
„Achtung,  Achtung!  Hier  ist
die Sendestelle Berlin“: 100
Jahre  Rundfunk  als
Massenmedium
geschrieben von Werner Häußner | 29. Oktober 2023

Aus frühen Radiozeiten: historische Rundfunkempfänger im
Radiomuseum Hans Necker zu Bad Laasphe. (Aufnahme von
2007: Bernd Berke)

Am 29. Oktober 1923 beginnt die Geschichte des Rundfunks als
Massenmedium in Deutschland. Auf „Welle 400 Meter“ ist der
Sprecher  Friedrich  Georg  Knöpfke  zu  hören,  wie  er  mit
getragenem Pathos „Achtung, Achtung! Hier ist die Sendestelle
Berlin, im Vox Haus“ ansagt. In Nordrhein-Westfalen und dem
besetzten Ruhrgebiet startet die Radiogeschichte jedoch erst
ein Jahr später.
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An jenem Oktobertag, Punkt acht Uhr abends, teilt der Direktor
der „Funkstunde Berlin“ den 253 Personen, die bereits eine
Hör-Lizenz  besaßen,  mit,  „dass  am  heutigen  Tage  der
Unterhaltungsrundfunkdienst  mit  Verbreitung  von
Musikvorführungen auf drahtlos-telefonischem Wege beginnt. Die
Benutzung ist genehmigungspflichtig. Als erste Nummer bringen
wir: Cellosolo mit Klavierbegleitung, Andantino von Kreisler,
gespielt von Herrn Kapellmeister Otto Urack, am Flügel Herr
Fritz Goldschmidt.“

An  diese  erste  Sendung  erinnert  sich  Otto  Urack  in  einem
dreißig Jahre später entstandenen Interview: „… am Tag vorher
hatten  wir  schon  ein  Programm  zusammengestellt  von  einer
Stunde und dieses Programm wurde am 29. Oktober vormittags
nach dem Abgeordnetenhaus probeweise übertragen. Nach Ende des
Konzert  habe  Hans  Bredow,  damals  Staatssekretär  für  das
Telegraphen-,  Fernsprech-  und  Funkwesen  im
Reichspostministerium,  angerufen:  „Kinder,  das  hat  gut
geklungen, wir fangen an.“ Urack erinnert sich: „Als wir uns
erkundigten,  wann  wir  anfangen  sollten,  sagte  er:  Heute
Abend.“

Anregung für ein „freudloses Volk“

Bredow  erkennt  weitsichtig,  dass  sich  der  „Rund-Funk“  für
jedermann als neues Massenmedium eignet. Vorher hatte es nach
ersten militärischen Experimenten ab 1920 die Ausstrahlung von
Wirtschaftsnachrichten  für  Banken  und  von  aktuellen
Mitteilungen für Journalisten und Presseorgane gegeben. Bredow
umreißt die Aufgabe der neuen technischen Möglichkeit, Worte
und Musik zu übertragen: Der Rundfunk solle einem „freudlosen
Volk“ Anregung und Freude bringen, es durch künstlerisch und
geistig hochstehende Vorträge aller Art unterhalten. Er sollte
mit seinen Sendungen der geistigen Verarmung der Bevölkerung
entgegenwirken, für Erholung und Zerstreuung sorgen und die
Arbeitsfreude steigern.

Der  erste  Käufer  einer  Lizenz  ist  der  Berliner
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Zigarettenhändler Wilhelm Kollhoff. Nur mit der Hörgenehmigung
kann er sich einen Radioapparat bei Telefunken bestellen. Aber
schon  ein  halbes  Jahr  nach  dem  Start  des  Rundfunks
überschreitet die Zuhörerzahl der Funk-Stunde die Marke von
100.000. Schnell gründen sich weitere Rundfunkanstalten: Noch
1923 der Südwestdeutsche Rundfunkdienst in Frankfurt (SWR),
1924  der  Mitteldeutsche  Rundfunk  in  Leipzig,  die  Deutsche
Stunde in Bayern in München, die Nordische Rundfunk AG (Norag)
in Hamburg und in Bremen. Da im besetzten Ruhrgebiet kein
Sender  eingerichtet  werden  darf,  sendet  die  Westdeutsche
Funkstunde AG (WEFAG) ab 10. Oktober 1924 aus Münster. Erst
1925  werden  die  „Nebensender“  Dortmund  und  Elberfeld
eingerichtet; der Münsteraner Sender ein gutes Jahr später
nach Köln verlegt. Die Reichs-Rundfunk-Gesellschaft in Berlin
fasst 1925 die regionalen Sender unter einem Dach zusammen. Da
war  die  Zahl  der  Rundfunkteilnehmer  schon  auf  über  eine
Million angestiegen.

Fußball live im Radio

Das Interesse an der technischen Neuentwicklung ist gewaltig.
Noch 1924 findet in Hamburg die erste Funkausstellung statt.
1925  strahlt  der  Nordische  Rundfunk  mir  Richard  Hughes‘
„Gefahr“ das erste Hörspiel in Europa aus. Am 1. November
kommentiert Bernhard Ernst erstmals live ein Fußballspiel im
Radio  –  eine  Begegnung  von  Preußen  Münster  und  Arminia
Bielefeld; im folgenden Jahr schon gibt es die erste Live-
Übertragung eines Länderspiels (Deutschland – Niederlande) aus
Düsseldorf. 1927 ordnet die Internationale Weltfunkkonferenz
in Washington Frequenzen und Wellenbereiche weltweit.

Eine Sendung aus den Pioniertagen des Rundfunks hat bis heute
überlebt:  Mehr  als  3.500  Mal  war  seit  9.  Juni  1929  das
Hamburger  Hafenkonzert  zu  hören,  das  am  Sonntagmorgen
ausgestrahlt wird. In dieser Zeit werden Sendeanlagen in ganz
Deutschland ausgebaut, auch die Radiogeräte entwickeln sich
stürmisch weiter. Der Röhrenempfänger mit Lautsprecher erobert
den Markt. Die Nationalsozialisten erkennen den Nutzen des



Rundfunks  für  propagandistische  Zwecke.  Die  selbständigen
Rundfunkgesellschaften werden aufgelöst.

Joseph Goebbels sieht in dem Medium „das aller modernste und …
aller  wichtigste  Massenbeeinflussungsinstrument,  das  es
überhaupt  gibt“.  Der  „Volksempfänger“  sollte  den  Rundfunk
weiter  popularisieren.  Führerreden  werden  übertragen,
Kriegsberichtserstattung  nimmt  breiten  Raum  ein.  Die
pathetische Hymne aus Franz Liszts „Les Préludes“ ist bis
heute  vergiftet  durch  den  Missbrauch  als  Ankündigung  für
Sondermeldungen von der Front.

„Radio Hamburg“ und der WDR

Nach  dem  Krieg  bauen  die  Alliierten  den  Rundfunk  schnell
wieder auf. Schon am Tag der Besetzung Hamburgs, am 4. Mai
1945,  beginnt  „Radio  Hamburg“  mit  dem  Sendebetrieb  im
unzerstörten Funkhaus unter der Aufsicht britischer Offiziere.
Im  Herbst  1945  wird  in  allen  Zonen  ein  Vollprogramm
ausgestrahlt. In der Sowjetzone entstand aus dem „Berliner
Rundfunk“ der künftige, staatlich gelenkte Rundfunk der DDR
mit fünf Programmen. Im Westen entwickeln die Briten mit dem
am 1.  Mai 1948 lizenzierten Nordwestdeutschen Rundfunk (NWDR)
die spätere Struktur des öffentlich-rechtlichen Rundfunks mit
einem  Verwaltungsrat,  bestehend  aus  Vertretern  aller
gesellschaftlichen  Gruppen,  als  Kontrollgremium.

Die  neu  entstandenen  Landesrundfunkanstalten  schließen  sich
1950 zur ARD zusammen. Am 25. Dezember 1952 fällt nach zwei
Versuchsjahren  der  Startschuss  für  ein  reguläres
Fernsehprogramm.  Die  erste  „Tagesschau“  einen  Tag  später
können  nur  1000  Haushalte  empfangen.  Am  1.  Januar  1956
entstehen  aus  dem  NWDR  die  beiden  selbständigen
Rundfunkanstalten NDR und WDR mit seinem Hauptsitz in Köln.

_______________________________________________

Die  „Geburtstagssendung“  des  WDR:
https://www1.wdr.de/radio/wdr3/thementag-hundert-jahre-radio-1



02.html?wt_mc=mail.wdr.newsletter.Happy+Birthday%2C+liebes+Rad
io.link

Im Technoseum Mannheim ist noch bis 12. November 2023 die
Sonderausstellung „Auf Empfang! Die Geschichte von Radio und
Fernsehen“ zu sehen: https://www.technoseum.de

In  Königs  Wusterhausen  bei  Berlin  erinnert  das  Museum
Funkerberg u.a. an die Sendestelle, von der 1920 das erste
Rundfunkkonzert  ausgestrahlt  wurde:
https://museum.funkerberg.de/

Historische  Rundfunksendungen  sind  u.a.  hörbar  auf
https://www.swr.de/swr2/wissen/archivradio/

 

Arbeitsschweiß  und
Maschinenrhythmus:
„Stahlkocher“ als Thema eines
Konzerts in Dortmund
geschrieben von Werner Häußner | 29. Oktober 2023
Die Torte trägt einen Smoking, ist eingehüllt in Noten und
fußt auf einer Klaviertastatur. Damit es endlich weitergeht,
betätigt  sich  Dortmunds  Generalmusikdirektor  Gabriel  Feltz
ausnahmsweise destruktiv. Messer her, energische Schnitte, und
schon landen die ersten saftigen Schokoladenkuchenstücke auf
den Tellern.
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Dortmunds  GMD  Gabriel  Feltz
schneidet  seine  Torte  an.
(Foto:  Werner  Häußner)

Das  Produkt  der  Konditorenkunst  gilt  der  Hommage  an  eine
ansonsten durch und durch aufbauende Persönlichkeit: Gabriel
Feltz feiert nach dem Zweiten Philharmonischen Konzert der
Dortmunder Philharmoniker sein zehnjähriges Dienstjubiläum in
der Stadt.

Da  wird  viel  Harmonie  bekundet:  Oberbürgermeister  Thomas
Westphal, Theaterdirektor Tobias Ehinger und Orchestervorstand
Hauke  Hack  singen  Hymnen  auf  den  rührigen  GMD,  heben
Ideenreichtum,  Innovationskraft,  Energie  und  Fleiß  hervor,
lassen mit launigen Bonmots auch mal schmunzeln. Feltz dankt,



bekundet seine Verbundenheit mit Dortmund und verteilt dann
entschlossen das süße Präsent.

Künstlerisch hat das Philharmonische Konzert das Lob mit einem
so  originellen  wie  hochkarätig  dargebotenen  Programm
unterfüttert. Einer der glückhaften Abende mit Feltz, von dem
– der Kritiker hat die undankbare Aufgabe solcher Hinweise –
es auch schon andere zu erleben gab. Ein Abend unter dem Motto
„Stahlkocher“, denn diese Saison widmet das Orchester seiner
Heimatregion,  dem  Ruhrgebiet.  Die  programmatischen  Linien
ziehen sich von unter Tage über Fußball, Flora und Fauna bis
zum Tanz und mit der Taubenzucht auch hinauf in den früher gar
nicht so blauen Himmel über der Ruhr.



Ein T-Shirt zum Jubiläum. (Foto: Sophia
Hegewald)

Mit unbekannten Werken lassen die Philharmoniker also noch
einmal  die  vergangene  Landschaft  der  Schwerindustrie
künstlerisch  greifbar  werden.  Dass  die  Welt  der
Industriearbeit  im  Sozialismus  zumindest  dem  Anspruch  nach
einen  zentralen  Schwerpunkt  bildete,  hat  sich  auch  im
musikalischen  Schaffen  niedergeschlagen.  „In  der
Eisengießerei“  ist  ein  dreiminütiges  Stück  des  in  großen
Musiklexika nicht auffindbaren Alexander Mossolow (1900-1973),
das diesen Blickwinkel beispielhaft repräsentiert.

Mossolow, vor seiner Verurteilung als „Konterrevolutionär“ ein
musikalischer  Avantgardist,  lässt  das  Orchester  unter
Missachtung  herkömmlicher  Regeln  den  Geräuschpegel  einer
Fabrik  erzeugen:  Lärmcluster,  rhythmisches  Stampfen,  das
regelmäßige Quietschen irgendeines mechanischen Teils, dumpfe
und grelle Schläge – und dazwischen dürfen vier Hörner mit
vollem Schalldruck Signale gellen lassen, bevor mit Gong und
Knall die Maschinerie zum Stillstand kommt. Naturalistischer
geht’s nimmer, und man fragt sich, was wohl geworden wäre,
hätten  Bert  Brecht  und  Kurt  Weill  ihre  von  konservativen
Kreisen  in  Essen  hintertriebene  „Ruhr-Oper“  tatsächlich
geschrieben – oder Mossolow sein Ballett „Stahl“, das bis auf
diesen Satz über die Fabrik unausgeführt blieb.

