
Auch  ohne  Bundesinstitut:
Essen  will  Maßstäbe  in  der
Fotokultur setzen
geschrieben von Bernd Berke | 27. Februar 2024

Sein Nachlass kommt nach Essen: Fotograf Michael Schmidt
(1945-2014), hier in seiner Ausstellung „Waffenruhe“ im
Essener Museum Folkwang, aufgenommen am 9. Februar 1988.
(© Marga Kingler/Fotoarchiv Ruhr Museum)

Essen als d i e deutsche Fotografie-Stadt? Nun ja, es ist
kompliziert.  Nach  politischem  Willen,  insbesondere  auf
Bundesebene, wird das noch zu gründende Deutsche Fotoinstitut
eben  nicht  in  der  Ruhrstadt,  sondern  in  Düsseldorf
angesiedelt.  Doch  just  heute  ging  man  in  Essen  an  die
Öffentlichkeit,  um  kundzutun,  dass  man  auch  so  gehörige
Pflöcke  einschlagen  kann:  Das  hochkarätige  Archiv  Michael
Schmidt,  Nachlass  eines  prägenden  Fotografen  des  20.
Jahrhunderts, kommt im Herbst aus Berlin dauerhaft in die
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Fotografische Sammlung des Museums Folkwang.

Da erhob sich im Verlauf der Pressekonferenz gar die Frage, ob
Düsseldorf  angesichts  solcher  Entwicklungen  vielleicht  nur
noch die zweite Geige spielen werde. Nun aber mal halb lang!
Folkwang-Museumschef  Peter  Gorschlüter  legt  jedenfalls  Wert
auf  die  Feststellung,  dass  die  Essener  mit  dem  künftigen
Bundesinstitut  und  anderen  fotografischen  Einrichtungen
einvernehmlich  kooperieren  wollen  –  und  das  in  guter
föderalistischer  Tradition.  Gorschlüter  gehört  zur
Gründungskommission des Deutschen Fotoinstituts und vertritt
von  daher  nicht  ausschließlich  Essener  Interessen,  sondern
nimmt eine übergeordnete Perspektive ein. Er mag sich nicht
einmal  andeutungsweise  zu  Äußerungen  über  den  vormaligen
Konkurrenten Düsseldorf verleiten lassen.

Neuer Verein bündelt kulturelle Anstrengungen

Essens Oberbürgermeister Thomas Kufen fasste es so: Die Stadt
habe  sich  „redlich  und  engagiert“  um  den  Standort  des
Fotoinstituts bemüht. In der nun einmal gefällten Entscheidung
für Düsseldorf sehe er keinen Fehlschlag. Überdies sei kaum
eine deutsche Region seit Erfindung der Fotografie gründlicher
ins  Bild  gesetzt  worden  als  das  Ruhrgebiet.  Man  könnte
anfügen: Das Revier ist ja auch nicht so furchtbar weit von
der NRW-Landeshauptstadt Düsseldorf entfernt.

Unterdessen hat sich in Essen ein Zusammenschluss gewichtiger
Institutionen  formiert,  der  hier  Anstrengungen  zur
fotografischen Kultur bündeln soll. Das Ruhr Museum auf Zeche
Zollverein  zählt  ebenso  zum  erlesenen  Kreis  wie  das
Historische Archiv Krupp, die Folkwang Universität der Künste
und eben das Museum Folkwang. Neuerdings (genauer: seit 31.
Januar) agieren sie zusammen als gemeinnütziger Verein mit
Sitz  im  markanten  SANAA-Gebäude  auf  dem  UNESCO-Welterbe
Zollverein. Auch dieses „Zentrum für Fotografie Essen“ ist ein
Statement.



