Daran nicht ganz unbeteiligt ist der
Mops der Ich-Erzählerin, der den Namen Gustav trägt. Friede
den Menschen und den Nachbarinnen ein Wohlgefallen.

Zwischendurch tröpfeln etwas Botanik (Frau Dr. Moormann als
Pflanzen-Expertin)  und  klassische  Hochkultur  (renommierter
Dirigent als Gefährte der Erzählerin) hinein. Womit auch dem
Bildungsauftrag  Genüge  getan  wäre.  So  bereichert  die
Mitteilung, dass es karierte Pflanzen gibt, unsere bisweilen
schüttere Allgemeinbildung.

Elke  Heidenreich  erzählt  die  Petitesse  routiniert,
unangestrengt,  sozusagen  mit  spätsommerlicher  Leichtigkeit,
ohne sonderliche Ambition. Hie und da hat ihr Buch einen ganz
leisen pädagogischen, jedoch stets freundlichen Unterton, so
etwa nach dem wohlmeinenden Motto: Kinder, merkt euch das doch
bitte.  Beispielsweise,  dass  Ex-Bundespräsident  Gustav  (!)
Heinemann  einst  gesagt  hat,  er  liebe  nicht  Deutschland,
sondern  seine  Frau.  Zwischendurch  gibt’s  immer  mal  wieder
schnellfertig hingeworfene, selbst gebastelte Sprichwörter und
Merksätze von solcher Art:

„Der Mops ist prächtig, schau nur hin!
Ein Mops gibt deinem Leben Sinn.“

Kommt einem das nicht irgendwie bekannt vor? Aber gewiss doch!
Schon Loriot wusste ja: „Ein Leben ohne Mops ist möglich, aber
sinnlos.“

Bliebe noch die Frage, ob dies vorwiegend ein Buch für Kinder
sei. Darauf könnte etwa ein liebevoll ausgiebiger Exkurs über
einige Teddybären hindeuten.  Doch auch ältere Leute erinnern
sich gern an diese Genossen ihrer Frühzeit. Jedenfalls dürfte
das schmale Bändchen weihnachtstauglich sein, auch als nettes
kleines Mitbringsel. Wem ihr es schenken könntet? Doch nicht
etwa der Nachbarin?



Elke Heidenreich: „Frau Dr. Moormann & ich“. Mit Bildern von
Michael Sowa. Hanser Verlag, 88 Seiten, 20 Euro.

Vom  Dosenaufreißer  bis  zum
Propeller  –  Schau  zur
Archäologie  der  Moderne  in
Herne
geschrieben von Bernd Berke | 30. September 2023

In  Herne  wie  ein  Kleinod  präsentiert:  Dosenring  vom
Woodstock-Festival, 15. bis 18. August 1969. (Leihgeber:
The Museum at Bethel Woods, Bethel (USA) / Foto: Bernd
Berke)
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Was glitzert denn da in der Vitrine? Ein ziemlich kleines
Objekt. Wahrscheinlich kostbar. Mal näher rangehen. Nanu? Das
ist  ja  ein  ringförmiger  Dosenaufzieher  der  gewöhnlichsten
Sorte (mutmaßlich für Coca oder Pepsi); noch dazu angerostet,
aber präsentiert wie ein Kleinod oder gar Kronjuwel. Dazu muss
man  allerdings  wissen,  dass  das  alltägliche  Stück  zu  den
materiellen  Hinterlassenschaften  des  legendären  Woodstock-
Festivals (1969) gehört und vielleicht Rückschlüsse auf das
Ereignis zulässt, das eine ganze Generation mitgeprägt hat.
Und wer zeigt so etwas?

Nun, wir befinden uns im LWL-Museum für Archäologie und Kultur
in  Herne.  Das  Haus  zählt  zu  den  Vorreitern  einer  neueren
Entwicklung im Ausgrabungs-Wesen. Seit immerhin rund 15 Jahren
befasst man sich hier mit Archäologie der Moderne, also nicht
mehr  ausschließlich  mit  ur-  und  frühgeschichtlichen  oder
antiken Funden, sondern auch mit Dingresten der letzten 200
Jahre.