Mossolow  hat  noch  andere  solcher  Werke  wie  „Die
Traktorenbrigade  fährt  in  die  Kolchose  ein“  hinterlassen;
viele  sind  verschollen,  fast  alle  wissenschaftlich
unbearbeitet, aber die drei Minuten wecken Lust, zum Beispiel
einmal  eine  seiner  Sinfonien  zu  hören,  die  wohl  einen
wunderlichen  Kontrast  zu  seinem  Zeitgenossen  Dmitri
Schostakowitsch bilden würden. Denn Mossolow unterwarf sich
später  dem  Diktat  der  sowjetischen  Kunstdoktrin,  um
unauffällig  sein  Leben  zu  führen.

Das andere in den thematischen Rahmen passende Werk ist Sergej



Prokofjews „Der stählerne Schritt“ op. 41, ein unverkennbares
Propagandawerk, das nach Folklore-Fetzen, schrägem Pathos und
verfremdetem  Mussorgsky  in  eine  hochvirtuos  stilisierte
Stahlfabrik führt, wo der neue „heroische“ Sowjetmensch in
Richtung Kommunismus unterwegs ist. Dass die Entfremdung nicht
aufgehoben ist, macht Prokofjews Musik – bewusst oder nicht –
aber auch deutlich. Unter dem brutalen Stampfen des Rhythmus,
dem  Takt  von  Maschinen  dem  schrillen  Kreischen  unerkannt
bleibender  technischer  Vorgänge  droht  das  Individuum
unterzugehen.

Vielleicht  ist  diese  Lesart  zu  spekulativ:  Aber  Prokofjew
sträubt sich dagegen. Er lässt immer wieder Soli durch die
Kulisse des Lärmens brechen; zwei Fagotte haben viel zu tun,
die anderen Holzbläser treten auf einmal mit einer Kantilene
hervor und der Klang verschiebt sich immer wieder in neuen
Instrumentenkombinationen.  Die  Dortmunder  lassen  keinen
Arbeitsschweiß auf ihre Stirnen treten. Sie sind in jedem
Moment souverän und reaktionsschnell bei der Sache, und Feltz
plustert  die  dissonanten  Blechbläser  nicht  auf,  sondern
strukturiert  den  Maschinenlärm,  der  weit  stilisierter  und
„abstrakter“ gefasst ist als bei Mossolow.



Das ist eine der deutschen „Pacifics“ der Baureihe 01,
wie sie Arthur Honegger musikalisch porträtiert hat.
Solche Lokomotiven waren bis in die sechziger Jahre auch
in Dortmund in großer Zahl anzutreffen. (Foto: Archiv
Häußner)

Ein  dritter  Aspekt  der  Industrialisierung  beschließt  das
Konzert. Arthur Honegger, wie übrigens auch Antonín Dvořák ein
bekennender  Eisenbahnfan,  lässt  in  seinem  Klanggemälde
„Pacific  2.3.1.“  die  Arbeitsgeräusche  einer  Schnellzug-
Dampflokomotive  zu  einem  raffinierten  Musikerlebnis  werden.
Auch  für  dieses  Stück  kann  man  einen  Dortmund-Bezug
reklamieren: „231“ sagt in angelsächsischen Ländern etwas über
Anzahl  und  Anordnung  der  Achsen  einer  Lokomotive.  In
Deutschland waren etwa die ab 1925 gebauten Dampfloks der
Baureihe 01 solche „Pacifics“, und in Dortmund war bis zum
Ende der Dampfzeit in den sechziger Jahren eine erhebliche
Anzahl dieser Maschinen stationiert.

Das Orchester  bringt Honeggers beschreibende Musik mit Glanz



und  Verve  zum  Klingen,  aber  Feltz  lässt  sie  nicht
klangmalerisch schnaufen und pulsieren wie etwa Rossini in
seinem köstlich-ironischen „Vergnügungszug“. Vielmehr stellt
er heraus, dass Honegger eine gewitzte analytische Studie über
Bewegung, Metrum und Rhythmus geschaffen hat.

Den  Kontrast  zu  all  diesen  Reminiszenzen  an  das
Industriezeitalter  bildet  Sergej  Rachmaninows  beliebtes  c-
Moll-Klavierkonzert  op.  18,  das  Herz  des  Abends.  Nikolai
Lugansky hat am Anfang nicht die Entschiedenheit, den Flügel
aus der Deckung des Orchesters treten zu lassen, aber die
Balance findet sich rasch. Die dunkel timbrierten Streicher
des Beginns münden in eine wirkungsvolle Steigerung, und dann
findet der Pianist zu schwebenden Klängen, aparten Rückungen
und Varianten im Tempo.

Der  dritte  Satz,  ein  „allegro  scherzando“,  gelingt
konturenscharf,  kraftvoll  zupackend,  aber  nicht  dröhnend.
Brillanten Schritts geht es in Richtung Finale, es herrscht
die Lust am saftigen Musizieren, das auch vor Pathos nicht
zurückscheut. Rachmaninow als Gegenwelt – lassen da nicht die
grünen Eilande des Ruhrgebiets grüßen, in die Denkmäler der
Industrie als neue Orte einer Romantik ragen, die unseren
schaffenden Vorfahren unwirklich vorgekommen wäre?

Das  nächste  Philharmonische  Konzert,  diesmal  mit  Christoph
Altstaedt als Dirigent, trägt den Titel „Taubenzüchter“ und
präsentiert Antonín Dvořáks „Die Waldtaube“, seine 9. Sinfonie
„Aus der neuen Welt“ und das farbig-sinnliche Violinkonzert
Erich Wolfgang Korngolds mit Anna Tifu als Solistin. Termin:
14./15. November, jeweils 19.30 Uhr im Konzerthaus Dortmund.
Tickets: www.theaterdo.de, Tel.: (0231) 50 27 222.

http://www.theaterdo.de


Wie es im Revier gewesen ist
–  Fotografien  von  Helmut
Orwat
geschrieben von Bernd Berke | 29. Oktober 2023

Taubenzüchter im Sonntagsanzug, Castrop-Rauxel, 1967.
(Foto: Helmut Orwat)

Helmut  Orwat  war  stets  nah  dran.  Nah  am  Alltag  und  den
Menschen im Ruhrgebiet, speziell in und um Castrop-Rauxel.
Seit  1960  arbeitete  er  als  freier  Fotograf  für  diverse
Zeitungen und Zeitschriften, von 1984 bis 2000 war er bei den
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Ruhrnachrichten  festangestellt.  Rund  150  ausgewählte
Fotografien sind im LWL-Museum Schiffshebewerk Henrichenburg
zu sehen.

Der Ausstellungstitel „Täglich Bilder fürs Revier“ lässt etwas
von  der  Eile  ahnen,  mit  der  Orwat  meist  zu  Werke  ging.
Aktuelle Geschehnisse mussten eben sofort festgehalten werden,
und zwar unter härteren Bedingungen als heute, wo digitale
Kamera- und Nachbearbeitungs-Technik die Sache doch deutlich
erleichtert. Dennoch (oder gerade deshalb, weil eben noch viel
mehr echte Handarbeit darin steckt) haben seine Bilder die
Jahrzehnte überdauert und legen nun gültiges Zeugnis ab vom
Ruhrgebiet, wie es einmal gewesen ist. Manche Besucher werden
sich wehmütig erinnern.

Kernkraftwerk  in  Hamm-Uentrop,  1980.  (Foto:  Helmut
Orwat)

Die besten Fotos haben gleichsam eine „Seele“, man merkt ihnen
die  Freude  des  Herstellens  an.  Ganz  klar:  Solche
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kontraststarken  Ansichten  müssen  schwarzweiß  sein,  jede
Kolorierung  täte  ihnen  Gewalt  an.  Vorbilder  Orwats  waren
Fotografie-Größen  wie  Chargesheimer  und  Otto  Steinert,  die
sich gleichfalls im Revier umgetan hatten.

Die Auswahl ist in Kapitel gegliedert, zum Beispiel: Industrie
und Landschaft, Kanal und Schifffahrt, Beruf und Arbeit, Stadt
und  Verkehr,  Familie  und  Freizeit.  Die  Aufnahmen
vergegenwärtigen inzwischen verblasste, typische Merkmale des
Ruhrgebiets und seiner Menschen, zunächst vor allem im Umkreis
des Bergbaus – nicht nur in den Zechen selbst, sondern etwa
auch am Straßenrand, wenn haufenweise Kohle geliefert wurde
und nun in den Keller geschaufelt werden sollte. Auch sieht
man  prominente  Besucher  der  Castroper  Zeche  Erin  mit
kohleschwarzen  Gesichtern  als  kalkuliertes  Signal  für
„Volksnähe“:  den  früheren  Bundespräsidenten  Walter  Scheel
(1975) oder den damaligen CSU-Chef Franz Josef Strauß (1980).

Feuerlöschübung  mit  Ordensschwestern  des  St.  Rochus-
Hospitals, Castrop-Rauxel, 1972. (Foto: Orwat)

Vor allem aber hat Orwat die „ganz normalen“ Bewohner des
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Reviers in den Blick genommen. Die Camper am Dortmund-Ems-
Kanal, den Taubenzüchter, die Frau von der Trinkhalle, den
Klüngelskerl, Frauen in der Bochumer Opel-Montage, die Jury
des  Kleingartenwettbewerbs  –  und  immer  wieder  spielende
Kinder, ein Motiv-Genre, für das Helmut Orwat einen besonderen
Blick hatte. Bemerkenswert auch die Fotos von einer Modenschau
bei Hertie in Castrop oder vom Castroper Pferderennen und
seinem  Publikum.  Da  zeigt  sich  überdeutlich:  Das  einstige
Revier war beileibe weder Paris noch Ascot, doch auch hier
konnte  man  die  karge  Freizeit  genießen,  wenngleich  längst
nicht so edel stilisiert. Dafür aber ohne Dünkel.

Montagestraße Opel Kadett, Opel Werk I, Bochum, 1963.
(Foto: Helmut Orwat)
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Orwat,  1938  als  Bergmannssohn  in  Castrop-Rauxel  geboren,
erfasste  imposante,  zuweilen  auch  beängstigende
Industrielandschaften, zeichnete dann aber auch den Niedergang
der alten Industrien nach. Die Folgen werden fassbar, wenn
Arbeiter  gegen  Schließungen  demonstrieren  und  Orwat  ihre
letztlich vergebliche Entschlossenheit zu zeigen vermag. Als
schon etliche Zechen dicht waren, bekam er Götz George vor die
Linse:  1981  als  „Schimanski“  beim  Dreh  zum  Duisburger
„Tatort“. Es war ein bedeutsamer zeitlicher Schnittpunkt: Die
Industrie  war  im  Schwinden  begriffen,  eine  Figur  wie
Schimanski  trug  jetzt  zur  Legendenbildung  bei.

Das nahende Ende des früheren Reviers zeigt sich bereits in
Aufnahmen wie jener des sterilen City-Centers Herne (1975) mit
seiner ganz und gar nicht mehr regionaltypischen Anmutung. Das
war keine wirkliche Alternative zum schmutzigen Hinterhof der
alten  Zeiten.  Überhaupt  dokumentierte  Orwat  einige  brutale
„Bausünden“  im  Ruhrgebiet.  Noch  betrüblicher:  Sein  Beruf
brachte es mit sich, auch Unglücke ablichten zu müssen. Das
Auto,  das  aus  dem  Kanal  geborgen  werden  musste,  den
explodierten  Tanklaster,  den  Trauerzug  nach  einem
Grubenunglück.

Helmut  Ornat:
Selbstporträt  mit
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Leica-Kamera im Jahr
1965.

Leute wie Helmut Orwat gibt es nicht mehr. Tageszeitungen
leisten sich kaum noch ambitionierte Fotografie. Statt dessen
zücken  häufig  die  Texter  ihre  Handys.  Mit  entsprechend
dürftigen Ergebnissen.

„Täglich  Bilder  fürs  Revier“.  Pressefotografien  von  Helmut
Orwat  1960-1992.  Waltrop,  LWL-Museum  Schiffshebewerk
Henrichenburg  (Hafengebäude).  Noch  bis  4.  Februar  2024.
Geöffnet  Di-So  10-18  Uhr.  Begleitender  Bildband  mit  150
Aufnahmen im Tecklenborg Verlag, 200 Seiten, 19,80 Euro.

Das  LWL-Medienzentrum  für  Westfalen  hat  das  fotografische
Lebenswerk von Helmut Ornat übernommen. Eine Auswahl von über
3000 Motiven wurde digitalisiert und kann online recherchiert
werden unter:

www.orwat-fotosammlung.lwl.org

___________________________________________________

Der  Beitrag  ist  zuerst  im  Kulturmagazin  Westfalenspiegel
erschienen: 

www.westfalenspiegel.de

Lecken,  schmecken,  lispeln,
lallen: Fast alles über die
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Zunge
geschrieben von Bernd Berke | 29. Oktober 2023
Florian Werner knöpft sich die kulturgeschichtlichen Themen
vor, wie sie ihm beikommen. Zuletzt hatte er sich mit allerlei
Fährnissen rund um die Raststätte befasst, es wurde an dieser
Stelle gewürdigt. Nun ist ein ganz spezieller Körperteil an
der Reihe: die Zunge, also das eigenwillig schlüpfrige Ding in
der Mundhöhle, das manchmal so keck hervorkommt.

