
Dem Tod gefasst entgegensehen
–  Paul  Austers  Roman
„Baumgartner“
geschrieben von Bernd Berke | 29. November 2023
Ein doppeltes Missgeschick wirft das Gedanken-Karussell des
Erzählens an: Zuerst hantiert Professor Seymour T. Baumgartner
(genannt „Sy“), emeritierter Phänomenologe und Schriftsteller
aus  Princeton  (USA),  höchst  ungeschickt  mit  einem  glühend
überhitzten Topf. Kurz darauf stürzt er eine Treppe hinunter.
Slapstick mit schmerzlichen Folgen.

Doch da ist ein bleibender, ungleich tieferer Schmerz, der
phantomhaft fortwirkt: Vor einigen Jahren ist Anna, die Frau
seines  Lebens,  wider  seinen  Rat  abends  noch  einmal  zum
Schwimmen  ins  Meer  gegangen  und  von  einer  tödlichen
Monsterwelle erfasst worden. Wie kann der Hinterbliebene das
aushalten? Zitat: „Leben heißt Schmerz empfinden, sagte er
sich, und in Angst vor Schmerz zu leben, heißt das Leben
verweigern.“ Für eine solche Einsicht muss das Ereignis wohl
schon eine Weile zurückliegen.

Seit Annas Tod schwindet jenes Gefühl nicht mehr, dass einem
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immer und überall etwas zustoßen kann. Aus dem andauernden
Bewusstsein von Endlichkeit und Vergänglichkeit erwächst hier
mit der Zeit Gefasstheit, während die Panik sich nach und nach
vermindert.

Auf schwankendem Boden

Gleichwohl:  Auf  unsicherem,  schwankendem  Boden  bewegt  sich
Paul  Austers  Roman  „Baumgartner“,  der  aus  Reflexionen  und
Erinnerungen  des  nunmehr  71  Jahre  alten  Witwers  besteht;
freilich nicht in der Ich-Form, sondern distanziert in der
dritten Person wiedergegeben, doch kaum minder eindringlich.
Es stehen nun solche Fragen an:  Wie viel Zeit bleibt noch auf
Erden? Was geschieht nach dem Tod? Besteht dann noch eine
geheime Verbindung mit einst geliebten Lebenden?

„Er ist jetzt einundsiebzig, in sechs Wochen steht der nächste
Geburtstag  an,  und  ist  man  erst  einmal  in  dieser  Zone
schrumpfender  Perspektiven  angelangt,  muss  man  mit  allem
rechnen.“ Gekommen sind demnach die Zeiten, in denen nicht nur
generell  das  Gedächtnis  nachlässt,  sondern  man  auch  öfter
vergisst, den Hosenstall zuzumachen. Das Altern als lachhaft
traurige  Groteske…  Aber  wäre  es  denn  besser,  so  früh,
selbstgewiss,  kühn  und  aufrecht  in  den  Tod  zu  gehen  wie
seinerzeit Anna?

Lektüre unter anderen Vorzeichen

Unterdessen  schweifen  Baumgartners  Gedanken  in  die
Vergangenheit. Es ziehen so manche Szenen aus seinem Leben
noch einmal vorüber; besonders aus der Frühzeit, als er Anna
kennenlernte, die damals zunächst den Ehrgeiz hatte, Baseball-
Spielerin zu werden, um es den Jungs zu zeigen. Ein Paar
wurden sie erst nach etlichen Jahren, vor dem Zeithorizont des
Vietnamkriegs und der heftigen Proteste dagegen. Durch Zufall
sind  sie  einander  wieder  begegnet,  doch  auch  wie
vorherbestimmt. Es wurde eine anfangs wild erotische, sodann
zunehmend intellektuell bereichernde Partnerschaft.



Austers  treue  Leserinnen  und  Leser  mögen  hierbei  an  sein
reales Leben mit der ebenfalls ruhmreichen Schriftstellerin
Siri Hustvedt denken. Es bleibt ihnen unbenommen. Aber in
derlei Analogien geht dieses Buch natürlich längst nicht auf.
Seit Siri Hustvedt die (literarische) Welt hat wissen lassen,
dass Paul Auster an einer schweren Krebserkrankung leidet,
liest  man  einen  solchen  Roman  allerdings  unter  anderen
Vorzeichen  und  mit  anderen  Regungen.  Je  nach  Lebensalter
dürften  sich  zudem  verschiedene  Lektüren  ergeben.  Doch
darunter sollte keinerlei fruchtlose Lektüre sein.

Ukraine als Zone des Schreckens

Die  Rückblicke  führen  jedenfalls  über  die  wechselhafte
Lebensgeschichte  der  Eltern  (welche  Optionen  hatten  sie,
welche haben sie genutzt?) bis in die Kindheit und weiter
hinab zum Gedenken an den jüdischen Großvater in der Ukraine,
wo Baumgartner sich viele Jahrzehnte später – am Rande einer
PEN-Autorentagung  –  in  der  entsprechenden  Region  um  Lwiw
umsehen  konnte.  In  der  Gegend  sind  viele  Gräuel  des  20.
Jahrhunderts  kulminiert,  sie  war  wiederholt  eine  Zone
schrecklichen  Massensterbens.  Dieser  Roman  schildert  eben
keine  rein  persönliche  Geschichte,  er  umgreift  auch  das
Weltgeschehen.  Übrigens  erinnert  sich  Auster  und  mit  ihm
Baumgartner in diesem Zusammenhang an ein deutsches Gedicht,
das Georg Trakl in jenen Breiten über den Ersten Weltkrieg
geschrieben  hat.  Es  heißt  „Im  Osten“  und  endet  mit  der
Strophe:

Dornige Wildnis umgürtet die Stadt.
Von blutenden Stufen jagt der Mond
Die erschrockenen Frauen.
Wilde Wölfe brachen durchs Tor.

Gegen Ende hin scheint die Handlung gleichsam ein wenig ins
Schlingern  zu  geraten,  als  würde  es  Auster  aus  der  Kurve
tragen. Auch Baumgartner hat ein Buch mit dem Titel „Rätsel
des  Steuers“  vollendet,  das  sich  zwischen  Aristoteles  und



allerlei Erwägungen zum „autonomen Fahren“ ergeht. Er fragt
sich selbst, ob etwa seine Kraft zum Schreiben nachgelassen
habe. Auch hier also das Menetekel des Alterns. Doch noch
einmal, ein letztes Mal, so scheint es, hat er einen Text auf
eigener Höhe verfasst.

An wessen Türe klopft er schließlich an?

Es  geht  derweil  nicht  nur  um  Todesnähe  und  Zeitvergang,
sondern  zuinnerst  auch  um  die  Liebe.  Nach  Jahren  der
flehentlichen Trauer hatte Baumgartner jüngst eine Affäre, aus
der  mehr  zu  werden  schien  und  aus  der  dann  doch  nichts
geworden  ist.  Und  nun?  Hat  sich  eine  junge,  offenbar
ausgesprochen kluge und vitale Wissenschaftlerin gemeldet, die
sehr eingehend über Annas vorliegendes und verborgenes Werk
forschen möchte, wobei ihr Baumgartner sicherlich am besten
helfen kann. Er lädt sie auf unbestimmte Dauer ein, lässt
eigens ein Einlieger-Apartment für sie herrichten, blüht auf
vor lauter Vorfreude, ja Vor-Verliebtheit. Ist sie nicht gar
so  etwas  wie  eine  wiedergeborene  Anna?  Als  sie  im  fernen
Bundesstaat losfährt, macht er sich ungeheure Sorgen wegen der
Wetterverhältnisse. Ob und wann diese Beatrix („Bebe“) Coen
bei ihm eintrifft, erfahren wir jedoch nicht mehr. Der Roman
nimmt ein jähes Ende, das ins Leere zu laufen scheint. Ob es
auch im Nichts endet, steht dahin.

An diesem Ende geschieht abermals ein Unfall, diesmal mit dem
Auto,  in  das  sich  Baumgartner  gegen  alle  Vernunft  beim
widrigem  Winterwetter  gesetzt  hat.  Er  scheint  nur  leicht
verletzt zu sein und selbst Hilfe in einem nahegelegenen Haus
aufsuchen zu können. Doch dann klingt es in den vieldeutigen
Schlusssätzen  so,  als  habe  er  vielleicht  nicht  bei
gewöhnlichen „Leuten“, sondern an die Tür des Todes geklopft.
Welch ein rätselvoller Aus- und Übergang. Niemand weiß mehr.

Paul  Auster:  „Baumgartner“.  Roman.  Aus  dem  Englischen  von
Werner Schmitz. Rowohlt, 204 Seiten, 22 Euro.