Ergänzung zu schriftlichen Quellen

Aber ist denn nicht die herkömmliche Geschichtswissenschaft
für die letzten Jahrhunderte zuständig? Doch, gewiss. Das wird
auch  so  bleiben.  Doch  die  Archäologen  glauben,  dass  ihre
Fundstücke noch einmal andere Befunde erschließen können, die
den Umgang der Menschen mit der Dingwelt in den Blick nehmen
und  das  sonstige,  schriftlich  und  visuell  reichlich
angesammelte  Wissen  womöglich  ergänzen.  Georg  Lunemann,
Direktor  des  Landschaftsverbandes  Westfalen-Lippe  (LWL),
bringt es auf eine Formel: „Auch Schrott, Schutt und Müll
können  eine  Geschichte  erzählen.“  Wenn  man  sie  denn  mit
archäologischem Rüstzeug zu bergen und zu deuten versteht.
Hernes  Museumsleiterin  Doreen  Mölders  spricht  von  einem
buchstäblich  „handfesten  Beitrag“  zur  Geschichte.  Ob  alle
Historiker diese Hilfestellung zu schätzen wissen oder sie als
Einmischung in ihre Belange begreifen? Abwarten.

Viele Exponate aus westfälischen Grabungen



Wie  breit  das  Spektrum  ist,  das  sich  da  zu  eröffnen
verspricht, zeigt nun jedenfalls die große, in Deutschland
bislang  beispiellose  Überblicks-Ausstellung  mit  dem
bezeichnenden  Titel  „Modern  Times“.  Rund  100  Funde  und
Fundkomplexe  aus  der  Zeit  zwischen  1800  und  1989  sind  zu
sehen,  darunter  etwa  die  Hälfte  aus  westfälischen
Grabungskampagnen. Eine eigens erstellte App und Leih-Tablets
im Museum sollen die Geschichte(n) hinter den Objekten so
ausführlich  darstellen,  wie  es  mit  musealen  Texten  und
Schautafeln nun mal nicht geht. Die Ausstellung gliedert sich
in sechs Stränge, deren Titel eher willkürlich und assoziativ
klingen: Innovation, Gefühl, Zerstörung, Besonderes, Zweck und
Erinnerung.  Wahrscheinlich  könnten  die  meisten  Objekte  in
mehrere Kategorien eingeordnet werden. Sei’s drum.

Diese
Champagnerflasche
aus  den  1840er
Jahren  hat  es
wirklich  in  sich.
(Foto:  Bernd
Berke)

Champagner vom 1840er Jahrgang

Eines  der  erstaunlichsten  Exponate  ist  jene  noch  gefüllte
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Champagnerflasche von etwa 1840. Gleich 168 solcher Flaschen
wurden  2010  in  der  Ostsee  aus  einem  alten  Schiffswrack
geborgen.  50  Meter  unter  dem  Meeresspiegel  herrschten
Temperatur-  und  Druckverhältnisse,  die  das  edle  Getränk
konserviert  haben.  Es  soll  sogar  noch  trinkbar  sein,
versichern  Fachleute.  Freilich:  Der  Zuckergehalt,  so  ergab
eine Analyse, sei damals ungefähr zehnmal so hoch gewesen wie
bei  heutigem  „Schampus“.  Also  doch  eher  nicht  trinkbar,
zumindest nicht genussreich für jetzige Geschmäcker. Dennoch
ist der Fund wertvoll. Er gibt eben Auskunft über die damalige
Wein- und Champagner-Herstellung, über den Stand des Luxus und
der Moden sowie über mutmaßliche Verschiffungswege. War die
Fracht gar für den russischen Zarenhof bestimmt? Lieferscheine
lagen nicht mehr bei…

Was und wie sie wohl im Protestcamp zu Gorleben gegessen
haben? Das lassen weitere Vitrinenstücke in der Herner
Schau zur Archäologie der Moderne ahnen. (Foto: Bernd
Berke)