Schnell wird klar, wie fleißig der Autor Materialien gesammelt
hat.  Nahezu  jede  denkbare  (zumindest  deutschsprachige)
Redensart mit Zungenbezug wird zitiert und aufs pralle Leben
bezogen. Da kommt einiges zusammen. Derlei Bücher tendieren
überhaupt dazu, die ganze Welt auf ihr Thema zu fokussieren.
Dem Zungen-Autor ist irgendwann alles Zunge. Und so heißt es
auch  hier:  bloß  nichts  vergessen,  bloß  nichts  auslassen,
keinen Gag verschenken. So wird die Phänomenologie der Zunge
um und um gewendet. Beim Ameisenbär ist sie übrigens rund 60
Zentimeter lang, die Giraffe bringt’s auf 50 Zentimeter. Nur
mal fürs Protokoll.

Provokation und Sexualität

Was kann die Zunge nicht alles sein und vollführen – von
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frühauf: gemeinsam mit den Lippen an der Mutterbrust saugen.
Aber sie ist auch körperpolitisch aktiv. Vor allem seit den
1960er Jahren gerät sie zum immer offensiveren Zeichen der
Provokation,  sofern  frech  rausgestreckt  (man  denke  ans
berühmte  Stones-Cover  und  dergleichen  Ikonen);  ein  höchst
bewegliches Organ, schleimig und zuweilen etwas eklig. Sodann
die sexuelle Konnotation beim Lecken und Gelecktwerden. Mit
den Geschlechtsteilen hört die Leckerei ja noch lange nicht
auf, das weite Feld wird von A bis Z (Klartext: Arschlecken
bis Zungenkuss) durchbuchstabiert. Feinsinnige Unterscheidung:
Kommt die Zunge aus dem Mund und wölbt sich nach oben, so darf
die Mimik als lasziv gelten (das walte Mick Jagger), richtet
sie sich nach unten, so wird es schnell beleidigend. Bäh!

Beileibe nicht jedes Lecken ist erotisch, es kommt auch in
biederen Bereichen vor. Vordem wurden zumeist auch Briefmarken
rückseitig  geleckt,  heute  gibt’s  überwiegend  selbstklebende
Postwertzeichen.  Da  deutet  sich  wohl  ein  Wandel  zu  mehr
Sterilität und Hygiene an. Auch so eine Zeitsignatur.

Belege quer durch die Kulturgeschichte

Sodann die Feinheiten der Geschmackswahrnehmung (Nebenaspekt:
Abwertung des Süßen, nicht erst seit Özdemir und Lauterbach)
und der Sprachlichkeit, deren Artikulation wesentlich von der
Zunge  erzeugt  wird  –  bis  hin  zum  Lispeln  und  Lallen.
Linguistik  kommt  vom  romanischen  Wortstamm  für  Zunge.
Schließlich der verzückt-religiöse und esoterische Aspekt („In
Zungen  reden“),  Teufel  und  Schlange  mit  ihren  gespaltenen
Zungen. Kurzum: Man denke sich irgend etwas Zungenhaftes aus,
es wird mit ziemlicher Sicherheit in diesem Buch auftauchen.

Von biblischen und antiken Mythen über die Philosophie (Kant
etc.) bis zu Kunst, Kino und Pop-Videos reicht das Spektrum
der Beleg- und Beleck-Stücke. Haha, auf diesen halbgaren Gag
mochte ich jetzt auch nicht verzichten. Die jeweilige Deutung
bewerkstelligt Florian Werner vielfach inspiriert, zumindest
aber mit Geschick und Routine. Er hat den nötigen Horizont.



Dennoch erschöpft sich das Repertoire irgendwann. Das Buch
hätte nicht viel umfangreicher werden sollen.

Als Agassi Boris Beckers Gedanken las

Der Verfasser bringt unterwegs einige hübsche Anekdoten unter,
so  auch  jene,  nach  der  der  US-Tennisstar  (und  nachmalige
Ehemann  von  Steffi  Graf)  Andre  Agassi  häufig  gegen  Boris
Becker  gewinnen  konnte,  weil  er  geahnt  hat,  wohin  Boris
schlagen würde. Warum? Weil er Beckers Zunge beobachtete. Sie
zeigte die Richtung des Balles vorab an. Agassi konnte sich
das Grinsen kaum verkneifen, als er belauschte, wie Becker
nebenan  der  Weltpresse  sagte,  dieser  amerikanische  Gegner
könne wohl seine Gedanken lesen…

Gegen  Ende  die  multiple  Horrorvorstellung:  Variationen  auf
abgeschnittene Zungen. Abgründe brutaler Herrschaftsausübung,
vor  allem  in  kolonialistischen  Zusammenhängen  oder  im
schwerkriminellen  Milieu.  Da  geht’s  beispielsweise  um  die
„Kolumbianische Krawatte“ (die ich hier nicht näher erläutern
mag) sowie einschlägige Fundstellen von Ovid über Shakespeare
und Houellebecq bis hin zur Netflix-Serie „Breaking Bad“. Am
Ende glimmt, trotz viehischer Gewalttaten, so etwas wie vage
Hoffnung  auf.  Werden  auch  einzelne  Zungen  verletzt  und
zerfetzt, so werden sie niemals alle zum Schweigen gebracht.

Florian Werner: „Die Zunge. Ein Portrait“. Hanser Berlin, 216
Seiten, 24 Euro.

Entwaffnend:  Platons
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„Apologie des Sokrates“, neu
übersetzt
geschrieben von Bernd Berke | 29. Oktober 2023
Sonderlich geschickt war es eigentlich nicht, was Sokrates da
angerichtet hat. Er hat allerlei Fachleuten in Athen, die sich
für ungemein wissend hielten, glasklar vorgeführt, dass sie im
Grunde  nichts  wussten  –  und  damit  natürlich  mancherlei
Eitelkeiten verletzt.

Eigentlich kein Wunder, dass sich viele dieser Kleingeister
gegen  den  umtriebig  umher  ziehenden  und  disputierenden
Philosophen  verbündet  haben,  Anklage  gegen  den  angeblichen
Verderber der Jugend erhoben und schließlich gegen ihn die
Todesstrafe durch den berühmt-berüchtigten Schierlingsbecher
erwirkten.  Dabei  war  es  keine  hochfahrende  Arroganz,  die
Sokrates antrieb; auch er selbst wusste von sich, dass er
(nahezu) nichts wusste. Nur vielleicht ein klein wenig mehr
als seine Gegner.

Vor dem erwähnten Todesurteil durfte Sokrates eine öffentliche
Verteidigungsrede  halten,  seine  Apologie.  Platon  hat  sie
bekanntlich  aufgezeichnet  und  für  alle  kommenden  Zeiten
festgehalten. Und Kurt Steinmann hat sie für die vorliegende
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Ausgabe  neu  übersetzt.  Flüssig,  aber  doch  nicht  gar  zu
eingängig. Da sagt schon mal jemand schlichtweg „Ja, klar.“
Warum auch nicht? Es mag salopp klingen, ist aber passend,
bezeichnen die zwei Wörtchen doch den hilflosen Duktus des
größten Sokrates-Feindes, der halt nicht wortmächtig, sondern
einfältig  und  beschränkt  ist.  Überdies  dürften  auch  die
schlaueren alten Griechen nicht ständig auf sprachlich hohem
Kothurn einher gestakst sein.

Gar  manches  andere  kommt  entwaffnend  einfach  daher.  So
entwaffnend wie Sokrates‘ Logik, mit der er in der Apologie
den  Unsinn  seiner  Widersacher  vorführt.  Doch  so  klug  und
fintenreich  er  auch  argumentiert,  die  Mehrheit  der  500
ausgelosten Laienrichter ist nun einmal gegen ihn und lässt
sich nicht umstimmen. Immerhin konnte er einige auf seine
Seite ziehen: 280 „Männer Athens“ (wie Sokrates sie anspricht)
plädierten für schuldig, 220 dagegen.

Es  ist  sonderbar  bewegend,  durch  einen  (letztlich  auch
subjektiv  zugerichteten)  Text  Kunde  zu  erhalten  von  einem
Prozess, der vor rund 2400 Jahren stattgefunden hat. Da fühlen
wir uns dem Geschehen ganz nah, ja, wir sehen es womöglich
geradezu  filmisch  vor  uns  ablaufen  wie  eines  der  großen
Gerichtsdramen des Kinos.

Übrigens sind es – genau genommen – drei Reden, die Sokrates
gehalten hat; eine Hauptansprache vor dem Urteil, eine nach
dem Schuldspruch und schließlich letzte Worte nach Bestimmung
des  maximalen  Strafmaßes.  Sokrates  ist,  Platon  zufolge,
wahrhaft aufrecht in den Tod gegangen. Das Sterben erschien
ihm nicht als finales Übel, sondern als Sphäre des Durchgangs.
Und das unbeirrte Einstehen für die Wahrheit war ihm wichtiger
als das bloße Überleben.

Dass  und  wie  sehr  Platons  „Apologie  des  Sokrates“  zu  den
ewigen Klassikern und sozusagen zu den Gründungstexten Europas
gehört, wird spätestens durch den Anhang des Bandes deutlich.
Hier  werden  erlauchte  Geister  der  letzten  Jahrhunderte



zitiert, die sich auf die sokratische Denk- und Redeweise
bezogen  haben  –  von  Cicero  bis  Dante,  von  Montaigne  bis
Lessing und Goethe, von Hegel, Schopenhauer und Nietzsche bis
Walter  Benjamin  und  Elias  Canetti.  Lauter  Denkanstöße  und
Lese-Anregungen erster Güte.

Platon: „Apologie des Sokrates“. Manesse. 192 Seiten, 24 Euro
(Aus  dem  Griechischen  übersetzt  und  kommentiert  von  Kurt
Steinmann.  Anhang  mit  zahlreichen  Zitaten  aus  der
Geistesgeschichte.  Nachwort  von  Otto  Schily).

Abschied  ohne  Nostalgie:
Waltraud  Meier  hat  die
Opernbühne verlassen
geschrieben von Werner Häußner | 29. Oktober 2023
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Waltraud Meier auf der Bühne der Berliner Lindenoper.
Die große Künstlerin hat ihre Karriere beendet. (Foto:
Jakob Tillmann)

Eine der prägenden Künstlerinnen der Opernbühne der letzten
Jahrzehnte  hat  Abschied  genommen:  In  Berlin  sang  Waltraud
Meier zum letzten Mal die Klytämnestra in Richard Strauss‘
„Elektra“. Werner Häußner kennt die Sängerin seit ihrem Debüt
in Würzburg 1976 und lässt Stationen einer Karriere Revue
passieren, die von 1980 bis 1983 auch nach Dortmund führte.
Dort sang Meier erstmals die Kundry in Wagners „Parsifal“.
Eine Rolle, die ihr 1983 den Durchbruch in Bayreuth bescherte.

Was soll man zum Bühnenabschied einer Sängerin schreiben, über
die in den 47 Jahren ihrer Karriere wohl alles schon in Zeilen
gefasst  wurde,  was  öffentlich  zu  sagen  ist?  Wozu  den
Lebenslauf rekapitulieren, der überall nachzulesen ist; wozu
das  umfangreiche  Repertoire  aufzählen,  das  nun  eh  der
Vergangenheit  angehört?

Oder sollte man die Stimme von Waltraud Meier preisen, die am
Freitag, 20. Oktober 2023, in der Berliner Staatsoper unter
den Linden zum letzten Mal in einem Theater erklungen ist?
Sollte noch einmal das „Bühnentier“ in den Vordergrund treten,
das  um  20.44  Uhr,  nach  langem  herzlichem  Beifall  raschen
Schrittes von der offenen Szene eilt, die Richard Peduzzi
einst für Patrice Chéreaus „Elektra“ gebaut hat und die nun
abgespielt ist?

„Tschüss“ für ein wunderbares Publikum

https://www.waltraud-meier.com/biografie.html


Waltraud Meier hat beklagt, dass heutzutage keine Blumen
mehr geworfen werden. Bei ihrem Abschied in Berlin war
das anders. (Foto: Jakob Tillmann)

Berlin erlebte den Bühnenabschied einer Sängerin, die mehr ist
als  eine  verkörperte  Stimme,  die  als  „Jahrhundertsängerin“
bewundert, als „Callas der Jetzt-Zeit“ gerühmt wurde. Alle
Rekapitulationen  oder  Lobeshymnen  klingen  in  einer  solchen
Situation wie ein Nachruf, und den hätte Waltraud Meier noch
lange nicht verdient und hoffentlich noch viel länger nicht
nötig. Von ihrem „wunderbaren treuen Publikum“ verabschiedet
sich  mit  einem  fast  schüchtern  klingendem  „Tschüss“  eine
entschlossene Frau, bereit, das Leben nach dem Bühnendasein
anzupacken  und  zu  genießen.  Wehmut?  Wenn,  ist  er  tapfer
verborgen. Nostalgie oder gar Tränen? Das sind Waltraud Meiers
Sachen nicht.