„Nie  in  Mode  gewesen“  –
Julien  Gracq  und  seine
„Lebensknoten“
geschrieben von Wolfgang Cziesla | 29. November 2023
In der Handschriftenabteilung der „Bibliothèque Nationale de
France“  befinden  sich  neunundzwanzig  mit  „Notules“
(Randnotizen) betitelte Hefte des Schriftstellers und Dichters
Julien Gracq. Ihre Veröffentlichung hat der Autor bis 2027,
zwanzig Jahre nach seinem Tod, untersagt. Jedoch hatte Gracq
einige  Prosastücke  ins  Reine  geschrieben  und  zum  Abtippen
gegeben, die 2021 in Frankreich unter dem Titel „Noeuds de
vie“ („Lebensknoten“) und jetzt in der Friedenauer Presse auf
Deutsch erschienen sind.

Abseits des Literaturbetriebs

Nachdem Julien Gracq mit seinem ersten Roman „Auf Schloss
Argon“  (1938)  und  seinem  einzigen  Theaterstück  „Le  Roi
pêcheur“  (UA  1949)  bei  Verlagen  und  Kritikern  nicht  die
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erhoffte  Anerkennung  fand,  wandte  er  sich  enttäuscht  vom
französischen Literaturbetrieb ab, unterrichtete unter seinem
bürgerlichem Namen Louis Poirier bis zu seiner Pensionierung
im Alter von sechzig Jahren als Gymnasiallehrer Geografie und
Geschichte,  schrieb  in  dieser  langen  Zeit  ununterbrochen
weiter,  hielt  sich  aber  von  der  Öffentlichkeit  fern.  Das
änderte sich auch nicht, als ihm 1951 für seinen Roman „Das
Ufer  der  Syrten“  der  Prix  Goncourt  zuerkannt  wurde.  Die
bedeutende  Auszeichnung  nahm  er  nicht  an  –  eine  solche
Ablehnung war beispiellos in der Geschichte des renommierten
Preises, was umso mehr für Furore sorgte. „Es ist für einen
Schriftsteller heute ein Glücksfall, nie in Mode gewesen zu
sein, sondern in einer Zone des Rückzugs und Halbschattens
verweilt zu haben“, wird er später in einem seiner Notizbücher
festhalten.

In den letzten Lebensjahren zog er sich in seinen Geburtstort
Saint-Florent-le-Vieil an der Loire zurück, wo er 2007 im
Alter  von  97  Jahren  starb.  „Nie  in  Mode  gewesen“  –  das
schließt  einige  bedeutsame  Ehrungen  und  eine  große  Zahl
literaturwissenschaftlicher Studien über den Autor und sein
Werk nicht aus. Julien Gracq gehört zu den wenigen Literaten,
deren  Gesamtwerk  bereits  zu  seinen  Lebzeiten  in  die
„Bibliothèque  de  la  Pléiade“  aufgenommen  wurde,  die  in
Frankreich gleichsam den Kanon der Literatur bestimmt.

Nähe zum Surrealismus

Anfang  der  1930er  Jahre  entdeckte  der  Zwanzigjährige  das
„Manifest  des  Surrealismus“  und  André  Bretons  1928
erschienenen  Roman  „Nadja“,  der  ihn  tief  beeindruckte.
Umgekehrt schuf er durch die Zusendung seines ersten Romans an
André Breton auch die Voraussetzung, um von den Surrealisten
entdeckt und als einer der Ihren wahrgenommen zu werden. Seine
Nähe  zum  Surrealismus  wird  beispielsweise  in  den  frühen
Prosagedichten des Bandes „Liberté Grande“ (1946) deutlich,
aus dem die Literaturzeitschrift „Sinn und Form“ (Heft 1,
2019)  eine  Auswahl  veröffentlichte,  die  ebenso  wie  der
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vorliegende Band „Lebensknoten“ von Gernot Krämer ins Deutsche
übersetzt wurde.

Julien Gracq wird mit Breton bis zu dessen Tod 1966 eine
lebenslange  Freundschaft  verbinden.  Gleichwohl  blieb  er
skeptisch gegenüber so manchem, wodurch sich der Surrealismus
auszeichnet.  Mit  dessen  Ursprüngen  aus  der  Dada-Bewegung
konnte  Gracq  wenig  anfangen.  Ebenso  wenig  sah  er  in  der
„Écriture automatique“, dem Schreiben unter Ausschaltung aller
inneren Kontrollinstanzen, einen Ansatz, den zu verfolgen sich
für ihn gelohnt hätte. Er trat auch nie, wie ein Großteil der
Surrealisten, in die Kommunistische Partei ein, und es lag ihm
fern, sein Schreiben in den Dienst der Revolution zu stellen.

Gracq  betont  jedoch  wie  die  Surrealisten  die  Kraft  von
Träumen. Bei seinem bevorzugten kleinen Schreibtisch, von dem
ein Foto in den Band aufgenommen wurde, ist ihm die Nähe zum
Bett wichtig, als „Symbol für Rückzug und nächtlichen Rat“.
Wie  aus  einer  anderen  Notiz  hervorgeht,  teilt  er  jedoch
keineswegs  die  Begeisterung  vieler  Surrealisten  für
Traumdeutung  und  die  psychoanalytischen  Theorien  Sigmund
Freuds. „Wie sollte man nicht argwöhnisch sein gegen einen
Magier,  dessen  Zaubertricks  die  Rätsel  weitgehend  erst
schaffen, die er lösen will?“

Verlockende Fahrten

Für den Band „Lebensknoten“ hat die Herausgeberin Bernhild
Boie  die  literarischen  Miniaturen  in  vier  Themenbereiche
untergliedert. Im ersten Teil führen uns Notizen unter der
Überschrift „Wege und Straßen“ durch verschiedene Landschaften
Frankreichs  und  der  Schweiz,  etwa  von  Sancerre  aus
nordwestlich  durch  die  als  finster  beschriebene  Sologne  –
„Frankreichs Kuhle, (…), ein stehender, eingekellerter Nabel,
den nur selten der Wind besucht und der wie ein Tümpel unter
grünem Schaum schläft“; in das winterliche Loire-Tal und durch
die rechts und links des Flusses gelegenen Orte.



Die Landschaften der Vendée und der Bretagne stellt Gracq
vergleichend  gegenüber  –  in  detailreichen  sprachlichen
Momentaufnahmen, mit denen der Autor Stimmungen evoziert. Vom
Boot aus betrachtet er das französische und das Schweizer Ufer
des Genfer Sees, das sich mit den Jahren nicht zu seinem
Vorteil  verändert  hat.  So  beginnt  der  Band  mit  mehreren
Fahrten, die trotz ihrer stillen Melancholie zum Nachreisen
verlocken. Auf seinen Spaziergängen rund um seinen Geburts-
und letzten Rückzugsort Saint-Florent-le-Vieil empfindet Gracq
auch in der vertrauten Umgebung „keine Ruhe, kein ermutigendes
Gefühl  der  Beständigkeit,  sondern  eher  das  sorgenvolle
Unbehagen, das uns vor einer zur Fällung markierten Baumgruppe
beschleicht,  vor  einem  vertrauten  Bauwerk,  das  abgerissen
werden soll (…)“. Im Garten seines Großvaters erinnert er sich
an „einen auf Spalier gezogenen Apfelbaum und einen Streifen
Wermutsetzlinge“.