Was vom Protestcamp übrig blieb

Ganz  anderer  Themenkreis:  Da  gibt  es  beispielsweise  –
Jahrzehnte  später  ausgegrabene  –  Funde  vom  einstigen
Protestcamp  „Republik  Freies  Wendland“  aus  Gorleben.  Auch
hierzu sieht man einige Relikte als Vitrinenstücke. Fast schon
zum Schmunzeln, wie sich die Überbleibsel den verschiedenen
Seiten  zuordnen  lassen.  Die  jeweils  kurzfristig  dorthin
beorderten Polizeikräfte nahmen in Gorleben offenkundig eilige
Mahlzeiten  von  Papptellern  ein,  während  die  campierenden
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Demonstranten  sich  auf  längere  Dauer  mitsamt  Kochstellen
eingerichtet  hatten  und  beispielsweise  Livio-Speiseöl  in
Blechdosen mit sich führten. Keine grundlegend neue Erkenntnis
zur  historischen  Sachlage,  aber  sozusagen  doch  eine  Art
zusätzlicher, lebensnaher Farbtupfer.

Erschütternde Relikte aus der NS-Zeit

Bis hierher ging es um Exponate, die relativ harmlos anmuten.
Doch man wird in Herne auch durch Fundstücke erschüttert, die
von  Stätten  des  NS-Terrors  stammen,  so  etwa  von
Erschießungsplätzen zwischen Warstein und Meschede oder vom
Kriegsgefangenenlager  Stalag  326  bei  Stukenbrock
(Ostwestfalen),  wo  russische  Zwangsarbeiterinnen  und
Zwangsarbeiter im Zweiten Weltkrieg gepeinigt wurden. Diese
schrecklichen Fundstätten werden zu verschiedenen Zeitpunkten
Thema flankierender Studio-Ausstellungen sein. Besonders nahe
geht einem der Anblick persönlicher Hinterlassenschaften, wie
etwa Frauenschuhe oder bunte Perlen. Das Leben hätte schön
sein können…

Britischer
Kampfflugzeug-
Propeller  aus  dem
Zweiten  Weltkrieg.
(Foto: Bernd Berke)

https://www.revierpassagen.de/131160/vom-dosenaufreisser-bis-zum-propeller-schau-zur-archaeologie-der-moderne-in-herne/20230907_1847/img_7764


Probleme mit tonnenschweren Fundstücken

Während übliche archäologische Funde aus weit zurück liegender
Zeit  meist  sehr  kleinteilig  sind  (Gefäß-Fragmente,
Schmuckstücke,  Knochenreste),  hat  es  die  Archäologie  der
Moderne  öfter  mit  deutlich  größeren  und  manchmal
tonnenschweren Kalibern zu tun. So gehören zur Herner Schau
beispielsweise  eine  gußeiserne  Säule  aus  zwischenzeitlich
verschütteten  Beständen  der  Firma  Krupp,  ein  kapitaler
Heizungs-Ventilator aus dem zerstörten kaiserlichen Berliner
Schloss (als Zeugnis zur Technikgeschichte) oder ein in Essen
aufgefundener  britischer  Flugzeug-Propeller  aus  dem  Zweiten
Weltkrieg,  der  ein  Einschussloch  aufweist.  Dieser  Umstand
lässt wiederum vermuten, dass das Objekt in Deutschland als
vermeintlicher  Abschuss-Triumph  der  Wehrmacht  öffentlich
vorgezeigt worden ist. LWL-Chefarchäologe Prof. Michael Rind
betont,  dass  derlei  Dinge  ungeahnte  Herausforderungen  im
Hinblick  auf  Konservierung,  Restaurierung  und  Lagerung
bedeuten.  Zu  fragen  wäre  wohl  auch,  ob  wirklich  alles
aufgehoben  werden  muss  oder  ob  hie  und  da  eine  präzise
Dokumentation der Funde genügt.

Urzeit des Videospiels

Jetzt  noch  eine  Spezialität  für  Videospiel-Fans:  Aus  der
Urzeit  des  Genres,  den  frühen  1980er  Jahren,  stammt  die
Spielkassette für Konsolen, die tatsächlich später ausgegraben
wurde. Die vom Kommerz-Flop tief ettäuschte Firma hatte das
gesamte  Material  in  der  Wüste  von  New  Mexico  verscharren
lassen, um möglichst nie wieder daran denken zu müssen. Es ist
einigermaßen kurios, dass diese einst so unliebsame Erinnerung
jetzt in Herne wiederbelebt wird.