In Interviews hat sie deutlich gemacht: Es wird keine Rückkehr
mehr geben, Altersrollen sind ausgeschlossen, und das Leben
geht auch ohne Klytämnestra, Kundry, Waltraute oder Isolde
weiter. Waltraud Meier hat musikalisch gesagt, was sie zu
sagen  hatte,  jetzt  ist  Schluss.  So  kontrolliert,  so



entschieden  und  klar  kennt  man  die  Fränkin,  die  1976  am
Stadttheater  Würzburg  als  Lola  in  Mascagnis  „Cavalleria
rusticana“ ihre Bühnenkarriere begann. Da hatte sie die Szene
noch nicht betreten und war schon nach Mannheim wegengagiert.

Zum letzten Mal Klytämnestra in „Elektra“ von Richard
Strauss, u. a. mit Ricarda Merbeth (Elektra) und Vida
Miknevičiūtė  (Chrysothemis).  Dirigiert  hat  den
Abschiedsabend Markus Poschner anstelle des ursprünglich
vorgesehenen Daniel Barenboim, der leider nicht anwesend
sein konnte. Waltraud Meier bedankte sich mit warmen
Worten  bei  ihrem  „Lebensdirigenten“:  „Ich  habe  den
ganzen Abend an ihn gedacht und er bleibt in meinem
Herzen“. (Foto: Jakob Tillmann)

Was bleibt also noch übrig? Vielleicht ein paar persönliche
Erinnerungen an die Anfänge von Waltraud Meiers Laufbahn, ein
paar  Eindrücke  von  Stationen  dieses  beinahe  halben
Jahrhunderts, in dem sich auch die Welt der Oper neuen Zeiten
angepasst  hat.  Welcher  Intendant  würde  heute  eine
zwanzigjährige  Romanistikstudentin  verpflichten,  die  keine



„ordentliche“  Hochschulausbildung  absolviert  hat,  beim
Chordirektor  des  Hauses  (damals  war  das  Anton  Theisen)
Unterricht bekam und ansonsten „nur“ von unbändiger Lust am
Singen angetrieben war? Wo fände sich noch ein Ensemble wie
die Bühnenfamilie in Würzburg, die dieses Küken aufnimmt und
mitträgt? Welcher Regisseur hätte noch die Geduld, mit einer
unerfahrenen, aber selbstbewussten jungen Frau kleine Rollen
sorgfältig einzustudieren? Aus Würzburg kann Waltraud Meier
köstliche Anekdoten erzählen – sympathische Reminiszenzen an
ein Theater, das es heute so wohl kaum mehr gibt.

Angeschwipst die Treppe runter

Die Lola habe ich von ihr gesehen und gehört, kann mich aber
eher an die fulminante Gertraud Halasz-Kiefel erinnern, die
Santuzza des Abends. Genauer steht mir die Rolle der Berta vor
Augen,  deren  hübsche  melodische  Arie  Waltraud  Meier  im
Würzburger  „Barbier  von  Sevilla“  singen  durfte.  Regisseur
Wolfram Dehmel wollte sie als angeschwipstes, gar nicht so
ältliches Fräulein eine Treppe hinuntertänzeln lassen, und in
solchen Szenen zeigte sich ihre rasche Auffassungsgabe und
ihre Bewegungsfreude. „Ich bin eigentlich ein Bewegungsmensch.
Mein Ausdruck kommt nicht nur über die Stimme, sondern auch
über den Körper, die Bewegung“, sagt sie in einem Interview.

Das war in Würzburg schon zu erkennen: Ihre Muse in „Hoffmanns
Erzählungen“  und  die  Concepcion  in  Ravels  „Die  spanische
Stunde“  profitierten  nicht  nur  vom  jugendlich  frischen,
warmen,  dunkel-sinnlichen  Klang  ihres  Mezzosoprans,  sondern
auch  von  diesem  Geschick,  eine  Person  mit  dem  Körper  zu
formen. Waltraud Meier stand auch in diesen Jahren nie einfach
herum; sie hatte selbst dem provinziellsten Stückeeinrichter
etwas anzubieten.

„Lebensfreude, Lebensenergie, Lebenslust will sich
manifestieren durch Stimme. Wo das Wort nicht ausreicht, da

geht die Emotion in Gesang über.“
(Waltraud Meier)



Die Stimme: Erinnerungen, die ein halbes Jahrhundert alt sind,
drohen zu verblassen oder verklärter zu schimmern, als sie in
der  Routine-Wirklichkeit  der  Zeiten  tatsächlich  waren.
Waltraud  Meier  sang  1976  in  einer  bemerkenswert
atmosphärischen Inszenierung von Manfred W. von Wildemann die
Alisa in „Lucia di Lammermoor“. Einer der beteiligten Sänger
hatte sich einen Mitschnitt angefertigt, auf dem auch der noch
nicht erstrahlte künftige Star zu hören ist.

Waltraud Meier. (Foto: Nomi
Baumgartl)

Das Dokument bestätigt: Bei aller Entwicklung, die Waltraud
Meier vor allem in ihren „Galeerenjahren“ in Mannheim und
Dortmund  durchmachte  und  für  die  sie  immer  wieder  den
Dirigenten Hans Wallat erwähnte: Die Stimme von damals ist in
ihrer  Klarheit  und  in  ihrem  sinnlich-individuellen  Timbre
unzweifelhaft  identifizierbar.  Der  Keim  des  Erfolgs  spross
damals  schon  ins  schummrige  Licht  eines  stilisierten
schottischen Friedhofs, mit dem Wildemann in der „Provinz“ die
Oper  Donizettis  ernst  genommen  und  aus  der  Rolle  des
„Primadonnenvehikels“ erlöst hat, als die sie in den siebziger
Jahren an den Staatstheatern noch zelebriert wurde.

Wort und Klang durchdringen sich

Für den Belcanto hat sich Waltraud Meier in den kommenden
Jahren nicht besonders interessiert. Die artifizielle Kunst
des Singens, so sehr sie auch Seelenströme offenbaren kann,



blieb ihr fremd. Klar, die großen Verdi-Partien, die Azucena,
die Amneris, die Eboli waren von ihr zu hören – und manchmal
bedauerte  sie,  auf  Wagner  festgelegt  und  für  Verdi  nicht
gefragt  zu  werden.  Aber  ihre  Domäne  lag  woanders.  Nicht
umsonst  bestimmte  Richard  Wagner  einen  großen  Teil  ihres
Bühnenlebens. Das „Gesamtkunstwerk“ hatte sie gepackt.

Mit Regisseuren wie dem von ihr unendlich geschätzten Patrice
Chéreau,  mit  Dirigenten  wie  dem  seit  Jahrzehnten  mit  ihr
verbundenen Daniel Barenboim („mein Lebensmensch“) konnte sie
Musik, Wort und Szene mit der Intensität durchdringen, die für
sie Voraussetzung einer gelingenden, glaubwürdigen, fundierten
Interpretation ist. Das war in ihrer letzten Rolle in Berlin
noch  einmal  deutlich  zu  spüren:  Der  Moment,  in  dem
Klytämnestra  auf  extra  ausgelegtem  rotem  Teppich  aus  dem
Palast eilt und Ricarda Merbeth als Elektra fixiert, reißt in
den  wenigen  Sekunden  einer  stummen  Konfrontation  dieses
verdorbene Mutter-Tochter-Verhältnis auf. Und das Erschlaffen
der  anfangs  so  beherrschten  Königin  –  „Götter  …  warum
verwüstet ihr mich so“ – ist das erste Signal, dass diese Frau
nur mit „furchtbarer Anstrengung“ Haltung bewahren kann.

„Was die Wahrheit ist, das bringt kein Mensch heraus“ singt
Waltraud Meier mit der ihr eigenen Gabe, Wort und Klang zu
Ausdruck  zu  verschmelzen.  Hier  ist  sie,  die  Größe  einer
Sängerin, die über die schönen Töne hinaus in die Tiefe des
Gesungenen dringt. Joachim Kaisers Wort von der „Callas“ wirkt
in solchen Momenten zutreffend: Waltraud Meier ist nicht zum
Scherzen  aufgelegt,  wenn  es  darum  geht,  eine  glaubwürdige
Figur zu erschaffen. Da arbeitete sie so hart und beharrlich
wie Maria Callas. Der Scherz kommt später, in den Anekdoten,
in den witzig absurden Momenten, die sich ereignen, weil auf
der Bühne eben auch „nur“ Menschen arbeiten. Aber: Was die
Wahrheit einer Rolle ist, das herauszubringen, war ihr Ziel.

Mit Loriot ins komische Genre

In einem der hoffentlich nächsten Gespräche werde ich ihr die



Frage stellen, welches Verhältnis sie eigentlich zur „lustigen
Person“  auf  der  Bühne  hat.  Komische  Rollen?  Ihr
Repertoireverzeichnis  auf  ihrer  Webseite  verzeichnet  keine
einzige. Wie gut hätte man sich vorstellen können, in Otto
Nicolais  „Die  lustigen  Weiber  von  Windsor“  oder  als  Lady
Billows in Brittens „Albert Herring“ ganz andere Seiten als
die Wagner’sche Schwere an Waltraud Meier zu entdecken. Aber
das hat sie ihrem Publikum – soweit ich mich erinnere – nur
einmal wirklich von Herzen gegönnt: als Vicco von Bülow, der
im November 100 Jahre alt werden würde, in Stuttgart Friedrich
von Flotows „Martha“ als feine erotisch-ironische Petitesse
inszeniert  hat.  Da  war  sie,  Loriot  zuliebe,  mit  allem
Spielwitz  dabei.

„Das hier ist das Ende einer Ära“, sagte ein Besucher der
Lindenoper  beim  Rausgehen  im  Foyer.  Das  stimmt,  weil  mit
Waltraud Meier eine prägende Bühnenkünstlerin der letzten 40
Jahre ihre Karriere beendet hat. Aber es stimmt auch nicht:
Das Pathos, das im Begriff der „Ära“ steckt, wollte sich nicht
einstellen, weil der Abschied die unverkennbar frischen Züge
eines Aufbruchs trägt. Ein Aufbruch in einen neuen Abschnitt
des Lebens. „Io me ne vado“, singt Lola leichtherzig bei ihrem
Abgang in „Cavalleria rusticana“.

Auch Waltraud Meier hat nun die Bühne verlassen – und wie sie
immer wieder beteuerte, nicht mit Herzensschwere. So wünschen
wir der wunderbaren, einzigartigen Künstlerin dankbar auch für
die  kommenden  Jahre  die  Leichtigkeit  des  Herzens  und  die
Lebensfreude und Lebenslust, aus der heraus sie ihr Publikum
47 Jahre lang mit ihrer Stimme, ihrer Kunst und ihrem Wesen
beschenkt hat.

https://www.waltraud-meier.com/repertoire.html


Im Bann der bunten Farben –
Ausstellung  zum  100.
Geburtstag  des  Malers  Heinz
Kreutz  in  der  Duisburger
Küppersmühle
geschrieben von Rolf Pfeiffer | 29. Oktober 2023

Heinz Kreutz: Ohne Titel, 1959 Öl auf Leinwand 65,5 x 81 cm
(Bild: Henning Krause, MKM Museum Küppersmühle für Moderne
Kunst, MKM Stiftung, Sammlung Ströher, Duisburg © Nachlass
Heinz Kreutz)
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Rot  quillt  aus  blaugrünem  Nebel  hervor,  unheilverkündendes
Schwarz links davon, etwas schüchternes Gelb im Hintergrund.
Gräulich-weiß  das  Drumherum,  was  die  Bedrohlichkeit  etwas
abmildert. Irgendwie allegorisch, vielleicht; doch würde man
angesichts des Bildes „Aus dem Leben der Eisblumen“, das Heinz
Kreutz 1955 schuf, vor allem auf eine große Lust an Farben und
ihren  Kompositionen  schließen,  läge  man  wohl  auch  nicht
falsch.

Nach der Nazizeit

Kreutz ist einer von den vielen Malern, die nach der Nazizeit
mit  ihren  unsäglichen  Kunstvorstellungen  einen  geradezu
unstillbaren Drang nach Buntheit, Fläche, Bewegung verspürten,
dem  kein  gegenständliches  Postulat  entgegenzustehen  hatte.
Gleichwohl ist er  eher einer aus der zweiten Reihe. Wenn
seine großformatigen Gemälde in der Vergangenheit gehandelt
wurden, lagen die Preise vorwiegend im vierstelligen Bereich,
was ja auch nicht wenig Geld ist, aber doch wenig im Vergleich
zu Hervorbringungen der Prominenz.

Kunst der Sieger

Er hatte aber auch zeitlebens viele Mitbewerber (die zudem,
teilweise  jedenfalls,  erstaunlich  alt  wurden).  Abstrakter
Expressionismus  erlebte  in  den  Jahren  nach  dem  Krieg  in
Deutschland West eine gewaltige Blüte, was zum einen wohl
daran lag, daß er aus dem bewunderten Westen, nämlich den USA,
zu  uns  kam,  und  zum  anderen,  daß  er  formal  dem
„sozialistischen  Realismus“  der  DDR  geradezu  diametral
gegenüberstand.  Kunst  der  Siegermächte  mithin?  Vielleicht
auch, jedenfalls ein bißchen. Alles lange vorbei.