Bedeutsamer Nachlass kommt von Berlin nach Essen

Vor diesem Hintergrund darf die bevorstehende Überführung des
Archivs Michael Schmidt als bedeutsames Signal gelten. Der
Fotograf, der von 1945 bis 2014 gelebt hat, hatte schon sehr
früh und fortan recht häufig Ausstellungen in Essen, wo er –
in der Tradition eines Otto Steinert – zeitweise auch eine
Lehrtätigkeit ausgeübt hat. Zentraler Ort seines bildnerischen
Schaffens war allerdings Berlin, wo in Kreuzberg nach und nach
ein  bestens  aufgearbeitetes  Archiv  seiner  Werke  entstanden
ist.  Folkwang-Direktor  Gorschlüter  über  den  wertvollen
Nachlass: „Wir übernehmen also keine Bananenkisten.“

Schon jetzt hat man im Depot eine spezielle Ebene vorbereitet,
auf der das Archiv Platz finden wird. Das Schmidt-Konvolut
kommt als Dauerleihgabe nach Essen – vorläufig bis zum 31.
Dezember 2039, sodann mit Verlängerungs-Option bis 2045, wenn
sich Michael Schmidts Geburtstag zum 100. Mal jährt. Auch
danach sind Vertrags-Verlängerungen möglich. Zur Bedeutung des
Werks nur diese Stichworte: Nach schwierigen Anfängen brachte
es  Michael  Schmidt  zu  einer  internationalen  Fotokunst-
Laufbahn, die bis hin zu einer großen Retrospektive im Museum
of  Modern  Art  (MoMa)  in  New  York  führte.  Zu  seinen
bekanntesten  Schülern  gehört  Andreas  Gursky.

Kein Ankauf, sondern großzügige Dauerleihgabe

Wie Peter Gorschlüter erläuterte, handelt es sich nicht um
einen Ankauf, sondern um eine großzügige Überlassung durch die
„Stiftung für Fotografie und Medienkunst mit Archiv Michael
Schmidt“, eine Einrichtung des finanzkräftigen Sparkassen- und
Giroverbandes. Mit der Übergabe ans Museum Folkwang gelangt
der Nachlass in öffentliche Obhut. Weitere Vergünstigung: Das
Copyright an den Fotografien geht für die Dauer der Leihgabe
ans Essener Museum über, kann also womöglich lukrativ genutzt
werden. Außerdem stellt die Stadt Essen in diesem und wohl
auch im nächsten Jahr je rund 250000 Euro bereit, um die
Übernahme zu begleiten.



Schmidts Nachlass umfasst u. a. 107 Ordner mit Negativen, etwa
2000  Prints  mit  Werkcharakter  sowie  rund  20000  Kontakt-,
Arbeits-  und  Testabzüge.  Hinzu  kommen  umfangreiche
Fachbibliotheken. Künftig wird all das für Forschungsarbeiten
an der Folkwang Universität der Künste zur Verfügung stehen.
Gut denkbar, dass der Bestand eine Art Magnetwirkung ausüben
und weitere Sammlungen nach sich ziehen wird.

Auf den Spuren des Unnahbaren
–  Karl  Ove  Knausgard  über
Anselm Kiefer
geschrieben von Frank Dietschreit | 27. Februar 2024
Mit seinem sechsbändigen autobiografischen Roman-Projekt „Mein
Kampf“  wurde  Karl  Ove  Knausgard  zu  einem  der  wichtigsten
Schriftsteller der Gegenwart. Der norwegische Autor hat wohl
kaum je eine Zeile geschrieben, die nicht auf seinen eigenen
Erlebnissen  und  Erfahrungen  beruht  und  ein  Spiegel  seiner
Gedanken und Wünsche ist.
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Als er in London eine Retrospektive mit Werken von Anselm
Kiefer besucht, ist er erschüttert und zugleich fasziniert.
Wie  kann  es  sein,  fragt  sich  Knausgard,  dass  Bilder  von
blutbefleckten Schneelandschaften, dunklen Wäldern und leeren
Äckern, bedeckt mit Stroh und Asche, von Blei übergossen, mit
krakeligen  Schriftzeichen  versehen,  Bilder,  in  denen  keine
Menschen vorkommen, „trotzdem randvoll mit dem Menschlichem
aufgeladen“ sind? Wo kommen all die verstörenden Werke her,
die einem das Gefühl geben, „die Existenz an sich zu sehen“?
Was treibt den Künstler an, wo ist „Kiefer in seiner Kunst?“