Unterwegs zur „klimaneutralen“ Ausstellung

Die Ausstellung hat schließlich noch einen anderen Aspekt. Es
soll erkundet werden, wie „nachhaltig und klimaneutral“ eine
solche  Schau  zu  bewerkstelligen  ist  –  angefangen  bei



wiederverwertbaren Stellwänden, Katalog auf Recycling-Papier
und so fort. Das zukunftsweisende Projekt wird gefördert – im
Rahmen  des  Programms  „Zero  –  klimaneutrale  Kunst-  und
Kulturprojekte  des  Bundes“.  Hernes  Museumsleiterin  Doreen
Mölders  möchte  sämtliche  Möglichkeiten  zur
ressourcenschonenden  Gestaltung  ausloten,  stellt  aber
vorsichtshalber  klar,  dass  das  schonendste  aller  Verfahren
nicht in Frage kommt: „Keine Ausstellungen mehr zu machen, das
ist keine Option“.

„Modern Times“. Ausstellung zur Archäologie des 19. und 20.
Jahrhunderts. LWL-Museum für Archäologie und Kultur, Herne,
Europaplatz 1.

Ab 8. September 2023 bis zum 18. August 2024. Di / Mi / Fr
9-17, Do 9-19, Sa / So / Feiertage 11-18 Uhr. Tel.: 02323 /
94628-0. Katalog (632 Seiten) für 34,95 Euro im Museumsshop.

www.lwl-landesmuseum-herne.de
und
https://www.sonderausstellung-herne.lwl.org/de/

___________________________________________

Ähnlich gelagerte Schau im Essener
Ruhr Museum
Archäologie der Moderne scheint wirklich im Schwange zu sein.
Just  in  diesen  Tagen  wirbt  das  Essener  Ruhr  Museum  auf
Zollverein  (Gelsenkirchener  Straße  181)  für  seine  offenbar
ähnlich  gelagerte  Schau  „Jüngste  Zeiten.  Archäologie  der
Moderne an Rhein und Ruhr“, die vom 25. September 2023 bis zum
7.  April  2024  in  der  Kohlenwäsche  zu  sehen  sein  soll.
Öffnungszeiten: Mo-So 10-18 Uhr. Eintritt 5 Euro, Katalog (304
Seiten) 29 Euro. www.ruhrmuseum.de

Herne  und  Essen  geben  Eintritts-Rabatte  bei  Vorlage  eines
Tickets der jeweils anderen Ausstellung.

http://www.lwl-landesmuseum-herne.de
https://www.sonderausstellung-herne.lwl.org/de/
http://www.ruhrmuseum.de


Malen  für  die  guten
Schwingungen  –  Christoph  M.
Gais  in  der  Duisburger
Küppersmühle
geschrieben von Rolf Pfeiffer | 30. September 2023

Tableaus, wandgroß (Foto: MKM Museum Küppersmühle für Moderne
Kunst, 2023)

Was ist hier das Kunstwerk? Ist es das riesige, rechteckige
Tableau, das fast so groß ist wie die Wand, vor der es hängt,
in der nicht eben raumsparend konzipierten Küppersmühle?

https://www.revierpassagen.de/131131/malen-fuer-die-guten-schwingungen-christoph-m-gais-in-der-duisburger-kueppersmuehle/20230903_1242
https://www.revierpassagen.de/131131/malen-fuer-die-guten-schwingungen-christoph-m-gais-in-der-duisburger-kueppersmuehle/20230903_1242
https://www.revierpassagen.de/131131/malen-fuer-die-guten-schwingungen-christoph-m-gais-in-der-duisburger-kueppersmuehle/20230903_1242
https://www.revierpassagen.de/131131/malen-fuer-die-guten-schwingungen-christoph-m-gais-in-der-duisburger-kueppersmuehle/20230903_1242


Oder  sind  es  die  vielen  unterschiedlich  großen  und
formatierten  Einzelbilder,  die  in  ihrer  Summe  das  Tableau
bilden  und  die,  wie  es  scheint,  immer  Ähnliches  zeigen:
Rhythmisierte Muster, Strukturen, Malgründe, vor die relativ
einfach  gestaltete  Gesichter  gesetzt  sind.  Punkt,  Punkt,
Komma, Strich wurden überwiegend als Öffnungen ausgefertigt,
was  wiederum  den  Blick  auf  die  dahinterliegende  Struktur
freilegt  und  den  bezüglichen  Charakter  der  Gesichter
unterstreicht.