Quadriga

Bemerkenswert ist an Heinz Kreutz, der 2016 im gesegneten
Alter von 93 Jahren starb, daß er zusammen mit drei Kollegen,
die  alle  deutlich  berühmter  wurden  als  er,  1952  die
Künstlergruppe  Quadriga  gründete.  Die  anderen  drei  waren



Bernard Schultze (2015 – 2005), K.O. Götz (2014 – 2017) und
Otto Greis (2013 – 2001), und jedem von ihnen widmet mein
Brockhaus (der letzte!) einen Absatz nebst Abbildung, nicht
aber Heinz Kreutz. Einen Grund dafür in der künstlerischen
Qualität zu suchen, wirkt wenig zielführend. Eher schon könnte
von Bedeutung sein, daß Kreutz, Jahrgang 1923, acht Jahre
jünger war als der nächstjüngste im Bunde, Schultze, 1915. War
er zu spät dran im unerbittlichen Kunstbetrieb? Natürlich ist
das eine rein spekulative Frage.

Heinz  Kreutz:  Weiß  und
schwarz,  1967,  Acryl  auf
Leinwand  130,5  x  130  cm
(Bild: Henning Krause, KMKM
Museum  Küppersmühle  für
Moderne Kunst, MKM Stiftung,
Duisburg  ©  Nachlass  Heinz
Kreutz)

Anfang der 50er bis 2006

Jedenfalls schickt sich jetzt das Museum Küppersmühle (MKM)
an, den Maler Heinz Kreutz anläßlich seines 100. Geburtstags
mit einer feinen und keineswegs kleinen Ausstellung im so
wohlgestalteten  Neubau  dem  Vergessen  zu  entreißen.  Die



Werkschau beginnt Anfang der 50er Jahre – unter anderem, eben,
mit  dem  beschriebenen  „Eisblumen“-Bild,  die  letzte  Arbeit
datiert von 2006 und hat den Titel „Farbenleben Triptychon“.
Mit seinen letzten Arbeiten, die nach der Jahrtausendwende
entstanden,  kehrt  der  Maler  mit  geradezu  erstaunlicher
Konsequenz  zu  seinen  Anfängen  zurück,  kombiniert  bei  hoch
emotionaler Grundierung Farben, Rhythmen, Strukturen, im Alter
vielleicht  etwas  entspannter,  flächiger,  aber  die  enge
Verbindung von früher und später Kunst ist ganz unübersehbar.

Die neue Strenge

Dabei gab es in Kreutz’ Schaffen durchaus Phasen, wo man ihn
nicht wiedererkannt hätte. In den 1960er Jahren kombiniert er
streng  Farbflächen,  die  mit  ihrem  entindividualisierten
Erscheinungsbild  bunten  Strichcodes  auf  Warenverpackungen
ähneln. Um Farbe geht es nach wie vor, „Weiss, gelb und grau“
oder „Um Rot herum“ heißen Arbeiten aus dieser Zeit (1967),
und  denkt  man  beispielsweise  an  die  quadratischen
Farbkompositionen  Josef  Albers’,  dann  spürt  man
Verwandtschaft.

Heinz Kreutz: Mittag in der Nähe des
RE, 1990 Acryl auf Leinwand 90 x 109,5



cm (Bild: Henning Krause, MKM Museum
Küppersmühle  für  Moderne  Kunst,
Duisburg, Sammlung Ströher © Nachlass
Heinz Kreutz)

Pop Art

Ende der Sechziger, Anfang der Siebziger hat Kreutz wohl auch
mit der Pop Art geliebäugelt. Eine Arbeit mit dem denkwürdigen
Titel  „Denkmal  für  Philipp  Otto  Runge“  (1967)  –  vier
typographisch gestaltete Quadrate („IIII“, wenn man so will)
formen  zusammen  ein  großes  Quadrat,  das  Robert  Indianas
berühmtem ikonischem Pop-Schriftzug „LOVE“ (1964) formal stark
ähnelt.  Starkfarbige  Flächenkompositionen  wirken  wie
maschinell auf das Papier gebracht. „36 Quadrate über Blau /
36  Quadrate  über  Gelb“  ist  ein  Diptychon  von  1973-1974
betitelt,  sehr  streng  das  alles,  wie  aus  Legosteinen
zusammengesetzt  (wenn  sie  denn  quadratisch  wären),  und
eigentlich  auch  reichlich  blutleer  für  einen  abstrakten
Expressionisten.  In  den  späten  Achtzigern  scheint  diese
stocknüchterne  Befassung  mit  klarer  Form  und  steril
aufgetragener Farbe überwunden zu sein, die Bilder haben, wenn
man einmal so sagen darf, wieder Seele, Impuls, ursprüngliche
Kraft, und man ahnt zumindest häufig auch wieder, mit welcher
Methode der Farbauftrag erfolgte. Das vielleicht in Kürze zu
dem was nun in Duisburg zu sehen ist.

Kombinierte Malgründe

Eine Besonderheit im Werk von Heinz Kreutz, dies sei noch
vermerkt,  ist  die  Zusammenfassung  mehrerer  Bilder  zu
waagerecht  und  senkrecht  kombinierten  Diptychen  und  zu
Triptychen. Die wunderschön bunte, mit viel Blau und Gelb und
zeichnerischer Struktur leuchtende „Hommage à Gustav Mahler“
(1989) gar besteht aus vier verschieden großen Gemälden und
läßt an ein Kreuz (ohne „t“) denken. Und dem Betrachter geht
durch den Kopf, daß vier komponierte Malgründe für diesen
Komponisten wohl eine durchaus angemessene Größenordnung sind.



Heinz  Kreutz:  Schwarz-weiss  und  in  Farbe  zum  100.
Geburtstag
Bis 28. Januar 2024
Museum Küppersmühle, Duisburg
www.museum-kueppersmuehle.de

 

Im  Zaubernebel  des  Klangs:
Essener  Philharmoniker  und
Cellistin  Raphaela  Gromes
spielen  Konzert  einer
vergessenen Komponistin
geschrieben von Werner Häußner | 29. Oktober 2023
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Die Cellistin Raphaela Gromes. Foto: wildundleise

Seit Mitte August schon sind die Essener Philharmoniker wieder
auf  ihrem  Posten.  Sie  haben  die  Spielzeit  unter  einer
Dirigentin eröffnet und setzten sie jetzt mit dem Werk einer
vergessenen Komponistin fort.

Anna  Skryleva,  noch  bis  2025  Generalmusikdirektorin  in
Magdeburg, gab im August dem Saisonstart mit Gershwin und
Bernstein angemessenen Schwung. Der neue Essener GMD Andrea
Sanguineti präsentierte sich im Zweiten Sinfoniekonzert mit
einer Rarität aus seiner italienischen Heimat, „Feste Romane“
von Ottorino Respighi, und einem sehr massiven, sehr lauten
„Don Juan“ von Richard Strauss. Über ausufernde Lautstärke
konnte man sich nun im Dritten Sinfoniekonzert unter Leitung
des Geigers und Dirigenten Julian Rachlin nicht beschweren.
Die Essener Philharmoniker spielten sich mit Diskretion und
Finesse in die Herzen der Zuhörer in der Philharmonie, deren
Großer  Saal  durchaus  noch  eine  Hundertschaft  Besucher
vertragen  hätte.

Schade,  denn  wer  nicht  da  war,  hat  etwas  verpasst.  Das



Programm  ließ  eine  geschickt  gestaltende  Hand  spüren:  Den
ersten  Teil  eröffnete  das  a-Moll-Cellokonzert  op.  33  von
Camille Saint-Saëns, eines der bedeutendsten Solokonzerte für
dieses  Instrument,  gefolgt  von  einer  Wiederentdeckung:
Solistin Raphaela Gromes hatte ein Konzert der Saint-Saëns-
Schülerin  Marie  Jaëll  mitgebracht,  das  sich  neben  dem
etablierten Stück mühelos behaupten kann und zum Höhepunkt des
Abends avancierte. Nach der Pause zeigten die Philharmoniker,
wie  spannend  und  beredt  Felix  Mendelssohn  Bartholdys
„Schottische“ Sinfonie klingen kann, auch wenn sie nicht als
Schaustück inszeniert wird.

Schottland als Inspiration

Mendelssohns Dritte Sinfonie hat nicht nur die Tonart a-Moll
mit dem Cellokonzert von Saint-Saëns gemeinsam, sondern auch
den Ausgangspunkt in einer klassischen Orientierung an der
Form. Schottland war für den reisefreudigen Mendelssohn Quelle
der Inspiration, nicht jedoch eine Ressource von Musik. Die
Sinfonie  hat  keine  folkloristischen  Züge,  das  thematische
Material stammt nicht etwa aus „schottischer“ Folklore, die
der  gebildete  Berliner  als  „vulgären,  verstimmten  Müll“
schmähte.  Es  gibt  wundervolle,  lyrisch  ausgekostete
Stimmungen, es gibt erhabenes Pathos und lebhaft tänzerische
Passagen. Alles ist jedoch in eine Form gebracht, die eher an
die  Wiener  Klassik  als  an  ein  schroff-schottisches
Landschaftsgemälde erinnert. Der Vergleich mag gewagt sein –
aber die edle Einfalt und stille Größe erinnert ein wenig an
die Zeichnungen, in denen der Komponist selbst die wilden
Landschaften einfing.



Mit Blick auf die leisen Töne: Dirigent Julian Rachlin.
(Foto: Janine Gulpener)

Rachlin hat in seinem Dirigat diese Züge bestätigt und nicht
durch angespannte Expressivität zu verdrängen versucht. Das
klingt  im  ersten  Satz  manchmal  marmorfriesartig  poliert,
leidenschaftslos und mit Spuren von Langeweile. Das Allegro
entwickelt  keinen  „agitato“-Biss,  wird  aber  plastisch
ausgeleuchtet. Wenn die Akkorde stampfen und der chromatische
Wind  heult,  sind  Heinrich  Marschners  Opern  und  Wagners
„Fliegender Holländer“ nicht weit, aber sie treten nicht auf,
sondern grüßen um die Ecke. Nicht ganz so gewollt ausgewogen
der letzte Satz: Da wirft Mendelssohn Franz Liszts Schatten an
die Wand, aber das Orchester wird nicht lauter oder schneller,
sondern straffer.

Auch  Saint-Saëns‘  Cellokonzert  opfert  die  Form  nicht  der
Emotion, was dem Franzosen ästhetische Vorwürfe eingebracht
hat. Aber das aparte Spiel mit Triolen in variantenreicher
Artikulation,  die  verspielten  Verzierungen,  die  kostbar



gestalteten Übergänge zwischen den Teilen der drei pausenlos
aufeinander  folgenden  Sätze  und  die  Verwendung  des
thematischen  Materials  lassen  weder  Zweifel  noch  Ermüdung
aufkommen. Zumal mit Raphaela Gromes eine Cellistin am Werk
ist,  die  formale  Strenge  und  gelöst-lyrischen  Ausdruck  zu
verbinden weiß.

Sind die Triolen des ersten Themas noch etwas verschwommen
artikuliert,  findet  die  Solistin  im  Wechselspiel  mit  den
Orchesterstreichern  einen  intimen,  leuchtenden  Ton,  der
dramatische Zuspitzung erlaubt, ohne aufgedreht zu wirken. Die
punktierten Achtel und Triolenfigürchen sind bei den Essener
Philharmonikern bestens aufgehoben, die sich unter Rachlins
Leitung in der Transparenz der Piano- und Pianissimo-Stellen
selbst übertroffen haben. Gromes spielt verhalten, ohne sonor-
blühenden  Ton,  aber  mit  luftiger  Diskretion,  und  baut  im
ersten Satz eine entspannte Kadenz ohne Virtuosenhuberei auf.
Dass sich die Dynamik nach 400 Takten zum Fortissimo steigert,
macht das Orchester strahlend deutlich – aber knalliger Lärm
bleibt tabu.

Lust auf mehr von Marie Jaëll

Die Überraschung des Abends war das F-Dur-Cellokonzert von
Marie Jaëll, einer der vergessenen komponierenden Frauen des
19. Jahrhunderts. 1846 im Elsass geboren, wurde sie als Kind
von  dem  legendären  Pianisten  Henri  Herz  unterrichtet,  gab
zusammen mit ihrem Mann Alfred Jaëll ab 1866 Konzerte in ganz
Europa, wurde von Camille Saint-Saëns unterrichtet und vom eng
befreundeten Franz Liszt beeinflusst. Bis zu ihrem Tod 1925
trat sie als Pädagogin hervor, die mit der „Méthode Jaëll“
eine  von  der  Physiologie  der  Hand  ausgehende  Spieltechnik
entwickelte.  Ihr  kompositorisches  Erbe  ist  vielfältig  und
reicht  über  Solowerke  zu  Kammermusik  für  verschiedene
Instrumente bis hin zu zwei Klavierkonzerten und dem in den
achtziger  Jahren  des  19.  Jahrhunderts  entstandenen
Cellokonzert.