Kristallisationspunkte

Während sich der erste Teil den räumlichen Bewegungen widmet,
versammelt  der  zweite  Teil,  „Augenblicke“,  verschiedene
Kristallisationspunkte im Längsschnitt der Zeit, historische
Momentaufnahmen oder Erlebnisse von subjektiver Wichtigkeit.
Für das Jahr 1945 stellt er in Frankreich „in jeder Hinsicht
eine Krise des Ausdrucks“ fest; die Zeit schreie „verzweifelt
nach einer Form“ – „Ein Verlangen nach Dichtern vielleicht,
auf  jeder  Ebene.“  Eine  Ausstellung  im  Invalidendom  zum
sogenannten „Sitzkrieg“ (im Französischen bekannt als „Drôle
de guerre“), der von September 1939 bis Mai 1940 andauerte und
den Gracq als Soldat erlebte, enttäuscht ihn durch ihre, wie
er findet, dürftigen, belanglosen Exponate. „Nichts verbindet
diese  mittelmäßigen  Beweisstücke  mit  dem  taghellen
Somnambulismus, der sich acht Monate lang einer ganzen Nation
bemächtigt hatte.“

Kriegsschilderungen

Gracq weiß, wovon er spricht, hat er doch  in zahlreichen



Prosaskizzen  den  Zweiten  Weltkrieg  in  unideologischer,
poetischer Sprache eindringlich festgehalten – die Absurdität
eines  gewaltigen,  desorganisierten  Militärapparats,  surreal
und als komische Farce. Julien Gracqs „Manuscrits de guerre“
wurden 2011 posthum aus seinem Nachlass veröffentlicht und
sind  als  „Aufzeichnungen  aus  dem  Krieg“  (2013)  im
Literaturverlag  Droschl  erschienen.  Aber  auch  in  seinen
Romanen wie „Das Ufer der Syrten“ (1951) und „Der Balkon im
Wald“  (1958)  ist  der  Krieg  präsent.  In  Besprechungen  und
literaturgeschichtlichen  Arbeiten  zu  Gracq  wurde  auf  die
frühe,  ihn  prägende  Lektüre  von  Ernst  Jüngers  „Auf  den
Marmorklippen“  hingewiesen,  einem  Autor,  mit  dem  er  sich
später  anfreunden  sollte;  zwei  Schriftsteller  der  „alten
Schule“.  Aus  manchen  seiner  Texte  spricht  eine  Haltung,
ähnlich  wie  Gracq  sie  1986  im  Gespräch  mit  Jean  Carrière
geäußert hat (von Bernhild Boie in ihrem Vorwort zitiert):
„(…) man kann die Welt sehr wohl als unersetzliches Wunder für
den Menschen betrachten und in aller Gelassenheit bar jeder
Hoffnung sein.“

Der Autor als Leser

Gracqs frühe Lektüren zeugen von einer Vorliebe für Abenteuer
und Phantastik: James Fenimore Cooper, Jules Verne, Robert
Louis Stevenson, E. A. Poe, „Die Gesänge des Maldoror“ von
Lautréamont.  Gracq  benennt  die  Imagination  als  „eine
Vitalfunktion genau wie die Atmung“, ja mehr noch: „sie ist
es, die die Luft atembar macht.“ Als handele es sich dabei um
eine  Selbstverständlichkeit,  setzt  er  solche  literarischen
Preziosen in die Klammern eines Satzes, der auf Pierre Reverdy
und nebenbei auch auf Hegel antwortet. Im dritten Teil der
„Lebensknoten“ können wir einige der klugen Beobachtungen des
lesenden Autors Julien Gracq goutieren. Etliche Schriftsteller
des 19. und 20. Jahrhunderts geraten unter sein Seziermesser
und werden entweder für ihre Verdienste gewürdigt, oder aber
es werden, oft mit einem von Ironie gewürzten Urteilsvermögen,
ihre Schwächen aufgezeigt.



Da ist Stendhal, den er früh schon bewunderte, Arthur Rimbaud,
mit  dem  er  sich  sehr  gut  auskennt,  Henry  de  Montherlant,
dessen  „herrliche  Sprache“  darüber  hinwegtäuschen  könnte,
„dass er doch nur das tägliche Brot austeilt.“ Zwei Buchseiten
über J. R. R. Tolkien – und damit eine der längsten Notizen
dieses Bandes – mögen überraschen. Die Lektüre von „Der Herr
der Ringe“ erlebt er als befreiend, nicht zuletzt, weil nach
seiner Lesart das dort beschriebene Geschehen unter kompletter
Auslassung „geltender und praktizierter Religionen entstanden“
sei. „Hier treffen Mächte aufeinander und nicht Werte; nicht
Gut  und  Böse,  sondern  weiße  Mächte  und  schwarze  Mächte.“
Gracqs  Anfang  der  fünfziger  Jahre  begonnenes,  aber  erst
posthum veröffentlichtes Romanfragment „Das Abendreich“ wurde
von einigen Kritikern mit Tolkiens Großepos verglichen.

Dichterisches Selbstverständnis

Aus seinen scharfsinnigen Analysen und pointierten Kommentaren
zu Zeitgenossen und älteren Autoren spricht ein dichterisches
Selbstverständnis, das sich, wie selbst die relativ wenigen in
„Lebensknoten“ versammelten Notizen erkennen lassen, zu einer
eigenen  Poetologie  erweitert.  „Niemand  ist  wirklich  in
Kommunion mit der Literatur, der nicht das Gefühl für das
Ganze hat, das noch im kleinsten ihrer Teile vorhanden ist.“
Bei einem Roman sei die „Navigation“ entscheidender als „die
Häfen und Landstriche, die unterwegs besucht werden.“ Es gelte
zunächst,  eine  „bestimmte  Anfangsgeschwindigkeit  zu
erreichen“,  danach  dürften  Kräfte  auf  den  „vorwärts
getriebenen Körper einwirken, die seine Richtung verändern,
ihn bremsen, wieder beschleunigen.“ Die Macht der Bewegung
müsse  stark  genug  sein,  um  jeden  Gedanken  an  ein  Ziel
auszulöschen. Darüber werde das Sujet beinah nebensächlich.

Worauf es beim Romanschreiben ankommt

Einige solcher Statements, die er in der Auseinandersetzung
mit schreibenden Zeitgenossen entwickelt, werden im vierten
Teil der Textsammlung aufgegriffen, wenn es um Gracqs eigenes



Schreiben  geht.  Eine  Formulierung  Paul  Valérys  zum
Vorausdenken  beim  Schach  und  die  Übertragbarkeit  dieser
Fähigkeit auf das Schreiben von Romanen nimmt er zum Anlass,
darzulegen, worauf es ihm beim Schreiben mehr noch ankommt als
auf  das  Durchspielen  vieler  möglicher  Varianten:  Auf  die
„Fähigkeit, blitzschnell, instinktiv zwischen aufscheinenden
Kombinationen  zu  wählen,  automatisch,  ohne  auch  nur  zehn
Sekunden  zu  verschwenden,  acht  von  zehn  Möglichkeiten
auszuschließen.“ Ein „Tastsinn für Positionen“, die „Fähigkeit
umfassender Ortung“ – „Am Anfang eines Romans steht keineswegs
die tatsächliche Richtung des künftigen Werks, sondern das
Vorgefühl seiner Autonomie.“ In einer anderen Notiz hält er
folgerichtig fest: „Seinen Zauber und seine Würze erhält ein
Roman allein durch das Schwänzen der Schreibschule und nicht
durch den unfehlbaren Konstruktionsplan.“

Solche Sätze machen neugierig auf Julien Gracqs Romane, die in
insgesamt 26 Sprachen und von denen mehrere auch auf Deutsch
erschienen  sind.  Hoffentlich  gelingt  es  dem  schönen  und
handlichen Band aus der Friedenauer Presse, den Autor Julien
Gracq auch Leserinnen und Lesern zugänglich zu machen, die
bislang  noch  nicht  zu  seinen  Verehrern  zählten.  Die
Voraussetzungen dafür dürften durch die gelungene Übersetzung
geschaffen und der Zeitpunkt für eine (Wieder-)Entdeckung des
Autors dürfte mehr als reif sein.

Julien Gracq: „Lebensknoten“. Aus dem Französischen von Gernot
Krämer. Friedenauer Presse, 174 Seiten, 20 Euro.

Im  Land  der  schönen
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Stadttheater  –  Bildband
präsentiert  Spielstätten  des
Reviers
geschrieben von Rolf Pfeiffer | 29. November 2023
„Theaterszene Ruhr“ steht auf dem Buchdeckel, und „Einblicke
in die Theaterwelt“. Das Fotobuch im A-4-Querformat zeigt den
Zuschauerraum  eines  Großen  Hauses,  Festspielhaus
Recklinghausen,  Ruhrfestspiele.  Dieses  Foto  ist,  wenn  man
einmal  so  sagen  darf,  das  einzig  ehrliche  an  dieser
Titelseite.  Denn  weder  geht  es  um  Theaterszene  noch  um
Theaterwelt (was wäre übrigens der Unterschied?); es geht um
die Theater, die real existierenden Bauwerke.

Titel  des  besprochenen  Buches.  (Foto:
Fabian Linden / Repro rp)

Fabian Linden, Fotodesigner, Jahrgang 1959, hat zwischen Moers
und Dortmund Spielorte fotografiert, Innenräume vorwiegend aus
der Zentralperspektive, dazu stets ein, zwei Gebäudedetails
und  einzelne  Menschen,  die  in  diesen  Theatern  arbeiten:
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Garderobiere,  Beleuchter,  Dramaturgin,  Puppenspielerin,
Korrepetitor und so weiter. Ab und an ergänzen gut gesehene
Details  die  Präsentationen  der  Häuser,  Bochumer
Schauspielhaus-Tütenlampen  zum  Beispiel  oder  Wandflächen  im
Yves-Klein-Blau  im  Gelsenkirchener  Musiktheater.  Lindens
Architekturbilder  und  seine  Industriefotografie  (von  Teilen
der Theatertechnik zum Beispiel) sind handwerklich untadelig,
die Portraits der Funktionsträger hingegen hätten gerne etwas
lebhafter  ausfallen  können.  Oft  wähnt  man  sich  im
Paßbildstudio.