Die Wand hing lange in Italien

Es sind schematische Menschen-Abbilder aus der Vorstellung des
Künstlers, expressive Hervorbringungen mithin vor informeller
Grundierung. Und nun erhebt sich nebelgleich die Frage, was
der Dichter, der hier ein Maler ist, uns damit sagen will.
„Diese  Wand  hing  lange  in  meinem  Atelier  in  Italien“,
erläutert er bereitwillig, doch macht uns das zunächst einmal
nicht klüger.

Künstler Christoph M. Gais in seiner
Ausstellung (Foto: Daniel Sadrowski,
MKM  Museum  Küppersmühle  für  Moderne
Kunst, 2023)

Kein Wilder



Der  Künstler,  dem  das  renommierte  Duisburger  Privatmuseum
Küppersmühle  (MKM)  nun  eine  opulente  Werkschau  ausrichtet,
heißt Christoph M. Gais, geboren 1951 in Stuttgart, tätig in
Orvieto (Italien) und in Berlin. Wo soll man ihn verorten? Für
die Pop-Art war er vielleicht noch zu jung, aber bei den
Jungen  Wilden  hätte  er  durchaus  schon  mitmachen  können,
damals, in den 80ern. Doch scheint es nicht das gewesen zu
sein,  was  er  suchte,  oder,  genauer,  was  er  vielleicht
deutlicher  und  schmerzlicher  wahrnahm  als  andere.

Zwei prominent präsentierte Großformate ohne richtige Titel
aus den späten 80er Jahren zeigen in dystopischer, aus der
Ferne  scheinbar  hyperrealistischer  Dreidimensionalität
feindselige  Rechteckkörper  aus  dem  Chaos  sich  erhebend,
Hohlkörper mögen es in einem Fall sein, Steine im anderen. Das
andere – Bild – trägt als Titel das Datum seiner Entstehung
„12.1.88“, und ohne allzu große Phantasie kommt man assoziativ
zum wenig später erfolgten Mauerfall und dem Ende der DDR.
Gais gibt gerne zu, daß seine Empfindungen in jener Zeit, in
Berlin,  Aufbruch,  Abbruch,  tiefgreifende  Veränderung  waren,
schwer  erträglich  für  einen  empfindsamen  Menschen  und  ein
Grund, die Stadt zu verlassen. Im anderen großen Bild dieses
Raumes Untergangsphantasien auszumachen ist gleichfalls nicht
schwierig, auch wenn 9/11 da noch 12 Jahre entfernt war.



Vorweggenommener  Mauerfall:  „Ohne
Titel (12.1.88)“, Öl, Pastell und
Gouache auf Karton (Foto: Henning
Krause,  Museum  Küppersmühle  für
Moderne Kunst, Duisburg, Sammlung
Ströher © Christoph M. Gais)

Drei Esel

Kurz und gut: Anfang der Neunziger ging Christoph M. Gais aufs
Land, kleiner Bauernhof in italien, viele, viele Tiere um ihn
herum, unter ihnen drei Esel. Nun malte er Strukturen, schön
und gleichförmig, schwingend, schwebend, schwerelos, in großen
Formaten, Öl auf Leinwand, ganz klassisch.

Manchmal  meint  man  ein  antikes  Fries  zu  erkennen,  was
natürlich sein kann, aber nicht das Ziel der Bemühungen war.
Eher wirken diese Arbeiten wie der malerische Versuch, zu
Harmonie  mit  dem  eigenen  Inneren  zu  gelangen,  zu  den
sprichwörtlichen guten Schwingungen. Und küchenpsychologisch
sei  noch  die  Vermutung  angehängt,  daß  die  vielleicht
einfacheren, regelmäßigeren, zuverlässigeren Schwingungen der



Tiere auf dem Bauernhof ebenfalls ihren Anteil daran gehabt
haben  könnten,  dem  Künstler  Stabilität  und  Stärke  zu
verleihen.