Dieses beginnt verschattet mit aufsteigenden Linien in den
Celli und Kontrabässen, bevor das Solo-Cello die melodischen
Motive aufgreift, mit zarter Violinbegleitung weiterentwickelt
und quasi improvisando fortspinnt. Gromes entfaltet das Spiel
mit dem thematischen Material, das durch sinnlich-spannende
Harmonien getragen wird, und führt es durch den Zaubernebel
des Klangs zum Satzfinale. Die hohen Ansprüche an die Solistin
setzen sich im Andantino-Mittelsatz fort, der wie ein Notturno
gedämpft anhebt, bevor lichte Bläserakkorde einen zärtlichen
Abschluss herbeiführen. Im dritten Satz kann Raphaela Gromes
dann Verve und Zugriff demonstrieren.

Das Konzert weckt Lust, mehr von Marie Jaëll kennenzulernen:
Vielleicht  ist  ihr  100.  Todestag  2025  ein  Anlass,  das
Augenmerk auf diese außergewöhnliche Frau zu richten, die als
eine  der  ersten  in  die  Pariser  Société  des  compositeurs
aufgenommen wurde.

Männliche  Familienbande  –
Johan  Simons  inszeniert
Dostojewskijs  „Brüder
Karamasow“  mit  viel
Gelassenheit
geschrieben von Rolf Pfeiffer | 29. Oktober 2023
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Elsie de Brauw als Stariza Sossima in ihrer Klause. Der brave
Hund taucht in der Besetzungsliste namentlich leider nicht
auf. (Foto: Armin Smailovic/Schauspielhaus Bochum)

Dies  könnte  eine  Kirche  sein,  ein  lichter  Raum  mit  hohen
Fenstern und vielen Kerzen, sparsam möbliert; es könnte aber
auch  ein  Labor  sein,  steriler  Ort  für  emotionslose
Untersuchungen und Experimente. Beide Deutungen haben etwas
für sich. Auf der Bühne des Großen Hauses inszeniert Bochums
Schauspielchef Johan Simons den ersten Teil seiner „Brüder
Karamasow“-Produktion.

Später wird das Publikum ins Kleine Haus umziehen, noch später
im Foyer des Großen Hauses ein „Gemeinsames Dinner“ zu sich
nehmen. Dies ist nicht eben ein unaufwendiges Projekt, schon
das erste überaus beeindruckende Bühnenbild (Wolfgang Menardi)
läßt daran keinen Zweifel.

Dostojewskijs Qualen

Tief  tauchen  wir  ein  in  den  Kosmos  der  Dostojewskijschen



Qualen, in dem Himmel und Hölle, Wiederauferstehung, ewiges
Leben,  Schuld,  Strafe,  Vergebung,  Lebensüberdruß  zentrale
Begriffe  sind.  Klug  sind  sie  auch  in  diesem  Spätwerk  in
Kontrast zu den quasi niederen Motiven der Menschen montiert,
der  Gier,  dem  skrupellosen  sexuellen  Verlangen,  dem
Schuldenmachen. Die Figuren des Romans finden in jenen auf der
Bühne kongeniale Entsprechungen, allen voran im alten Pierre
Bokma als Fjodor Pawlowitsch Karamasow, Vater, Lebemann und
Dummschwätzer, dem seine Söhne in ehrlicher Abneigung zugetan
sind. Voneinander lassen kann man nicht, auch deshalb nicht,
weil eine üppige Erbschaft lockt. Und irgendwann, sehr viel
später an diesem Abend, ist der Alte tot.

Karamasows  in  Teilansicht:  Bruder



Iwan  (Steven  Scharf,  links),  Vater
Fjodor  Pawlowitsch  (Pierre  Bokma,
Mitte)  und  Halbbruder  Smerdjakow
(Oliver Möller, rechts). (Foto: Armin
Smailovic/Schauspielhaus Bochum)

Vorkenntnisse

Manches erklärt die Inszenierung dem Publikum, vieles aber
auch  nicht.  Ohne  recht  genaue  Kenntnis  des  Stoffs,  der
Charaktere und ihrer philosophisch-religiösen Verortungen ist
es nicht leicht zu folgen. Johan Simons’ Inszenierung zeigt
wenig Interesse daran, die dem Drama innewohnende Mechanik
offenzulegen,  sondern  verströmt  sich  in  der  oft
detailverliebten Illustration des als bekannt Vorausgesetzten.
So stehen hier hübsche Spielszenen großer Intensität neben
schwergewichtigen Sätzen, die, einmal in den großen Bühnenraum
hineindeklamiert, beziehungslos hängenbleiben und dann langsam
verblassen. Entschleunigung ist die Devise, doch führt sie
nicht zwingend zu Erkenntnisgewinnen.

Gute Leute

Gleichwohl ist das Schauspielhaus Bochum in der Intendanz von
Johan Simons nach wie vor und mehr als viele andere Häuser
immer noch ein Theater der Schauspielkunst. Und deshalb muß
man jetzt noch einige Namen nennen: Steven Scharf bringt es
als Iwan zu beachtlicher Intensität, Jele Brückner zeigt als
desillusionierte  Katerina  Ossipowna  Chochlakowa  im  Gespräch
mit  dem  Schuldner  Smerdjakow  (Oliver  Möller)  unerwartete
Abgründigkeit; die Rolle des weisen Starec Zosima wurde zur
Stariza Sossima und wird nun in Bochum von Elsie de Brauw
verkörpert,  die  sie  souverän  füllt  und  der  man  höchstens
vorwerfen könnte, daß sie für eine Sterbenskranke etwas zu
kraftvoll agiert. Als Hexe – später – ist sie noch besser. Die
Frauenriege wird vervollständigt durch Anne Rietmeijer als von
Vater und Sohn Dimitrij (Victor Ijdens) begehrte Schönheit
Gruschenka.  Danai  Chatzipetrou  schließlich  ist  Katerinas



behinderte Tochter Lise im elektrischen Rollstuhl. Konstantin
Bühler als zottelbärtiger Nachbar Nikolaj Iljitsch Snegirjow
sowie  die  Kinder  Davin  Cakmak  und  Mina  Skrövset
vervollständigen  die  Riege.

Abgeranzte Küche

Erste Pause um Viertel vor fünf, Wanderung durch die Kulissen
zum Kleinen Haus, Zwischenstop im Foyer. Weitergeht es um halb
sechs, mit einem völlig anderen Bühnenbild. Im Kleinen Haus
wird  deutlich,  warum  im  Großen  Haus  so  viele  Sitze  frei
bleiben mußten. Hier ist nun alles besetzt. Auf der Bühne
steht  als  raumgreifende,  naturalistisch  durchgestaltete
Kulisse  eine  recht  professionelle,  aber  auch  reichlich
abgeranzte Küche, Lüftungsrohre unter der Decke, Kellerlage
mit Treppenaufgang. Ein sinnfälliger Ort natürlich, hier unten
werden  Sachen  angerichtet,  der  Kohl  (für  den  Borschtsch)
ebenso wie die eine oder andere Mordidee. Hier fliegt das
Gemüse, hier fliegen die Töpfe; Konflikte werden zelebriert
und auch gelöst mit den Methoden des Tür-auf-Tür-zu-Theaters,
wenngleich es nur eine einzige Tür links im Bild – und eben
die Treppe – gibt. Fast hatte man es bei der ganzen Statuarik
im ersten Teil schon vergessen: Johan Simons ist ja auch ein
ganz vorzüglicher Possenreißer mit Wurzeln im Straßentheater,
der  mit  burlesken  Späßen  souverän  dramatische  Fallhöhe  zu
erzeugen weiß. Das wissen wir in Deutschland spätestens seit
„Sentimenti“.



Die Küche ist das Bühnenbild des zweiten
Teils.  Im  Vordergrund  liegt  Smerdjakow
(Oliver  Möller).  (Foto:  Armin
Smailovic/Schauspielhaus  Bochum)

Fallhöhe

Dramatische Fallhöhe – das Drama strebt dem Höhepunkt zu –
gibt es in Teil 3, nach dem Gemeinsamen Essen, nun wieder im
Großen Haus. Der Alte ist mittlerweile tot, liegt in der Ecke.
Wie  kein  anderer  Dostojewskij-Stoff  gelten  „Die  Brüder
Karamasow“  ja  auch  als  „Kriminalstory“,  doch  explizite
Elemente einer solchen fehlen in dieser Inszenierung. Spannung
oder ein bißchen „Whodunnit“ ebenso.

Fast  kommt  die  nun  geradezu  unerträglich  entschleunigte
Inszenierung zum Stillstand, doch dann wird die Verlangsamung
dankenswerterweise gebrochen durch den wunderbaren Dialog, in
dem Iwan (Steven Scharf) Smerdjakow (Oliver Möller) gleichsam
zu der Einsicht verführt, den Mord begangen zu haben. Mit
einem frommen Epilog des jüngsten Bruders Aljoscha (Dominik
Dos-Reis) geht die Inszenierung sieben Stunden nach dem Start
dann endlich zu Ende. Diese Zeit abzusitzen war schon ein
Angang; um so größer allerdings Respekt und Anerkennung für
die nicht eben große Schauspielerriege, die in dieser Zeit
eine unglaubliche Textmenge zu bewältigen hatte und dies mit



Bravour meisterte.

Borschtsch und Gemüsequiche

Zu  essen  gab  es  übrigens  den  nämlichen  Borschtsch
(vegetarisch), ein Stück Gemüsequiche und ein Pöttchen Panna
Cotta,  alles  qualitativ  nicht  zu  beanstanden,  von  einem
Catering schnell und freundlich auf die Tische gebracht. Zu
essen soll es auch an den weiteren Terminen geben; bei sieben
Stunden, sollte es denn dabei bleiben, braucht man schon was
Kleines zwischendurch.

Materieller Aufwand

Und nun sitzt man zu Hause, massiert sich die immer noch
schmerzenden Knie (vom langen Sitzen), wühlt sich durch die
Unterlagen und fragt sich, was man eigentlich erlebt hat, im
Kern, in der Essenz. Großes Theater war es sicherlich, schon
hinsichtlich  des  materiellen  Aufwandes  (beide  Häuser,
Publikumswanderung durch Kulissen und Garderoben, Heerscharen
von  Mitarbeitern,  die  den  Weg  weisen  mußten,  usw.).  Das
Ensemble gut bis großartig, eine doch sehr homogene Truppe,
deren  holländische  Mitglieder  mittlerweile  ein  untadeliges
Deutsch sprechen. Und schließlich: Eine gelassene Sicht auf
Stück  und  Autor,  die  sich  nur  ein  Regisseur  mit
uneingeschränkter Souveränität leisten kann, einer wie eben
Johan Simons mit seinen 77 Jahren.

Nicht alles geht in 90 Minuten

Bochum bietet großes, anspruchsvolles Theater, wie es nicht
(mehr) oft zu sehen ist im Ruhrgebiet. Es läßt sich nicht
alles in „90 Minuten, keine Pause“ (heutzutage ein beliebtes
Inszenierungsformat) erzählen, und das muß man auch nicht, und
das tut man hier eben auch nicht, jedenfalls nicht immer. Das
Publikum, wie könnte es auch anders sein, zeigte begeistertes
Verständnis  für  das  anspruchsvolle  theatralische  Großformat
und spendete reichen, anhaltenden Beifall.



Nächste Termine: 4.,5.11., 9., 10.12., 13., 14.1.24
www.schauspielhausbochum.de

Das  „Opernhaus  des  Jahres“
Frankfurt zeigt „Le Nozze di
Figaro“  als  schwerelose
Komödie
geschrieben von Werner Häußner | 29. Oktober 2023

Danylo Matviienko (Graf Almaviva) und Elena Villalón
(Susanna) in der Frankfurter Neuinszenierung von Mozarts
„Hochzeit des Figaro“. Foto: Barbara Aumüller

Im  Frankfurter  Opernhaus  atmet  alles  Leichtigkeit.  Thomas
Guggeis,  neuer  GMD  als  Nachfolger  von  Sebastian  Weigle
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dirigiert  zum  Einstand  Wolfgang  Amadeus  Mozarts  so
leichtfüßiges  wie  gewichtiges  Meisterwerk  „Le  Nozze  di
Figaro“.

Sein blonder Schopf hebt sich über die Brüstung des Grabens.
Rötlich schimmern die Haare, rucken im Rhythmus eines Körpers,
der dem Orchester Signale setzt. Eine Hand erscheint, dreht
sich,  winkt,  zeigt,  kommandiert,  schlängelt  sich  um  ein
scheinbar ohne Widerstand bewegliches Gelenk. Das diskret alle
Nuancen ausspielende Orchester zieht so federnd und flexibel
mit, als würde Rossini den Musikern Bögen, Tasten, Klappen,
Ventile und Schlägel führen.

Und Tilmann Köhlers Regie kleidet Beaumarchais‘ und da Pontes
untergründig aufgeladene Komödie entsprechend in gewichtslose
Beweglichkeit, bei der die jungen Darsteller mit Freude und
Witz  dabei  sind.  Bedeutung  wird  nicht  vorgezeigt,  nicht
aufgesetzt,  sondern  ergibt  sich  wie  von  selbst  aus  der
Bewegung  eines  Augenblicks,  einem  betonten  Gang,  einer
kräftiger nuancierten Geste. Nichts wirkt schwer, wir blicken
auf keine Atlanten, die das Gewölbe einer Deutung zu tragen
hätten. Sogar das Finale lässt einen „glücklichen“ Ausgang
offen: Der fast schon genetische Pessimismus heutigen Post-
Regietheaters ist lustvoll mit leichter Hand gebannt. Das tut,
gerade bei Mozarts quirliger, nervöser, manchmal hyperaktiver
Musik richtig gut!