Fünf Jahre lang auf der Suche

Fünf Jahre wird Knausgard versuchen, dem Rätsel auf die Spur
zu  kommen,  sich  dem  Unnahbaren  zu  nähern  und  einen
Zusammenhang zwischen Leben und Werk zu suchen. Von 2015 bis
2020 wird Knausgard den Künstler immer wieder interviewen, mit
ihm durch seine gigantischen Ateliers in Paris und Barjac
schlendern, ihm beim Erschaffen seiner Werke beobachten, ihn
bei Vernissagen treffen, bei seinen Vorträgen im Saal sitzen,
er wird seine früheren akademischen Lehrer befragen und mit
Kiefer  die  Orte  der  Kindheit  aufsuchen.  Fünf  Jahre  wird
Knausgard brauchen, bis er endlich eine Form findet für seinen
Artikel,  der  im  „New  York  Times  Magazine“  erscheinen  und
Grundlage des Buches wird, das Titel „Der Fluss und der Wald“
trägt.

Kiefer  ist  nicht  nur  in  einer  von  Wäldern  und  Flüssen
geprägten Landschaft rund um Donaueschingen aufgewachsen, in
einem  Land,  das  alles  daran  setzte,  die  verbrecherische
Vergangenheit in Schweigen zu hüllen. Dass Kiefer mit einer
Kunst-Provokation bekannt wurde, als er in den einst von Nazi-
Truppen  besetzten  Gebieten  den  Hitler-Gruß  zeigte  und  die
verdrängte  Vergangenheit  in  einer  umstrittenen  Performance
heraufbeschwor, war vielen unbequem. Dass in seinen Werken der
Wald für das Unbewegliche und Geheimnisvolle, der Fluss für
das Veränderliche und Grenzenlose steht, könnte, muss aber
nicht sein.



Mit dem Fahrrad durch Kunst-Lagerhallen

Was legt der Künstler, der mit dem Rad durch seine Kunst-
Lagerhallen von einem angefangenen Bild zum anderen radelt,
der in seinen mit Fundstücken vollgestopften Ateliers wohnt
und die Orte seiner Kunst selbst zu Kunstwerken macht, von
sich und seinem Leben in die Kunst hinein? Was verraten die
Wälder und Wiesen seiner Kindheit oder die Tatsache, dass der
kleine Anselm jahrelang bei seiner Großmutter und nicht bei
seinen  Eltern  wohnte,  über  sein  Werk,  in  dem  die  Grenze
zwischen Kunst und Wirklichkeit aufgehoben ist?

Nach vielen Begegnungen und Gesprächen meint Knausgard, dass
Kiefers Kunst außerhalb dessen ist, was er sagt und denkt: Sie
ist  „der  Ort,  in  den  er  hineingeht,  wenn  er  Schicht  auf
Schicht  aus  Farbe,  Blei,  Stroh,  Asche  auf  die  Leinwand
aufträgt. Ein Ort, der in ihm und außerhalb von ihm ist. Ein
Ort, an dem Mythologie, Geschichte, Religion, Literatur, Dinge
und Landschaften zusammengeführt werden, und der Sinn, der
dabei  entsteht,  ist  unendlich,  denn  er  wird  von  jedem
Einzelnen  und  jeder  Einzelnen  aktiviert,  der  und  die  ihn
sieht.“

Karl  Ove  Knausgard:  „Der  Wald  und  der  Fluss.  Über  Anselm
Kiefer und seine Kunst.“ Aus dem Norwegischen von Paul Berf.
Luchterhand, München 2023, 186 S., 25 Euro.

„Mut  zu  einem  ganz  neuen
Anfang“  –  David  Grossmans
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Plädoyer für Frieden im Nahen
Osten
geschrieben von Frank Dietschreit | 27. Februar 2024
Wenige Tage nach dem 7. Oktober 2023, als Terroristen die
Grenze zu Israel überwanden, ein Massaker an Juden verübten
und zahlreiche Geiseln nach Gaza verschleppten, schwankt David
Grossman zwischen Entsetzen und Ohnmacht. Seit Jahren hatte
der israelische Autor sich gegen die Besatzung ausgesprochen,
Frieden und eine Zweistaaten-Lösung angemahnt.