Afrikanische  Skulpturen  vor  blauem
Dreiecke-Tableau (Foto: Daniel Sadrowski,
MKM  Museum  Küppersmühle  für  Moderne
Kunst,  2023)

Intensive Figuren

Doch  die  afrikanischen  Holzskulpturen,  die  Gais  in  einem
anderen  (etwas  kleineren)  Raum  aufgestellt  hat,  verheißen
Veränderung. Solche Figuren, ein jeder weiß es, entstanden
nicht  nach  der  Natur,  sondern  zeigen  in  frappierender
Intensivierung  Eigenschaften,  Eigenheiten,  Grundlegendes;
gleichgültig  letztlich,  ob  diese  Wahrheiten  religiöse,
rituelle oder schlicht menschliche sind. „Gais begegnet der
afrikanischen  Kunst  mit  großem  Respekt“,  sagt  sein
Künstlerkollege  Thomas  Huber,  der  diese  Ausstellung  auch
kuratiert hat, „er sieht afrikanische Werke als künstlerische
Werke.“

Es ist die Auseinandersetzung mit der Kunst anderer Künstler,
die vielleicht, manchmal sind die Dinge ja auch nicht ganz so
einfach wie sie scheinen, dazu geführt hat, in den eigenen



Arbeiten die Expression menschlicher Gesichter, menschlicher
Präsenz mithin, als zentralen Bezugspunkt einzufügen. Übrigens
ist der „afrikanische“ Raum mit, kann man gar nicht anders
sagen,  wunderschönen  Gemälden  bestückt,  die  in  betörenden
Blautönen ein schlichtes Muster aus kleinen Dreiecken zu einer
nur scheinbar homogenen Fläche machen. Gaus hat diese Flächen
mit Schaumgummistempeln und Ölfarbe „gedruckt“ und brauchte
Unmengen Schaumgummi dafür, weil dies sich in der Ölfarbe
schnell auflöste und nicht mehr zu gebrauchen war.

Regal  aus  dem  Berliner  Atelier  des
Künstlers,  in  Duisburg  originalgetreu
aufgebaut (Foto: Kay Heymer, © Christoph
M.  Gais,  MKM  Museum  Küppersmühle  für
Moderne  Kunst,  Duisburg,  Sammlung
Ströher)

Schweinchen

Vis-à-vis  vom  Eingangsbereich  –  Besucher  der  Küppersmühle
kennen das – gibt es in einem ersten Raum fast immer den
umgehbaren  Kubus,  in  dem  häufig  Werke  aus  früheren
Schaffensperioden  der  Künstlerinnen  und  Künstler  gezeigt
werden.  Hier  nun  aber  ist  das  Berliner  Atelier  von  Gais



nachgebaut worden, das große, überaus dekorative Regal mit
seinen  Bildern  und  Skulpturen,  den  Kleinmöbeln,  den
knubbeligen  Schweineskulpturen,  aus  afrikanischer  Erde  oder
aus  Eselkot.  Ein  hervorragendes  Material,  beteuert  der
Künstler, sehr formstabil durch den natürlichen Anteil von
unverdautem Heu und Stroh.

Das Publikum kommt mit ins Bild

Im  Gang  neben  dem  Kubus  hängen  einige  besondere
Einzelportraits. Ihr Hintergrund ist rhythmisierte Struktur,
der Vordergrund jedoch eine ornamentierte Glasscheibe, die in
der Kontur des Gesichts klar bleibt. Außerdem spiegelt sich
der Betrachter in der Scheibe, wird mithin hineingezogen in
den Sehraum des Bildes, wird somit Teil des Kunstwerks. Und
einmal mehr ist man beeindruckt von den vielen Spielarten der
Bezüglichkeit,  die  dieser  Künstler  in  seinem  Werk
herausarbeitet. „Acht Räume, acht Klänge“ – so beschreibt Gais
das Ausstellungskonzept seines Kollegen Thomas Huber für die
Küppersmühle  in  knappen  Worten.  Wir  wollen  dem  nicht
widersprechen.  Aber  fraglos  sind  in  dieser  eindrucksvollen
Werkschau auch viele reizvolle Zwischentöne zu entdecken.

„Christoph M. Gais – Bilderwelten von 1990 bis heute“,
Museum Küppersmühle, Duisburg
Bis 26. November 2023. Mi 14-18 Uhr, Do-So und Feiertage
11-18 Uhr
Eintritt 6 EUR, gesamtes Haus 12 EUR
www.museum-kueppersmuehle.de

http://www.museum-kueppersmuehle.de