Kein einziges Inszenierungsfoto

Gleichwohl fragt man sich, wie ein Fotograf, ein Mensch des
Sehens  und  der  visuellen  Inszenierung  doch  mithin,  sein
Bilderbuch „Einblicke in die Theaterwelt“ untertiteln kann,
wenn  er  buchstäblich  nicht  ein  einziges  Inszenierungsfoto
bringt. Von den Chefs und Intendanten hat es, sieht man von
der freien Szene ab, gerade einmal Roberto Ciulli aus Mülheim
an der Ruhr, der Dottore, in das Buch geschafft. Natürlich
gehört er hier auch hin, das Revier verdankt ihm viel; aber es
gäbe doch etliche mehr, die man ebenfalls vorstellen könnte,
Männer wie Frauen. Auch wenn man sie persönlich nicht sämtlich
in gleicher Weise schätzt.

Und dann wären da ja auch noch die Bühnenkünstler! Einer hat
es  immerhin  geschafft,  Martin  Zaik,  die  Rampensau  vom
Mondpalast (was unbedingt als dickes Kompliment zu verstehen
ist!). Auch er verdient es, welche Frage, doch nur er?

In diesen Stuhlreihen hat man oft gesessen

Nun gut, ein unbeackertes Feld. Schauen wir also auf das, was
wir  mit  diesem  Buch  bekommen,  nämlich  eine  relativ
vollständige,  professionell  fotografierte  Versammlung  der
schönen  Stadttheater,  der  Schauspiel-,  Opern-  und
Festivalhäuser  des  Reviers.  Zunehmend  verfestigt  sich  beim
Durchblättern  der  Eindruck,  daß  wir  hier  wirklich  viele



großartige Spielstätten haben – schwungvoll Wiedererrichtetes
aus  den  50er  Jahren,  gestrengen  Klassizismus,  Beton-
Brutalismus, die unbedingte Zweckmäßigkeit der Studiobühnen-
Bestuhlung. In etlichen von ihnen hat man schon viel schöne –
manchmal natürlich auch weniger schöne – Theaterkunst gesehen,
da kann man fast schon sentimental werden.

Deshalb jetzt noch ein paar Nörgelpunkte zum Ende hin: Die
Texte,  die  der  pensionierte  Gymnasiallehrer  Hajo  Salmen
beisteuert,  halten  das  Niveau  der  Fotografien  und  des
fotografischen Konzeptes nicht; die thematische Auswahl zeigt
auch  Schwächen:  Während  kleine  Spielstätten  wie  die
„Volksbühne“  oder  das  „Rottstr  5  Theater“  in  Bochum
erstaunlich  viel  Zuwendung  erfahren,  fehlen  Orte  wie  das
traditionsreiche Dortmunder Fletch Bizzel ganz. Ebenso fehlen
Theater ohne eigenes Ensemble, wie etwa Marl oder Lünen, was
zumindest  aus  architektonischer  Sicht  schade  ist.
Ärgerlichstes  Manko  aber  ist  das  Fehlen  der  Bochumer
Jahrhunderthalle;  nur  Duisburg-Nord  wird  als  Spielort  der
Ruhrtriennale präsentiert.

Fabian  Linden,  Hajo  Salmen:  „Theaterszene  Ruhr  –
Einblicke in die Theaterwelt“
Eigenverlag. www.fotodesign-linden.de

 

 

Aus  dem  Leben  gerissen:

http://www.fotodesign-linden.de
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Klavier-Festival-Intendant
Franz Xaver Ohnesorg ist tot
geschrieben von Werner Häußner | 29. November 2023

Franz  Xaver  Ohnesorg,  +  14.  November
2023. (Foto: Mark Wohlrab)

„Mitten wir im Leben sind mit dem Tod umfangen“:  Der alte
gregorianische Choral hat sich bitter bewahrheitet, als am
Morgen des 15. November die schockierende Nachricht eintraf:
Franz Xaver Ohnesorg, Intendant des Klavier-Festivals Ruhr,
ist tot.
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Man  kann  es  kaum  fassen,  es  dringt  erst  allmählich  vom
Verstand ins Herz vor: Der dynamische 75-Jährige, vor zehn
Tagen noch brillant plaudernder Moderator einer Benefiz-Jazz-
Gala in Duisburg zugunsten der Stiftung Klavier-Festival Ruhr,
soll nicht mehr unter uns sein? Kein melodisches „Ohnesorg“
mehr  am  Telefon,  kein  charmanter  Gastgeber  mit  der
obligatorischen Fliege für sein kommendes, den Abschied vom
Klavier-Festival markierendes Benefizkonzert in Essen, zu dem
er noch einmal Musiker aus der Elite der Weltkünstler begrüßen
wollte, von Martha Argerich bis Anne-Sophie Mutter? Man schaut
verstört auf den Stuhl in seinem kleinen Büro und versteht
nicht, dass er nie mehr hier sitzen wird, über Unterlagen
gebeugt, ein Kännchen Tee an der Seite.

Franz Xaver Ohnesorg war ein Begriff in der Musikwelt, in die
er 1979 mit einem Paukenschlag eingetreten ist, als der junge
Orchesterdirektor der Münchner Philharmoniker den kapriziösen
Sergiu Celibidache als Generalmusikdirektor gewann. Seine 16
Jahre Intendanz der Kölner Philharmonie ab 1983 waren prägend:
Noch heute kursieren unter alten Hasen die Geschichten über
ihn als Gründungsintendant; noch heute sind die Spuren seines
Wirkens sichtbar. Sein phänomenales Händchen für das Knüpfen
stabiler Beziehungen, heute zum „Networking“ vertechnisiert,
sicherte den Kölnern den Genuss vieler Künstler von Weltrang.
Mit Durchschnitt hat sich „FXO“ nie zufrieden gegeben.

Auch sein Intermezzo in New York ging er mit der ihm eigenen
Energie und Zielstrebigkeit an. Isaac Stern, der legendäre
Geiger,  hatte  ihn  dazu  gebracht,  als  erster  nicht-
amerikanischer Executive and Artistic Director die Leitung der
Carnegie Hall zu übernehmen. Dass diese Zeit nur bis 2002
dauerte, ist den Berliner Philharmonikern zu verdanken. Als
deren Intendant gestaltete Ohnesorg die ausklingende Ära von
Claudio Abbado und den Beginn der Regentschaft von Sir Simon
Rattle mit.

28 Spielzeiten beim Klavier-Festival Ruhr



So kannte man ihn: Am 1. Juli 2023 sprach Franz Xaver
Ohnesorg vor dem Konzert mit Evgeny Kissin beim Klavier-
Festival Ruhr in Essen. (Foto: Peter Wieler)

Das Klavier-Festival Ruhr hat er sagenhafte 28 Spielzeiten
unter  seine  Fittiche  genommen,  zunächst  1996  als
künstlerischer Leiter, ab 2005 als Intendant. In seinem Fall
bedeutete das weit mehr als das Bestimmen einer künstlerischen
Linie.  Das  Klavier-Festival  als  vollständig  privat
finanziertes kulturelles Leitprojekt des Initiativkreises Ruhr
fordert einen Intendanten, der Jahr für Jahr die Finanzierung
sichern muss.

Seine  faszinierende  Vielseitigkeit  im  Umgang  mit  Menschen
machte ihn zur Idealbesetzung auf diesem Posten: Sponsoren,
Donatoren  und  Förderer  des  Festivals  können  erzählen,  wie
„Xaver“ seinen bestrickenden Charme einsetzte, um an Ruhr,
Rhein und Wupper große Klavierkunst zu ermöglichen, aber auch
hoffnungsvollen  jungen  Pianisten  einen  Start  in  eine
internationale  Karriere  zu  ebnen.  Joseph  Moog  oder  Sergio
Tiempo,  die  am  25.  November  auf  dem  Programm  des  Essener
Benefizkonzerts  stehen,  sind  ebenso  Beispiele  wie  Fabian



Müller, der fünf Preise beim ARD Musikwettbewerb 2017 abräumte
und  –  inzwischen  Professor  an  der  Musikhochschule
Köln/Wuppertal  –  international  konzertiert.