„Was jetzt geschieht“, schreibt er, sei ein „Alptraum“ und
zeige „den Preis, den Israelis zu zahlen haben, weil sie sich
jahrelang von korrupten Politikern verführen ließen“, die „das
Justizwesen,  das  Erziehungswesen  wie  auch  die  Armee
unterhöhlten  und  bereit  waren,  uns  alle  existenziellen
Gefahren  auszusetzen,  um  den  Ministerpräsidenten  vor  einer
Gefängnisstrafe zu bewahren.“

Doch  bei  aller  „Wut  auf  Netanjahu,  seine  Leute  und  sein
Vorgehen“  dürfe  man  sich  „keiner  Täuschung  hingeben:  Die
Gräueltaten dieser Tage sind nicht Israel zuzuschreiben. Sie
gehen  aufs  Konto  der  Hamas.  Wohl  ist  die  Besatzung  ein
Verbrechen,  aber  Hunderte  von  Zivilisten  zu  überwältigen,
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Kinder,  Eltern,  Alte  und  Kranke,  und  dann  von  einem  zum
anderen zu gehen und sie kaltblütig zu erschießen – das ist
ein noch viel schwereres Verbrechen.

Die furchtbare Hierarchie des Bösen

Auch im Bösen gibt es eine Hierarchie. „Wenn man die Hamas-
Terroristen auf Motorrädern sieht, wie sie junge Leute, von
denen einige noch ahnungslos tanzen, einkreisen, um sie dann
unter Jubelgeschrei wie Wild zu jagen und zu erlegen – ob man
sie Bestien nennen sollte, weiß ich nicht, ihr menschliches
Antlitz aber haben sie zweifelsohne verloren.“ Israel, das
weiß er sofort, wird den Terror mit Krieg beantworten, und er
vermutet: „Das Land wird nach dem Krieg sehr viel rechter,
militanter und auch rassistischer sein“. Ängstlich fragt er:
„Ist  die  winzige  Chance  auf  einen  wahren  Dialog,  auf  ein
irgendwie  geartetes  Abfinden  mit  der  Existenz  des  jeweils
anderen Volks nun für einige Jahre auf Eis gelegt worden, oder
ist  diese  Aussicht  womöglich  auf  ewig  eingefroren?“  Dabei
müsse doch jedem, der die Spirale der Gewalt durchbrechen
will, klar sein: „Frieden ist die einzig Option.“

Was  Grossman  eine  Woche  nach  dem  „Schwarzen  Schabbat“
formulierte, ist jetzt in einem Band mit Aufsätzen und Reden
nachzulesen. Schon am 16. November 2023 fordert er in einer
„Trauerrede für die Terroropfer“, den Hass zu überwinden und
den „Mut zu einem ganz neuen Anfang“ aufzubringen.

Wie kann das denn funktionieren?

Grossman bleibt seiner Rolle als Friedensstifter treu. Bereits
auf  der  „Münchner  Sicherheitskonferenz“  von  2017  wies  er
darauf  hin,  dass  der  unablässige  blutige  Konflikt  die
Beteiligten  „dermaßen  deformiert,  dass  sie  ihren  eigenen
existenziellen  Interessen  zuwiderhandeln.“  Die  Politiker
flehte er an: „Ich bitte Sie, alles zu tun, was in Ihren
Kräften steht, um die beiden Seiten zusammenzubringen und den
Dialog  zu  erneuern,  dem  beide  schon  seit  Jahren  mit  der



seltsamen Logik der Selbstzerstörung aus dem Weg gehen.“

Doch niemand mochte Grossman folgen. Dass seine Appelle nicht
unumstritten  sind,  zeigt  eine  „Korrespondenz“  zwischen  dem
deutsch-iranischen  Schriftsteller  Navid  Kermani  und  dem
israelisch-deutschen Soziologen Natan Sznaider: Auf Kermanis
Plädoyer  für  einen  Frieden  durch  eine  Zweistaaten-Lösung
entgegnet Sznaider: „Wie kann denn so ein Palästina innerhalb
von Gaza und Westbank funktionieren? Wie sollen sie denn in
einem  solchen  Staatsgebilde  leben?  Da  muss  ja  fast  schon
automatisch das Begehren bei den Palästinensern frei werden,
dann doch lieber alles haben zu wollen. Ich sehe im Moment
jenseits des Krieges keine Lösung und glaube nicht mehr an die
Kompromissbereitschaft  der  anderen  Seite.  Der  Terror  wird
weitergehen  und  somit  auch  die  Reaktion  auf  den  Terror.“
Bittere Aussichten.