Schmerz in luftigem Gewand



Die  sich  beißenden  Farben  der  Kostüme  zeigen:  keine
Harmonie zwischen Graf und Gräfin (Adriana González).
Foto: Barbara Aumüller

Das heißt nun nicht, dass Köhler die verschattete Seite der
Medaille  gnadenlos  trivial  wegleuchtet.  Die  kindlich-feine
Verzweiflung der – reizend gesungenen – Barbarina Karolina
Bengtssons lässt ahnen, wie sich Schmerz in luftiges Gewand
hüllen kann. Und wenn die Gräfin in sattem Rot ihrer Robe
auftritt,  weht  Melancholie  durch  den  Saal.  Thomas  Guggeis
wandelt  dann  die  musikalischen  Haltung  hin  zu  einem
träumerischen Impressionismus, den Adriana González auch vokal
verströmt, wenn sie ihre Piano-Phrasen korrekt auf den Atem
legt  und  sich  nicht,  wie  manches  Mal  im  Ensemble,  auf
zweifelhaft  gelagerte  Töne  verlässt.

Aber auch dieser Hauch der anderen, der seelenmörderischen
Welt strömt schwerelos: Die Qual enttäuschter Liebe trägt ja
für die Außenwelt oft komische Züge; das Weh der bitteren
Erkenntnis  einer  verdorbenen  Lebenschance  muss  nicht
zwangsläufig Betroffenheit oder Empathie auslösen. Das ordnet
die Figur der Gräfin Rosina in die Komödie ein, macht aber



ganz behutsam auch ihre endlose Einsamkeit spürbar. Wenn sich
solche feinsten Charakter-Schattierungen vermitteln, ist Regie
– auch ohne spektakulären Zugriff – gelungen.

Auch  Thomas  Guggeis  kann  im  Graben  getrost  auf  Spektakel
verzichten. Er versteht die endlosen Achtelketten Mozarts als
den dynamischen Triebimpuls der Musik, die vorwärts strebt,
keine Pause einlegen will. Das passt zum Tempo der Musik, die
ja „presto“ drängt und drängt und selbst im Innehalten den
nächsten  Impuls  zum  Lospreschen  kaum  zurückhalten  kann.
Guggeis macht aber auch deutlich, wo dieser hurtige Fluss auf
Klippen stößt und scharfe Kanten umspülen muss: Die Bläser
grätschen scharf dazwischen, wenn sich Figaro und Susanna in
die Wolle kriegen, und die Dissonanzen im Umgang der Personen
hallen nicht nur in Kostümen von Susanne Uhl, sondern auch im
Orchester deutlich wider.

Ungeduldige Energie hat ihren Preis

Bei all der luftigen Präzision, dem ziselierten Tempo, das die
Streicher  des  Frankfurter  Opern-  und  Museumsorchesters
vorlegen, den lichtvollen Bläserakkorden und den sanft, aber
mit Kontur getupften Staccati ist es kein Wunder, dass Guggeis
nach dreieinhalb Stunden herzlich gefeiert wird. Aber man hört
auch, dass der jugendliche Überschwang und die ungeduldige
Energie einen Preis haben: Die Ouvertüre gerät überraschend
flach, das Wechselspiel von Flöten und Klarinetten auf der
einen  aufsteigenden,  Oboe  und  Horn  auf  der  anderen
absteigenden  Seite  bleibt  beiläufig,  die  Doppelachtel  der
Bläser in Takt 16 und 17 sind nicht deutlich artikuliert, so
wie zuvor die Violinen ihre Mini-Verzierungen nicht ausformen
können.

„Presto“  ist,  das  ist  den  Mozart-Tempolimitgegnern  á  la
Currentzis  immer  wieder  vorzuhalten,  eben  eine
Musizierhaltung, und keine Anweisung, sich das „Blaue Band“
der  Orchesterrennen  zu  holen.  Ein  organischer  Atem  lässt
selbst bei raschestem Puls Zeit, Melodie zu formen und Details



zu modellieren. Schnappatmung verbreitet nur Hektik. Und das
ist  keine  Frage  der  Virtuosität  des  Orchesters,  dessen
Mitglieder wohl in allen Taktschnellen den Kopf über Wasser
halten können. Guggeis vergibt sich so manche Chance, den
Klang plastisch zu gestalten, die Haltung zu wechseln, mit der
Varietät des Tempos Ausdruck zu gestalten. Aber so, wie er
dirigiert, wie er dann wieder den Sinn von Ensembles, von
ariosen Momenten, von Rhythmus-Coups Mozarts erfasst, mag man
getrost sagen: Kommt noch!

Was  Guggeis  als  glückliche  Wahl  für  die  Oper  Frankfurt
qualifiziert, ist seine Expertise im Umgang mit den Sängern.
Es ist ein Vergnügen zu beobachten, wie klar er durch komplexe
Ensembles führt, wie er den Menschen auf der Bühne hilft, wie
er  dadurch  Präzision  und  souveräne  Leichtigkeit  erreicht,
auch, wie er selbst am Flügel die Rezitative mit witzigen
Erinnerungsmotiven  verziert.  So  kann  Kihwan  Sim  seinen
klangvollen  Bassbariton  frei  entfalten  und  seinem
Konkurrenten, dem Grafen von Danylo Matviienko Paroli bieten.
„Non piu andrai“, von ausnehmend aparten Bläsern veredelt,
vertrüge deutlicher ironische Farben in der Stimme. Matviienko
hebt dagegen mit seiner stimmlichen Eleganz hervor, dass er
das  Spiel  der  Geschlechter  durchaus  als  solches  verstehen
will, manchmal vordergründig gefasst, aber nie harmlos.

Vollendete Studie eines Zwischenwesens



Ganz zeitgenössisch, auch im Kostüm: Kelsey Lauritano
(links) mit der Gräfin (Adriana González) als Cherubino
– ein Wesen ohne festgelegte Geschlechtssignale. Foto:
Barbara Aumüller

Kelsey Lauritanos Cherubino ist eine vollendete Studie eines
Zwischenwesens, das sich im Labyrinth der Geschlechter erst
orientieren  muss.  Die  Sängerin  gestaltet  eher  hell  und
brillant als mit sanften Mezzorundungen; ihr „Non so piu cosa
son …“ huscht wie ein Irrwisch vorbei, ein rastloser Spuk ohne
die Chance, auf differenzierte Artikulation. Auch „Voi che
sapete“ könnte Lauritano sicher bewusster ausformen, würde ihr
der  Dirigent  eine  Spur  mehr  Zeit  geben.  Elena  Villalón
brilliert als Susanna in den Ensembles mit einer fabelhaften
Sprach-Musik-Sensibilität.  Zwischendurch  will  es  ihr  nicht
gelingen, die Stimme im Körper zu halten – die Töne werden
spitz  und  kopfig.  Aber  ihre  Arie  im  vierten  Akt  ist  ein
Musterbeispiel bewussten, makellosen Singens.

Dass Frankfurt nicht umsonst zum wiederholten Mal den Titel
„Opernhaus des Jahres“ eingeheimst hat, ist nicht nur der
exquisiten  Spielplanpolitik  von  Intendant  Bernd  Loebe  zu



verdanken, sondern auch seiner Ensemblepflege. Die zeigt sich
in diesem „Figaro“ von ihrer besten Seite: Die kleineren,
dennoch wichtigen Rollen sind mit der leuchtenden Cecilia Hall
als Marcellina, dem wunderbar diskret polternden Donato di
Stefano als Bartolo, dem fast zu schönstimmigen jungen Tenor
Magnus Dietrich als Basilio und dem bewährten Franz Mayer als
Antonio  durchweg  vorzüglich  besetzt.  Sie  alle  nutzen  die
Chance des neutralen Bühnenkastens von Karoly Risz, der sich
mit raumhohen Drehlamellen durchlässig oder verschlossen geben
kann:  Hier  triumphieren  nicht  die  Szenerie,  nicht  die
Atmosphäre,  sondern  die  Darsteller.

Weitere  Vorstellungen:  12.,  14.,  21.  Oktober;  28.,  30.
Dezember  2023;  5.,  7.,  18.,  21.  Januar  2024.  Info:
https://oper-frankfurt.de/de/spielplan/le-nozze-di-figaro_3/

„Schönes“  vor  20  Jahren  –
Erinnerung  an  eine  Bochumer
Erstaufführung  des  jetzigen
Nobelpreisträgers Jon Fosse
geschrieben von Bernd Berke | 29. Oktober 2023
Der Norweger Jon Fosse erhält den Literaturnobelpreis 2023.
Wenn man schon ein paar Jährchen schreibt, findet sich irgend
etwas Einschlägiges im Archiv, so z. B. diese – nun nahezu 20
Jahre alte – Bochumer Theaterbesprechung vom 3. Dezember 2003:

Bochum. Verglichen mit den Bühnen-Gestalten des Norwegers Jon
Fosse, wirken selbst die gelangweilten Figuren eines Anton
Tschechow wie Action-Helden. Hier geschieht nahezu nichts, die
Dialoge  sind  extrem  karg.  So  auch  in  Fosses  neuem  Stück

https://www.revierpassagen.de/131648/schoenes-vor-20-jahren-erinnerung-an-eine-bochumer-erstauffuehrung-des-jetzigen-nobelpreistraegers-jon-fosse/20231005_1600
https://www.revierpassagen.de/131648/schoenes-vor-20-jahren-erinnerung-an-eine-bochumer-erstauffuehrung-des-jetzigen-nobelpreistraegers-jon-fosse/20231005_1600
https://www.revierpassagen.de/131648/schoenes-vor-20-jahren-erinnerung-an-eine-bochumer-erstauffuehrung-des-jetzigen-nobelpreistraegers-jon-fosse/20231005_1600
https://www.revierpassagen.de/131648/schoenes-vor-20-jahren-erinnerung-an-eine-bochumer-erstauffuehrung-des-jetzigen-nobelpreistraegers-jon-fosse/20231005_1600
https://de.wikipedia.org/wiki/Jon_Fosse


„Schönes“. Abermals klingt jede Zwiesprache derart lakonisch,
als sei’s bereits eingeübte Tiefsinns-„Masche“.

Doch  es  ist  eine  geradezu  schwatzsüchtige  Lakonie,  die
redundant  in  sich  kreist  und  unversehens  schräge  Komik
(irgendwo  zwischen  Loriot  und  Kaurismäki)  freisetzt.  Die
Figuren haben Angst vor dem Verstummen, vor der großen Leere.

Fosse  (Jahrgang  1959),  in  den  letzten  Jahren  wohl
meistgespielter  Dramatiker  des  Kontinents,  lässt  weite
Deutungs-Spielräume klaffen. Bei der deutschen Erstaufführung
in Bochum nutzt Regisseur Dieter Giesing diese schmerzliche
Freiheit beharrlich und behutsam.

Das  Bühnenbild  (Karl-Ernst  Herrmann)  atmet  raumgreifend
Ewigkeit: Einander kreuzende (Boots)-Stege verlieren sich nach
hinten  in  die  melancholische  Unendlichkeit  eines  einsamen
Fjords, vorn ragt eine Planke bis zum Publikum. Die schwarze
Silhouette eines Bootshauses wandert geisterhaft langsam über
die  schimmernde  Szenerie.  Die  Zeit  schleicht  dahin  und
verrinnt.  Worte  kommen  aus  dem  Nichts  und  versickern  im
Nichts.

Vor dem Horizont des Stillstands

Vor diesem Horizont des Stillstands verbringt ein Ehepaar mit
fast erwachsener Tochter die Sommerferien. Die Frau (Catrin
Striebeck) fühlt sich angeödet. Mal geht sie links den Strand
entlang, mal rechts. Ein Buch lesen? Ach was! Antriebe und
Interessen sind erloschen. Es schwillt in ihr lediglich eine
zickige, ziellose Gier an, die sich eher zufällig auf Leif
(Ernst Stötzner) richtet, den grandios maulfaulen Freund ihres
Mannes  aus  Kindertagen.  Dieser  allzeit  im  Dorf  gebliebene
Sonderling („Hat sich so ergeben“) lässt sich wohl nur aus
höflichem Mitleid auf eine Begegnung im alten Bootshaus ein.

Was dort wirklich geschieht, bleibt freilich ebenso ungewiss
wie alles andere: Ahnt der Ehetrottel Geir (Burghart Klaußner)
etwas? Warum erschöpft sich dann sein Aufbegehren darin, dass



er seine Gitarre immerzu mit hackenden Griffen (verdruckster
Frust-Gipfel: „Bang, Bang – I’ll shoot you down“) traktiert?