Ohnesorg hat das Klavier-Festival zu dem gemacht, was es heute
ist: das wohl weltweit größte Pianistentreffen, ein Zentrum
großer, vielfältiger Klavierkunst. Ob er stolz darauf war?
Wenn ja, ließ er es sich nicht anmerken, rückte immer die
Künstler in den Mittelpunkt. Aber in seiner Stimme schwang der
Enthusiasmus mit, wenn er berichtete, wie er beim Festival
etwa George Antheils „Ballet Mecanique“ ermöglichte, wie viele
Uraufführungen von Philip Glass – zuletzt sein Klavierkonzert
– im Ruhrgebiet stattfanden, wie er immer wieder Pianisten
dazu  brachte,  beim  Klavier-Festival  exklusive  Programme  zu
präsentieren. Dass sein Herz besonders an der Musik von Franz
Schubert hing, hat er in seiner letzten Saison vor seinem
geplanten Abschied als Intendant zum 31.12.2023 immer wieder
in bewegenden Worten bekundet.

Erzähler mit leuchtenden Augen

Richtig  leuchtende  Augen  bekam  er  aber,  wenn  er  von  den
Education-Programmen des Klavier-Festivals berichten konnte.
Die Projekte für Kinder und Jugendliche, denen der Zugang zur
Musik nicht in die Wiege gelegt wurde, hielt er für eine
„moralische Pflicht“. Wichtig waren ihm dabei Nachhaltigkeit
und Qualität. Dafür holte er sich bewährte Mitarbeiter ins
Boot. „Glücklich bin ich, wenn ich in die Gesichter der Kinder
in Marxloh schaue, wie sie durch unsere ‚Piano School‘ das
Zuhören lernen oder bei Tanzprojekten stolz sind auf eigene
Erfolge“, sagte er in einem Interview.



Faszinierender  Erzähler:  Franz  Xaver  Ohnesorg  und
Bundestagspräsident  a.  D.  Norbert  Lammert  bei  der
Veranstaltung „Ein Gast. Eine Stunde“ am 23. Juni 2023
im Schauspielhaus Bochum. (Foto: Werner Häußner)

Das  Erzählen  lag  ihm.  Franz  Xaver  Ohnesorg  hatte  ein
unbestechliches Gedächtnis, wusste auf Anhieb, wer wann und wo
beim Klavier-Festival was gespielt hat. Als er im Juni 2023 an
einem Sonntagvormittag im Bochumer Schauspielhaus in der Reihe
„Ein Gast – eine Stunde“ auf der Bühne saß, sprudelte er vor
Erinnerungen, Anekdoten, Bonmots. Unterhielt man sich mit ihm
über  Musik,  zog  er  mühelos  große  Linien,  beleuchtete  wie
selbstverständlich  wichtige  Details.  Und  er  kannte
buchstäblich Gott und die Welt, unter den Pianisten sowieso,
aber auch unter Geigern, Cellisten, Bläsern und Dirigenten.



Spannend war aber auch, wer bei ihm durchs Raster fiel. Das
geschah meist durch beredtes Schweigen.

Perfektion im Dienste der Künstler

Franz  Xaver  Ohnesorg  (links)  bedankt  sich  bei  den
Künstlern des Galakonzerts des Klavier-Festivals Ruhr am
27.  Oktober  2023  in  der  Historischen  Stadthalle
Wuppertal.  (Foto:  Peter  Wieler)

Ohnesorg war ein Perfektionist, und was er von sich selbst
verlangte, erwartete er auch von seinen Mitarbeitern. Alles
musste stimmen, von Details des äußeren Rahmens der Konzerte
bis  zur  hingebungsvollen  Betreuung  der  Musiker.  Er  wollte
„Künstlern  helfen,  besonders  gut  zu  sein“  und  ihnen  das
Musizieren leicht machen, „von der Abholung vom Flughafen bis
zum idealen Saal.“ Sie sollten sich umsorgt fühlen. Große
Stars und junge Pianisten dankten es ihm durch ihre Treue. Ein
Lieblingsprojekt  in  seinen  letzten  Jahren  waren  die
„Lebenslinien“: In seinen Ansprachen und in den Programmen der
Konzerte  zählte  er  gerne  auf,  wie  oft  die  Künstler  beim
Klavier-Festival  aufgetreten  sind  und  wie  lange  die
Verbundenheit  schon  währt.



Diese  freundschaftlichen  Beziehungen  kamen  nicht  nur  der
Programmatik  des  Festivals  zugute,  sondern  eröffneten  dem
Publikum  die  Chance,  alle  Facetten  des  Könnens  berühmter
Pianisten  kennenzulernen,  die  Entwicklung  von
Künstlerpersönlichkeiten  mitzuverfolgen,  Legenden  der
Klaviermusik hautnah zu erleben, musikalische Aufbrüche und
junge Talente zu bestaunen. Und wer kann sich schon ans Revers
heften,  eine  Martha  Argerich  30  mal,  einen  Pierre-Laurent
Aimard gar 36 mal, einen Grigory Sokolov 25 mal zu Gast gehabt
zu haben?

Bei einer Pressekonferenz am 22. Mai 2022 stellte Franz
Xaver Ohnesorg Katrin Zagrosek, seine Nachfolgerin ab 1.
Januar 2024, vor. (Foto: Peter Wieler)

Zur Ruhe wollte er sich nicht setzen, der unermüdliche Franz
Xaver Ohnesorg. Sicher, er wünschte sich mehr Zeit für die
Familie und für Freunde, mehr Muße für Bücher und versäumte
Filme.  Ehrenamtlich  hatte  er  vor,  sich  um  das  Kölner



Kammerorchester zu kümmern, dessen Trägerverein er bereits als
Vorsitzender diente. Der plötzliche Tod hat einen grausamen
Strich durch diese Planung gemacht.

Franz  Xaver  Ohnesorgs  Memoiren  bleiben  ungeschrieben:  Sie
hätten mit Sicherheit viel Gewinn bei der Lektüre und manche
Erkenntnis bereitgehalten. Das letzte der drei Benefizkonzerte
– nach einer grandiosen Gala in Wuppertal und einem Fest für
Jazz-Freunde in Duisburg – wird nun am 25. November in Essen
zum Gedächtniskonzert für einen Menschen, dem nicht nur das
Ruhrgebiet unschätzbar viel verdankt, sondern der bei jedem,
der  die  Gunst  hatte,  ihm  zu  begegnen,  markante  Spuren
hinterlassen  hat.  Requiescat  in  pace,  lieber  FXO!

_________________________________

(Transparenzhinweis:  Der  Autor  ist  seit  2016  für  die
Pressearbeit  des  Klavier-Festivals  Ruhr  zuständig).

Gehen und Innehalten – Peter
Handkes „Ballade des letzten
Gastes“
geschrieben von Bernd Berke | 29. November 2023
Aus  gänzlicher  Fremde,  wieder  aus  einem  anderen  Erdteil
kommend, kehrt ein Mann namens Gregor – wie alljährlich zuvor
– für eine Woche heim. Taufpate des Sohnes seiner Schwester
soll er diesmal werden.
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Was gibt es noch am einst heimischen Ort, was und wen kennt er
noch? Nur noch Bruchstücke. Die frühere Dorflandschaft ist
längst  Teil  einer  gestaltlos  ausufernden  städtischen
Agglomeration.

Unterwegs  erhält  Gregor  die  Nachricht,  dass  sein  jüngerer
Bruder, ein Söldner, gestorben sei. Er verschweigt es seiner
Familie, erst kurz vor Gregors Abreise erfährt es wenigstens
die Schwester.

Überaus  sorgsam  und  skrupulös  registriert  der  Heimkehrende
jede Kleinigkeit, jeden Vorgang am Wegesrand. Mit Ungeduld
darf das jedenfalls nicht gelesen werden. Sonst müsste man das
Buch alsbald beiseite legen. Passender wär’s, man läse es –
verwegene Idee? – wie ein lernendes Kind, gleichsam mit dem
Zeigefinger die Zeilen nachfahrend.

Keine „fertige“ Erzählung

„Die Ballade des letzten Gastes“ von Peter Handke kommt nicht
als „fertige“ Erzählung daher, sondern ergeht sich in mühsamen
Wortfindungen voller Sprachzweifel. Kein Satz geht einfach so
dahin. Beispielzitat für viele: „In der Krone des einen (…)
Baums  jetzt  ein  Knacken,  nein,  ein  Knistern,  nein,  ein
Rascheln, nein, ein Rumoren, nein, ein Klopfen – Unsinn, ein
Geräusch,  für  das  es  kein  Wort  gab,  oder  mehrere,  viele,
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unendlich  viele…“  Selbstkorrekturen  ohne  Unterlass.  Nichts
steht  fest,  nichts  ist  gewiss.  Gar  vieles  steht  nur  in
Anführungszeichen.