David Grossman: „Frieden ist die einzige Option.“ Aus dem
Hebräischen von Anne Birkenbauer und Helene Seidler. Hanser,
63 Seiten. 10 Euro.

Navid  Kermani/Natan  Sznaider:  „Israel.  Eine  Korrespondenz“.
Hanser, 64 Seiten, 10 Euro.
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Seelische  Zerstörung:  Floris
Vissers  penetrantes
Bildertheater  für  Mozarts
„Idomeneo“ in Köln
geschrieben von Werner Häußner | 27. Februar 2024

In  der  Gummizelle:  Kathrin  Zukowski  (Ilia),
Kinderstatist,  Anna  Lucia  Richter  (Idamante),  Peter
Bermes (Idomeneo). (Foto: Sandra Then)

Der  alte  Mann  entkommt  seiner  Zelle  nicht.  Auf  weiße
gepolsterte Wände zeichnet er mit nervösem Strich immer wieder
das gleiche Männchen, mit einem Dreizack in der Hand. Beim
Familienbesuch  rastet  er  aus,  muss  mit  einer  Spritze
ruhiggestellt  werden.
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Floris Visser führt während der Ouvertüre von Wolfgang Amadeus
Mozarts „Idomeneo“ die Titelfigur als einen Gezeichneten ein.
Kein  herkömmliches  Regietheater-Irrenhaus-Setting:  Denn  die
Zelle  weitet  sich,  eröffnet  einen  Hintergrund  in
hyperrealistischem Licht, mit dem James Farncombe die felsige
Strandlandschaft  der  Bühne  Jan  Philipp  Schlößmanns  in
überzeichnet scharfe Konturen taucht. Der Naturalismus eines
„Schauplatzes“ wird so ausgehebelt; der alte Mann, unschwer
als Idomeneo zu identifizieren, beginnt durch seine innere
Landschaft zu irren.

Mit  seiner  Inszenierung  an  der  Oper  Köln  im  Staatenhaus
versucht Visser, diese Seelenwelt eines Menschen mit einer
posttraumatischen  Belastungsstörung  einzuholen  –  einer
psychischen  Verwundung,  die  in  Flashbacks  Erlebnisse  der
eigenen  Ohnmacht  und  Hilflosigkeit  so  intensiv  zurückholen
kann, dass die betroffene Person die Erfahrung wieder und
wieder mit der gleichen emotionalen Intensität durchleidet und
sogar unfähig sein kann, sie als Erinnerung zu identifizieren.
So flutet Visser die Bühne mit heterogenen Bildern und Szenen,
in denen Idomeneo doppelt präsent ist – als Uniform tragender
Soldat Bestandteil des Geschehens; als Greis im Nachthemd ein
stummer, staunender oder leidender Beobachter. Er steht im
wahrsten Sinn des Wortes „neben sich“, wenn er sogar einmal
den gemarterten Feldherrn Idomeneo in den Arm nimmt.

Unablässiger Aktivismus

Drei  Stunden  dichte,  in  kaum  einem  Moment  ihre  Tiefe  und
Komplexität  verlassende  Musik  hat  Visser  szenisch  zu
bewältigen. Er setzt den langen Rezitativen einen unablässigen
Aktivismus entgegen. Auch die Arien erlauben keine Ruhepunkte.
Im Sinne des Konzepts ist das folgerichtig, denn ein Flashback
kennt kein Innehalten und Reflektieren. Aber der Zuschauer,
der nach dem Zeichenhaften der Aktionen sucht, wird von der
Dynamik  der  szenischen  Unermüdlichkeit  zugeschüttet.
Irgendwann stumpfen die visuellen Ausrufezeichen ab. Aber –
das muss Visser zugestanden werden: Die penetrante Qual, die



im Wiederholen traumatisierender Momente liegt, spiegelt sich
in dieser Tretmühle der Zeichen wider.