Anders als bei Ibsen wird hier nichts enthüllt

Warum hat Leif in der Pubertät alle Neugier auf die Welt
verloren,  warum  haben  er  und  Geir  damals  ihre  Rockband
aufgelöst?  Wird  die  einstweilen  halbwegs  vitale,  mitunter
patzige Tochter (Julie Bräuning), die im Dorf einen farblos
strotzenden jungen Mann (Manuel Bürgin) kennen gelernt hat, so
heil- und haltlos enden wie ihre Mutter? Und warum preisen sie
alle so kleinlaut die Natur? Ist sie ein unnennbar „Schönes“,
vor dem der Mensch nur versagen kann? Ganz anders als bei
Ibsen, mit dem man Fosse häufig vergleicht, wird hier nichts
enthüllt. Die Eltern reisen vorzeitig ab – zurück von der
ländlichen in die städtische Seelen-Ödnis. Das ist alles.

Das wattierte Unglück in Hier und Jetzt

Irgend etwas ist vorgefallen und schief gelaufen, doch nun ist
es, wie es ist. Existenziell und gnadenlos scharf umrissen
stehen die Gestalten in reinster Gegenwart da, im allerdings
gedämpften, wattierten Unglück des Hier und Jetzt. Und nun?
Was soll noch werden? Dieses folgenlose Weh ergreift einen
mehr, als wenn (wie in Gegenwartsdramen oft üblich) aller
Schmutz und Ekel im Blut- und Spermastrom verrührt wird.

Dieter Giesings Inszenierung lässt beklemmende Atmosphäre ganz
unaufdringlich  quellen.  Die  Darsteller  gewinnen  diesem
stockenden  Text  staunenswert  viele  Akzente,  Rhythmen  und
Nuancen ab. Äußerst gespannt folgt man ihrer Expedition in die
Leere.



Der  Veranstaltungsort  als
Ausstellungsstück:  Bonner
Bundeskunsthalle  widmet  sich
der Postmoderne
geschrieben von Rolf Pfeiffer | 29. Oktober 2023

Alessando Mendini: „Interno di un interno (Sofa)“, 1990 (Foto:
Collection Groninger Museum, Bundeskunsthalle Bonn)

Sind wir zu früh? Über die „Postmoderne“ – um die geht es hier
– ließe sich eigentlich doch erst streiten, wenn man sie gut
und ganz im Blick hätte. Dafür müßte man sie aber verlassen
haben,  sich  in  einer  Art  Post-Postmoderne  befinden  mit
sachlich-distanziertem Blick auf das, was bisher geschah.

https://www.revierpassagen.de/131590/der-veranstaltungsort-als-ausstellungsstueck-bonner-bundskunsthalle-widmet-sich-der-postmoderne/20231003_1703
https://www.revierpassagen.de/131590/der-veranstaltungsort-als-ausstellungsstueck-bonner-bundskunsthalle-widmet-sich-der-postmoderne/20231003_1703
https://www.revierpassagen.de/131590/der-veranstaltungsort-als-ausstellungsstueck-bonner-bundskunsthalle-widmet-sich-der-postmoderne/20231003_1703
https://www.revierpassagen.de/131590/der-veranstaltungsort-als-ausstellungsstueck-bonner-bundskunsthalle-widmet-sich-der-postmoderne/20231003_1703


Wenn  die  Bonner  Bundeskunsthalle  nun  in  einer  großen
Ausstellung eben jene Postmoderne zum Thema macht: „Alles auf
einmal: die Postmoderne. 1967 – 1992“, mag der Grund auch eher
schlichter Natur sein. Sie sind nicht eher fertiggeworden.
Eigentlich  war  diese  oder  eine  doch  recht  ähnliche
Veranstaltung  geplant  für  das  Jahr  2022,  in  dem  nämliche
Bundeskunsthalle 30 Jahre alt wurde. 1992 fing das an in Bonn,
man erinnert sich, wenn man älter ist.

Sehr postmodern: Die spitzen blauen
Türmchen  auf  dem  Dach  der
Bundskunsthalle  (Foto:
Bundeskunsthalle  Bonn)

Blaue Türmchen



In  Sonderheit  erinnert  man  sich  aber  auch  an  die  damals
wiederholt  geäußerte  Kritik  an  der  Architektur  dieser
Bundesinstitution,  die  den  bombastischen,  triumphal-
verspielten, quasi „unsachlichen“ Stil des Gebäudes geißelte.
Die  blaubunten  Spitztürmchen  auf  dem  Dach  wurden  heftig
kritisiert,  ebenso  die  Säulen  auf  Seiten  der  Helmut-Kohl-
Allee, von denen jede für ein Bundesland stehen sollte, alte
wie neue. Manchen Kritikern zeigte das Bauwerk gar Anklänge an
nationalsozialistische Überwältigungsarchitektur, und das in
etwa zeitgleich entstehende Museum des Bonner Kunstvereins mit
seinem pompösen Entree gleich gegenüber tat das Seine (wenn
man  so  will),  um  dieses  Architekturensemble  verwerflich
erscheinen zu lassen.

Zeiträume

Tja. Das alles, und noch viel mehr, hätte man 2022 mit einer
gewissen Schlüssigkeit wieder erzählen können. Doch dann wurde
die Schau nicht fertig, Corona vermutlich, und das runde Datum
schwand  dahin.  Um  der  jetzigen  Ausstellung  wenigstens  ein
bißchen Aktualität mitzugeben, hat man neben 1992 auch noch
die Jahreszahl 1967 in den Titel geschrieben. So ergeben sich
zwei annähernd gleich große Betrachtungszeiträume von 25 und
31 Jahren, 1967 bis 1992 und 1992 bis 2023, und bei allen
Vorbehalten gegenüber allzu zeitnaher historischer Betrachtung
weisen  diese  beiden  Zeiträume  fraglos  unterschiedliche
Prägungen auf. Eine „Erfindung“ der Bonner Ausstellung sind
die beiden Jahreszahlen als Zäsuren der Postmoderne übrigens
nicht, man findet sie, geäußert meistens unter Vorbehalt, auch
andernorts.



Ettore Sottsass‘ Regal „Carlton“
der  italienischen  Postmoderne,
beschichtet  &  bedruckt  (Foto:
Bundeskunsthalle Bonn)

Alles mögliche

Großen Wert legt Kolja Reichert, der die Ausstellung neben
seiner Chefin Eva Kraus maßgeblich gestaltete, darauf, daß in
Bonn nicht nur Architektur und Design zum Zuge kommen, sondern
alle Künste, die Philosophie, der technische Fortschritt, die
politischen  Bewegungen.  Nun  gut;  doch  der  Begriff  der
Postmoderne bezog sich in der ersten Hälfte der 90er Jahre –
und da führte man ihn durchaus im Munde – ganz wesentlich auf
Architektur und Design.

Gewiß,  damals  war  der  Kalte  Krieg  zu  Ende,  und  Francis
Fukuyamas  Buchtitel  „Das  Ende  der  Geschichte“  machte  die
Menschen glücklich, weil sie es mit einem Ende von Krieg und



Gewalt  gleichsetzten.  Aber  sichtbar  wurde  Postmoderne  vor
allem  –  eben  –  in  Dingen,  Architekturen,  Veranstaltungen.
Nicht  das  Motto  der  Moderne  „Form  Follows  Function“  galt
fürderhin, sondern, in den Worten Eva Kraus’, „Form Follows
Fun“. Man war weitgehend frei in der Gestaltung, bewundernd
sprachen die Betrachter von einer Revision der Moderne oder,
je nach dem, von Methodenpluralismus.

Ruiniert und verspielt

Ein bißchen Unsicherheit war aber wohl auch mit im Spiel, was
die Ausstellung in ihrer Struktur sinnfällig spiegelt. Nach
einer ersten, etwas anmaßend mit „Das Erwachen der Medien“
überschriebenen  und  mit  vielen  flachen  Bildern  bestückten
Abteilung wird in der zweiten „die Moderne buchstäblich in die
Luft gejagt“ (O-Ton Katalog) – in Zeichnungen, Film-Stills und
Videos, aber auch (scheinbar) in der (fotografierten) Trümmer-
Architektur James Wines‘ für die Supermarktkette „Best“. Doch
die Postmoderne bot auch viel Platz für Verspieltheiten wie
die pompös-barocken, knallbunt bezogenen Sessel und Sofas 
Alessandro  Mendinis,  die  weitgehend  funktionsfreien,  als
Raumteiler  titulierten  vielfarbigen  Holzgebilde  von  Ettore
Sottsass, die frei fantasierte und nur scheinbar maßstäblich
verkleinerte  Ideallandschaft  „Piazza  d’Italia“  von  Charles
Moore.  Auch  eine  Arbeit  David  Hockneys  hat  man  hier
einsortiert,  „Kerby  (After  Hogarth),  Useful  Knowledge“,
entstanden 1975, unerwartet allegorisch.



David  Hockeys  Bild  „Kerby  (After
Hogarth), Useful Knowledge“ (1975), Oil
on  Canvas  (Foto:  David  Hockey
Collection,  Museum  of  Modern  Art
(MOMA), New York, Pru Cuming Associates
Ltd., Bundeskunsthalle Bonn)

Aerobic

Körperkult – Jane Fonda und Aerobic – und bei aller Skepsis
auch ein gewisser Machbarkeitswahn sind weitere Stichworte der
Schau, dargeboten ganz überwiegend mit flachem Bildmaterial.
„Richtige“ Objekte aber sind bei Mode und Design zu bestaunen.
Wir  begegnen  Alessis  weltberühmten  Salzstreuern  und
Pfeffermühlen, den putzigen PCs der Siebziger, den wattierten
Schultern,  den  ehrfurchtgebietenden  Schnurtelefonen  mit
Tasten,  silbernen  Teegeschirren,  utopistischen  Auto-
Karosserien  und  manchem  mehr.  Über  die  Sinnhaftigkeit  der
Zusammenstellung möge das Publikum befinden. Denn wie gesagt:



Wir sind ja viel zu nahe dran, als daß abschließende Urteile
möglich wären, und je nach Perspektive mag die Gewichtung
unterschiedlich erlebt und gutgeheißen werden.

Dröhnende Thesen

Allerdings irritiert mitunter die dröhnende Thesenhaftigkeit
der Schau. Exemplarisches Zitat: „Kultur für alle!, heißt es
ab Ende der 1970er-Jahre. Während der Sozialstaat rückgebaut
wird, schießen Museen und Bibliotheken aus dem Boden. Die Idee
ökonomischer  Gerechtigkeit  wird  ersetzt  durch  kulturelle
Teilhabe. Kultur wird zur Währung, die man haben muß.“ Ein
bißchen revolutionär, ein bißchen anklagend, aber nicht zu
sehr – vielleicht Kennzeichen des Kritisierens in der Post-
Postmoderne, über die uns Nachfolgende in zwanzig, dreißig,
vierzig Jahren schreiben werden.

Tea & Coffee von Aldi Rossi
(1983)  (Foto:  Collection
Groninger Museum, John Stiel,
Bundeskunsthalle Bonn)



Schlechtes Beispiel

Als  ein  architektonisches  Exempel  der  Kulturbauten  in  den
Siebzigerjahren  wird  übrigens  das  1977  eröffnete  Centre
Pompidou in Paris genannt; nur ganz leise sei vermerkt, daß
dieses Haus in seiner Modernität (von Postmoderne sollte man
sicherlich nicht reden, eher folgt ja hier ganz im Sinne der
Moderne  die  Form  der  Funktion)  in  der  Pariser
Museumslandschaft nach wie vor ein Solitär ist. Das meiste,
der Louvre vorneweg, ist gravitätisch und, wenn wir in diesem
Begrifflichkeiten bleiben wollen, eher „vormodern“.

Blicken wir einmal noch in die Ausstellung. Medienpräsenz und
Mediennutzung  veränderten  sich  in  den  genannten  Zeiträumen
dramatisch, erzählt sie uns, die Clubszene expandierte, „Women
of Colour“ erfanden die Identitätspolitik. Außerdem gab es
Helmut Kohl und, nicht zu leugnen, das Erstarken einer neuen
Rechten. Alles richtig.

Die Grünen

Es gab aber auch, und dazu findet sich wenig bis nichts in
Katalog und Ausstellung, das Erstarken der Atomkraftgegner,
der  ökologischen  Bewegung  zunächst  („Tunix“),  der  grünen
Parteien späterhin in Deutschland und anderswo. Das geschah
nicht nach dem Ende der Moderne, sondern wesentlich nach der
Ernüchterung und der Selbstauflösung maoistischer Parteien wie
KBW und KPD-AO. Auch die RAF hätte ungefähr hier ins Bild
gehört,  doch  die  Ausstellung  bleibt  da  eigentümlich
unpolitisch. Wie gesagt, bei der kurzen Betrachtungsdistanz
noch  erlaubt,  aber  nicht  völlig  zufriedenstellend.  Doch
vielleicht  lohnt  gerade  dies  den  Besuch:  Eigenes  Erleben,
eigene  Erinnerung  neben  das  zu  stellen,  was
Ausstellungsmachern  wichtig  war.

Übrigens:  „Anything  Goes“,  eine  der  vielen  Zwischenzeilen
dieser Schau, war 1934 schon Titel eines Musicals von Cole
Porter. Was die Botschaft allerdings nicht schmälert.
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