Allerdings verwendet Handke – wie zum Trotz – erneut seine
bekräftigenden  Lieblings-Fügungen  wie  „jetzt  und  jetzt“,
„jetzt, und jetzt, und abermals jetzt“, „nicht und nicht“,
„nichts und wieder nichts“. Es klingt in der Häufung nach
Manier und Marotte, mag aber auch auf Dringlichkeit hindeuten.
Denn immerzu droht die allgemeine Katastrophe. Zitat: „Wir
Kippfiguren! Wir auf des Messers Schneide!“

„Her mit einer Diktatur…“

Zwischendurch  dann  jene,  für  Handke  gleichfalls  nicht
untypischen  Ausbrüche  solchen  Zuschnitts,  die  einen  ratlos
lassen, Rollenprosa hin oder her: „Nie wieder Kino. Schluß mit
den  Filmen  als  Zuschauerrechtsverletzungen.  Teil  der
Demokratie das Zeug? Nieder mit der Demokratie,  weg mit all
den Alles-geht-Demokratien (…) Her mit einer Diktatur, einer
neuen,  die  verbietet,  was  verboten  gehört.  Vita  nuova!“
Inwieweit wäre dies wörtlich zu nehmen? Von Peter Handke, dem
erklärten  Feind  jeglicher  Meinungen?  Doch  der  Autor  der
legendären „Publikumsbeschimpfung“ lässt Gregor im Laufe der
Erzählung beispielsweise auch noch den kleinen Täufling und
die Natur verfluchen.

Vor  allem  aber  zelebriert  Handke  das  Nichtgeschehen.  Er
beschwört Vorstellungen wie jene von der Einäugigkeit, noch
gesteigert mit dunkelster Brille – oder jene von ziellosen
Fahrten in nahezu leeren Straßenbahnen. Am Rande des Nicht-
Sehens,  des  Nicht-Begegnens.  Abkehr  von  Zumutungen  der
Mitwelt. Sodann aber der nächtliche Kauf unscheinbarer, ja
nichtiger Dinge, durch den Gregor sich unversehens geerdet und
zugehörig fühlt. Übliche Sinnstiftung im Kapitalismus? Nein,
nicht so profan. Zugleich wird ja der gewichtige Mythos vom
heimkehrenden Odysseus aufgerufen. Doch auch Zeilen aus einem
unbedarften Popsong („Sheila“ von Tommy Roe) oder Western-



Zitate fließen mit ein. Solche Jukebox-Anklänge kennt man von
Handke gleichfalls.

Erst im Wald, dann in den Gaststätten

Der mitunter umständliche, bisweilen seherische und weihevolle
Erzählduktus – oder: Fortgang – ist ein beständiger Wechsel
zwischen  „gehen,  gehen,  gehen“  (Zitat,  Seite  102)  und
Innehalten.  Daraus  ergibt  sich  eine  Chronik  des  Verirrens
(Odyssee) und einer schweifenden Sehnsucht, die insbesondere
in einem rätselhaft widersprüchlichen Wald-Erlebnis gipfelt.
Schließlich,  gegen  Ende  der  Heimkehr-Woche,  sucht  Gregor
allabendlich  irgendwelche  Gaststätten  auf,  in  denen  er
unbedingt stets der „letzte Gast“ sein will. Dort findet er so
etwas wie gutwillige Gemeinschaft vor, die ihn aber nicht
behelligt.

Das zweite von drei Kapiteln heißt denn auch „Die Ballade vom
letzten Gast“, das dritte (eine Art Essenz des Vorherigen)
„Die Ballade des letzten Gastes“. Nanu! Erst gegen Schluss
erfahren wir den Nachnamen der Hauptfigur: Gregor Werfer wird
er genannt. Nochmals nanu! Über derlei Feinheiten mag man sich
das  Hirn  zermartern  –  oder  lieber  die  wohl  wundersamste
Episode des Buches inhalieren, wie sie so vielleicht nur Peter
Handke beschreiben kann. Auf einem seiner einsamen Gänge in
einem  leeren  Stadion  pausierend,  sieht  Gregor  einem
selbstvergessen Fußball spielenden Mädchen zu – ein Inbild der
stillen  Zuversicht;  nicht  flüchtig,  sondern  auf  Dauer  und
Tragweite angelegt.

Peter Handke: „Die Ballade des letzten Gastes“. Suhrkamp, 185
Seiten, 24 Euro.



Violinspiel  wie  von  einem
anderen Stern: Eine Woche mit
der Geigerin Hilary Hahn im
Konzerthaus Dortmund
geschrieben von Anke Demirsoy | 29. November 2023

Hilary Hahn durfte als „Curating Artist“ ihr eigenes Festival
im Konzerthaus Dortmund gestalten. Eine Woche lang trat sie
dort  täglich  auf,  mit  wechselndem  Programm.  (Foto:  Petra
Coddington)

Sie ist zweifache Mutter, dreifache Grammy-Preisträgerin, 43
Jahre alt und fraglos eine der besten Geigerinnen unserer
Zeit.  Die  Amerikanerin  Hilary  Hahn  erreicht  in  ihrem
Violinspiel  eine  Perfektion  wie  von  einem  anderen  Stern.
Zugleich  ist  sie  das  Gegenteil  einer  hochglanzpolierten
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Künstlerin:  Sie  präsentiert  sich  nahbar  und  erstaunlich
ungeschminkt. So auch im Konzerthaus Dortmund, wo sie als
„Curating  artist“  ihr  eigenes  Festival  gestalten  durfte:
„Hilary Hahn & friends“.

Den  Freibrief,  den  das  Konzerthaus  ihr  für  diese  Woche
ausstellte, nimmt sie als Gelegenheit, um mit Freunden zu
musizieren  und  Neues  auszuprobieren.  Auch  eine  öffentliche
Meisterklasse ist Teil des Programms. Bezeichnend, dass sie
dafür  nicht  die  besten  Studierenden  der  umliegenden
Musikhochschulen  herausgepickt  hat,  sondern  ganz  normale
Geigenschülerinnen-  und  -schüler  aus  Dortmund  und  Umgebung
unterrichtet.

Der Weg ist das Ziel, sagt Hilary Hahn, und Wahrhaftigkeit
wichtiger als Makellosigkeit. Mit voller Absicht präsentiert
sie Stücke auf Instagram in unfertigem Zustand, zeigt sich
selbst beim Üben, manchmal unfrisiert oder gar im Schlafanzug.
Gerade Frauen sollten sich öfter trauen, weniger perfekt in
der  Öffentlichkeit  aufzutreten,  sagt  sie  beim  eröffnenden
Podiumsgespräch  mit  Konzerthaus-Intendant  Raphael  von
Hoensbroech – und erntet dafür spontanen Beifall.

Den  eigentlichen  Auftakt  gestaltet  sie  einen  Tag  später,
gemeinsam  mit  dem  hr-Sinfonieorchester  unter  Leitung  von
Andrés Orozco-Estrada. Tschaikowskys Violinkonzert wirkt unter
ihren Händen wie mit klarem Wasser gereinigt. Wie nebenbei
befreit Hilary Hahn das nahezu totgespielte Repertoirestück
von angeberischen Gebärden, von süßlicher Gefühlsseligkeit und
all den Schlieren des schlechten Geschmacks, mit denen man es
häufig  hört.  Bei  ihr  erhält  das  Werk  einen  tänzerisch-
biegsamen  Charakter,  grüßt  zu  Tschaikowskys  großen
Ballettmusiken  hinüber.

Ihr Violinton ist nie aufgedonnert, suhlt sich nie in der
Saite.  Er  bleibt  stets  fein,  kann  bestürzend  verletzlich
klingen,  aber  auch  durchdringend  kristallin.  Das  ist
keinesfalls  mädchenhaft,  denn  Hahn  ist  zugleich  eine



überragende  Virtuosin,  die  Höchstschwierigkeiten  mit  voller
Attacke  in  die  Saiten  meißelt.  Die  große  Solo-Kadenz  im
Kopfsatz  steht  exemplarisch  für  ihre  Deutung.  Statt  eine
Bravourshow  abzuziehen,  wandelt  sie  auf  dem  schmalen  Grat
zwischen Verlorenheit und Rebellion.

Hilary  Hahn  bedankt  sich  beim  hr-Sinfonieorchester.
(Foto: Petra Coddington)

Auf die Beifallsstürme antwortet Hilary Hahn mit zwei Solo-
Stücken von Bach. Das Andante aus der a-Moll-Sonate wird zu
einer Sternstunde: in dieser Ruhe, in dieser Reinheit, in
dieser Überlegenheit macht ihr das niemand nach.

Die seltene, aber klanglich reizvolle Kombination von Geige
und  Orgel  probiert  sie  gemeinsam  mit  Iveta  Apkalna  aus.
Grundpfeiler dieses Programms ist die berühmte Ciaconna aus
der d-Moll-Partita für Solovioline von Johann Johann Sebastian
Bach. Das Stück dreht sich um Tod und Auferstehung: Es besteht
aus freien Variationen über einem Thema in der Bass-Stimme,
das ununterbrochen wiederholt wird. Ein ständig um sich selbst
kreisender Gedanke, den Bach 32 Mal variiert. Hilary Hahn
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durchmisst  dieses  Planetensystem  zunächst  allein,  im
traumwandlerischen Gleitflug. Danach lässt Iveta Apkalna die
Majestät der mehr als 3565 Pfeifen der Konzerthausorgel aus
dem Hause Klais erstrahlen.

Er war der „Joker“ von Hilary Hahn: Abel Selaocoe und
das Bantu Ensemble. (Foto: Petra Coddington)

Wie  unerschrocken  Hilary  Hahn  über  den  Tellerrand  schaut,
zeigt das „Joker“-Konzert mit dem südafrikanischen Cellisten
Abel Selaocoe und dem Bantu Ensemble als Überraschungsgästen.
Sie wagt es, ein paar Töne zum Spiel dieser experimentell
angehauchten  Improvisationskünstler  beizutragen,  überlässt
ihnen schließlich aber doch die Bühne.

Was folgt, gleicht einer Klangreise nach Afrika. Abel Selaocoe
ist ein Künstler mit riesiger Bandbreite: Sprache, Gesang,
Cellospiel, Schnalz- und Zungenlaute gehen bei ihm nahtlos
ineinander über. Mit überbordender Energie animiert er das
Publikum zum Mitmachen, heizt die Temperatur im Saal so lange
an, bis alle stehen, tanzen, feiern. Schlagzeuger Dudù Kouaté
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zaubert  mit  afrikanischen  Instrumenten  die  schönsten
Stimmungen  in  den  Saal.

Mit  dem  Kaleidoscope  Chamber  Collective,  das  der  Londoner
Wigmore Hall eng verbunden ist, unternimmt Hilary Hahn einen
Streifzug durch die amerikanische Musik des 20. Jahrhunderts.
Der Abend wird vom Publikum zu Recht gefeiert: Zu erleben ist
spannende  Kammermusik  auf  allerhöchstem  Niveau.  Jennifer
Higdons  „Dark  Wood“  für  Fagott,  Violine,  Violoncello  und
Klavier  enthält  köstlich  groteske  Elemente.  Samuel  Barbers
Streichquartett op. 11, von dem fast alle nur den 2. Satz als
„Adagio  for  strings“  kennen,  erfährt  endlich  einmal  eine
Gesamtaufführung.  Aaron  Coplands  „Appalachian  spring“  Suite
gleicht einem faszinierenden Kaleidoskop: Farben und Formen
gruppieren sich immer neu, mit leuchtender Transparenz.

Das Kaleidoscope Chamber Collective und Hilary Hahn.
(Foto: Petra Coddington)

Auch vor Live-Elektronik scheut Hilary Hahn nicht zurück. In
Dortmund tritt sie als „Special Guest“ mit dem Cellisten Seth
Parker Woods auf, der sein multimediales, halb-biographisches
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Programm  „Difficult  Grace“  hier  in  einer  Variation
präsentiert.  Verschränkt  mit  einigen  Solostücken  von  Bach
kommt  hier  das  späte  20.  und  frühe  21.  Jahrhundert  zum
Klingen:  Werke  von  Coleridge-Taylor  Perkinson,  Giacinto
Scelsi, Nathalie Joachim, Monty Adkins, Conrad Beck, Carlos
Simon und Chinary Ung, natürlich auch das titelgebende Stück
von Fredrick Gifford, in dem der Cellist zugleich Erzähler,
Schauspieler und Sänger ist.

Zum Abschluss fegt ein Wirbelsturm aus Kolumbien durchs Haus.
Dirigent Andrés Orozco-Estrada, mit dem Hilary Hahn besonders
gerne  musiziert,  kehrt  mit  der  Jungen  Philharmonie  seines
Heimatlandes zurück, die Musikerinnen und Musiker zwischen 16
und 24 Jahren vereint. Gefördert von einer Stiftung, ist sie
nicht nur ein wichtiges Bildungs- und Sozialprojekt, sondern
ein künstlerisches Kollektiv, das durch Können und Kreativität
besticht.

Das Violinkonzert von Felix Mendelssohn Bartholdy, das unter
Hilary  Hahns  Händen  funkelt  und  blitzt,  kommt  ihrem
kristallinen Ton ganz besonders entgegen. Aber was die jungen
Kolumbianer in Igor Strawinskys Musik zum Ballett „Petruschka“
treiben,  ist  abenteuerlich.  Der  Handlung  des  Balletts
entsprechend, machen sie die Bühne zum Jahrmarkt: treten in
fröhlich lärmenden Gruppen auf, spielen die Szenen nach wie
Schauspieler, oft gleichzeitig musizierend.



Halbszenische Aufführung: Die Musikerinnen und Musiker
der  Jungen  Philharmonie  Kolumbiens  spielen  die
Ballettmusik „Petruschka“ mit Masken und agieren wie
Schauspieler. (Foto: Petra Coddington)

Es bekommt der Kunst bekanntlich nicht immer gut, wenn der
Konzertsaal zum Zirkus wird. Aber diese Performance ist von
Martin Buczko auf den Punkt genau durchchoreographiert. Sie
wird  musikalisch  und  darstellerisch  so  überzeugend
präsentiert,  dass  jede  Skepsis  dem  Hör-  und  Sehvergnügen
weicht.

Da werden Geiger zu Marionetten und Hornisten zu Hanswursten,
die sich den Trichter ihrer Instrumente auf den Kopf setzen,
als  seien  es  komische  Hüte.  Die  Posaunisten  heben  ihre
Instrumente  in  die  Höhe,  als  wollten  sie  Ausrufezeichen
setzen, und die Geiger schwenken ihre Bögen durch die Luft,
als wollten sie nach etwas angeln. Am Kontrafagottisten ist
glatt ein Pantomime verloren gegangen. Bunte Masken erheben
die farbenreiche Musik vollends zum Fest.

Nach dem Schlusston herrscht Partystimmung, auf der Bühne und
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abseits  davon.  Sie  setzt  sich  im  Foyer  fort:  Einige
Blechbläser und Schlagzeuger des Orchesters finden kein Ende,
feiern zu den Klängen und Rhythmen Kolumbiens weiter. Und
während einige noch an der Garderobe anstehen, tanzen andere
schon ausgelassen mit.

Vom Pasta-Rezept zur Bellini-
Oper und zurück
geschrieben von Bernd Berke | 29. November 2023

Im Entstehen begriffen: das erwähnte Pasta-Rezept mit
Penne Rigate. (Foto: BB)

Zufälle  gibt’s!  Beispielsweise  solche,  die  sich  zwischen
Kulinarik und Opernwelt begeben.

Der Reihe nach: Wir haben ein Rezept ausprobiert, es trägt den
Titel „Sizilianische Pasta mit Ricotta und Auberginen (alla
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Norma)“  und  soll  hier  selbstverständlich  auch  sogleich
verlinkt werden. Damit niemand sagen kann, er/sie sei um den
Genuss gebracht worden.

Ich  will  aber  auf  etwas  anderes  hinaus.  Warum  trägt  das
Gericht eigentlich die Zusatz-Bezeichnung „alla Norma“? Dazu
verzeichnet  Wikipedia  zwei  Erklärungsversuche.  Der  eine
besagt, ein sizilianischer Koch sei vor Zeiten so begeistert
gewesen, dass er die Pasta-Variation nach der Oper „Norma“ des
ruhmreichen  Komponisten  Vincenzo  Bellini  benannt  habe,  der
just in Catania (Sizilien) geboren wurde. Die zweite Version
klingt  weniger  leidenschaftlich,  sie  bezieht  sich  auf  den
Ausdruck „una vera norma“ („eine echte/wirkliche Norm“), der
die Beispielhaftigkeit allgemein feiert.

Zurück  zu  Bellini.  Seine  hochdramatische  Belcanto-Oper
umkreist jene gallische Druiden-Priesterin Norma und spielt
zur römischen Besatzungszeit, rund 50 Jahre vor Christus. (Wer
sich  nebenbei  an  Asterix  erinnert  fühlen  sollte,  kann
schwerlich  daran  gehindert  werden).  Norma  lässt  sich
jedenfalls – sozusagen gegen jede gesellschaftliche Norm – mit
dem römischen Prokonsul Pollione ein, also mit dem Feind ihres
Volkes. Die beiden haben sogar zwei Kinder miteinander, die
Norma  versteckt  hält.  Als  sich  Pollione  in  die  gallische
Novizin Adalgisa verliebt, nimmt eine tödliche Tragödie ihren
Lauf…

Ein  aufwühlender  Stoff,  fürwahr,  der  sich  in  Arien
sondergleichen ergießt. Auch und vor allem Maria Callas hat
damit Erfolge gefeiert. Und doch musste ich, der ich mit Opern
fremdele,  ziemlich  schmunzeln,  als  ich  las,  wer  die
Titelpartie bei der Uraufführung am 26. Dezember 1831 in der
Mailänder Scala gesungen hat. Ob Zufall oder Fügung: Der Weg
führt verbal zum eingangs erwähnten Rezept zurück, denn die
Dame hieß Giuditta Pasta.

Jaja, ich weiß, keine Scherze mit Namen. Nennt mich albern.
Ich kann es doch auch nicht ändern. Und damit Basta!
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Fleisch und Geist: Dortmunder
Festival  „Klangvokal“  geht
zurück  zu  den  Anfängen  der
Oper
geschrieben von Werner Häußner | 29. November 2023

„Vox Luminis“ im Reinoldihaus Dortmund beim Festival
„Klangvokal“. (Foto: Klangvokal)

Das  Festival  „Klangvokal“  in  Dortmund  pflegt  über  seinen
Schwerpunkt im Mai/Juni hinaus eine Serie von Konzerten über
das  ganze  Jahr  hinweg.  Letzter  Höhepunkt  war  eine
halbszenische  Aufführung  von  Emilio  de‘  Cavalieris
„Rappresentatione  di  Anima,  et  di  Corpo“.  Damit  geht  das
Musikfestival an den Anfang der Operngeschichte zurück.
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De‘Cavalieri,  ein  hochgebildetes  Multitalent,  schrieb  das
allegorische  Spiel  im  Jahr  1600  für  die  Bruderschaft  des
heiligen Filippo Neri in Rom. Jacopo Peri, der gemeinsam mit
seinem römischen Kollegen mit seiner „Euridice“ am Ursprung
der Oper steht, rühmt die „wundervolle Erfindungsgabe“ der
Musik. In Dortmund sorgte das Ensemble „Vox Luminis“ mit einem
vielfarbigen Instrumentarium nicht nur für beredte Rhythmen
und variablen Klang, sondern vor allem für Transparenz, damit
die  kontrapunktischen  Experimente,  die  sich  über  dem
Generalbass  erheben,  deutlich  zu  verfolgen  sind.

Cavalieris Spiel über den alten Gegensatz von Fleisch und
Geist ist eindeutig für eine szenische Aufführung gedacht,
denn  die  ersten  Ausgaben  enthalten  Bühnenanweisungen.  Kein
Oratorium also, sondern eine in Szenen gegossene theologische
Philosophie, geschrieben von Agostino Manni, einem Juristen,
Schriftsteller  und  Biographen  Filippo  Neris.  Die  flüchtige
Zeit – der Tenor Raffaele Giordani – äußert sich zuerst, dazu
schlägt die Harfe (Sarah Ridy) eine tiefe Saite an wie den
Glockenschlag einer Uhr. Der Theologe Anselm von Canterbury
und der große Augustinus lassen grüßen, wenn der Verstand nach
dem unstillbaren gierigen Verlangen fragt und eigentlich schon
die  Antwort  des  ganzen  geistlichen  Dramas  vorwegnimmt:  Zu
erstreben ist das höchste Gut, das jedes andere Gut in sich
einschließt – und das ist im christlichen Horizont des Stücks
die Gemeinschaft mit Gott, die alles Sehnen stillt. André
Peréz  Muíño  reflektiert  diese  existenziellen  Fragen  mit
präsentem, brillant gebildetem Tenor.

Aber zuvor haben Körper und Geist ihren Weg der Erkenntnis
zurückzulegen. Der führt über die Einsicht, dass Genuss den
brennenden Durst des Menschen nur verstärkt und die Seele in
sich selbst keine Befriedigung auf Dauer  erreichen kann.
Giordani und seine Seelen-Partnerin – Sophia Faltas mit dem in
der  „alten“  Musik  üblichen  flach-schneidenden,  vibratolosen
Ton  –  formulieren  diesen  Disput  sehr  wort-  und
bedeutungsorientiert.  Spannend  im  Sinne  einer  christlichen



Auffassung  ist,  dass  der  Körper  am  Ende  des  ersten  Aktes
keinem Dualismus das Wort redet, sondern gemeinsam mit der
Seele die Liebe, den Himmel, das ewige Leben und Gott, den
Herrn suchen will.

Heiterkeit und Harmonie des Paradieses

Die  Hindernisse,  die  es  zu  bewältigen  gilt,  formulieren
zunächst der Counter Jan Kullmann als „Piacere“ mit seinen
Begleitern Roberto Rilievi und Guglielmo Buonsanti in einem
rhythmisch ausgelassenem Terzett, das in polyphoner Wirrnis
endet.  Das  Vergnügen  kann  mit  seiner  irdischen  Genuss-
Botschaft nicht überzeugen. Geschliffenere Waffen zücken dann
die Welt und das irdische Leben (scharf und kokett: Estelle
Lefort), aber sie werden entlarvt und erweisen sich unter
ihrer Verkleidung als todesträchtig. Ein Schutzengel (nicht
ohne  Mühe:  Victoria  Cassano)  bestärkt  die  beiden  Wanderer
durch die Untiefen der Versuchung. Das lyrische Lamento des
Körpers („Non so s’è stato bene“) und die folgende Echo-Arie
der Seele sind Höhepunkte der Komposition de’Cavalieris.

Im  dritten  Akt  erweitert  sich  dann  der  Horizont:  Unter
kräftiger  Anteilnahme  des  „Guten  Rats“  (Massimo  Lombardi
bringt  eine  neue  Farbe  ins  Spiel,  könnte  aber  die  Stimme
sorgfältiger kontrollieren) zeugen auch die seligen und die
verdammten Seelen vom ewigen Tod und ewigem Leben (Zsuzsi Tóth
und Lóránt Najbauer), bevor in einem finalen „Fest“ der Chor
Heiterkeit und Harmonie des Paradieses besingen, wobei der
Tenor Olivier Berten und vor allem der Altus Korneel van Neste
wohlklingende,  technisch  befriedigende  Stimmen  erklingen
lassen.

Die  geschmückte  Erde  als  Abbild  des  Himmels  ist  das  in
kraftvollen  Farben  gemalte  musikalische  Schlussbild,  und
sicherlich  hat  Emilio  de‘  Cavalieri  nichts  gegen  die
Aufforderung an die „himmlischen Hierarchien“ gehabt, „neue
Melodien“  zu  machen.  „Vox  Luminis“  jedenfalls,  unter  der
diskreten Leitung des Bassisten Lionel Meunier hat mit seiner



beherzten  Spielweise,  seinem  farbigen  Instrumentarium,  auch
den durchaus unterhaltsamen Intermezzi und seiner Sensibilität
für das gesungene Wort einen brillanten Beitrag geleistet, ein
Stückchen Himmel auf dieser Erde erscheinen zu lassen.

Weiter geht’s am 10. November

Am Freitag, 10. November, setzt das Festival „Klangvokal“ die
Reihe seiner Konzerte fort: Im Reinoldihaus Dortmund gestalten
um 19.30 Uhr die Tenöre Emiliano Gonzalez Toro und Anders
Dahlin  zusammen  mit  dem  Ensemble  Gemelli  Vokalmusik  des
italienischen Frühbarock und machen dabei auch auf unbekannte
Komponisten  wie  Vincenzo  Calestani  oder  Francesco  Turini
aufmerksam. Das Naghash Ensemble folgt am Freitag, 1. Dezember
(19.30 Uhr) an gleicher Stelle mit Musik aus Armenien.

Tickets und Infos: www.klangvokal.de, Ticket-Hotline (01806)
57 00 70.    
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