Der  Fluch  der  Gewalt  gebiert  das  Trauma:  Daniel
Calladine  personifiziert  es  in  Floris  Vissers
„Idomeneo“-Inszenierung in Köln. (Foto: Sandra Then)

Visser  verwendet  Bilder  aus  den  Kriegen  der  Gegenwart:
Leichensäcke  am  Strand,  Menschen,  die  Tote  identifizieren
müssen, das ertrunken angespülte geflüchtete Kind Alan Kurdi,
die Anzüge von Abu Ghraib in Orange, Opfer mit verhüllten
Köpfen, eine Trauerfeier an sandigem Gestade. Er verbindet
diese Kriegs- und Gewaltchiffren mit Hinweisen auf den antiken
Mythos: Eine schwarze Gestalt, „das Trauma“ (Daniel Calladine)
geistert mit einem Beil durch die Szenerie, das auf den Tod
Agamemnons und den Fluch der Atriden hindeutet. Anderes wirkt
überzogen, etwa eine Szene, in der Idomeneo offenbar in den
trojanischen Krieg abberufen wird, als er gerade mit seinem
Kind  Idamante  am  Strand  ein  Badetuch  ausgebreitet  hat.
Deplatziert auch die griechische Fahne, neben der am Ende
einträchtig eine türkische flattert. Solche allzu expliziten



Verweise stören den psychologischen Gedankengang durch weit
hergeholte politische Konkretion.

Zweifel am Sieg der Liebe

Wenn im Finale „die Stimme“ (Lucas Singer) – und, wohlgemerkt,
nicht  Neptun  oder  ein  anderer  der  Götter  –  die  Lösung
verkündet, spricht der alte Idomeneo (Peter Bermes) tonlos auf
der Bühne mit. Ein Funke Hoffnung? Ob aber wirklich die Liebe
über  alles  siegt,  zweifelt  Vissers  Schlussbild  leise  an:
Sinnierend  liest  Ilia,  die  trojanischen  Prinzessin,  die
eigentlich die „natürliche“ Feindin der Griechen sein müsste,
ein  Holzpferd  ihres  Kindes  auf  –  ein  Verweis  auf  das
trojanische  Pferd  und  die  eigene,  nach  Vergeltung  rufende
Wunde?

Auch  im  Orchestergraben  gelingt  es  nicht  durchgehend,  die
Spannung zu halten. Bei aller Wertschätzung dieses genialen
Wurfs eines 25-Jährigen neigt man dazu, die eine oder andere
Kürzung in den Rezitativen als sinnvoll zu erachten. Rubén
Dubrovsky  verführt  das  Gürzenich  Orchester  schon  in  der
Ouvertüre  zu  feinsinnig  detailreichem  Spiel.  Er  fasst  den
Klang mit scharfer Kontur, lässt luftige Bläserakzente setzen,
hebt generell hervor, mit wie unermüdlicher Kreativität Mozart
die Fallen gleichförmiger Wiederholungen, stereotyper Harmonie
oder  schematischer  Instrumentation  umgeht.  Anderes,  so  das
berühmte Quartett des dritten Akts, bleibt seltsam blass. Aber
das Gürzenich Orchester spielt in der ganzen langen Zeit hoch
konzentriert und verströmt elegant ausgewogenen Mozartklang.

Insgesamt eine gediegene Besetzung

Intendant  Hein  Mulders  hat  für  diesen  ambitionierten
„Idomeneo“  eine  insgesamt  gediegene  Besetzung  verpflichten
können:  Sebastian  Kohlhepp  ist  ein  anfangs  etwas  kehlig
intonierender, sich zunehmend frei singender Idomeneo, der in
den Koloraturen seiner Arie „Fuor del mar“ alle inneren Qualen
freilegt, da er die Bedrohung durch Neptun im fürchterlichen



Meer seines Herzens weiter spürt.

Kohlhepp ist in den dramatischen Momenten ebenso sicher wie in
dieser expressiven Beweglichkeit, die weniger auf technischen
Glanz als auf den existenziell aufgewühlten Ausdruck achtet.
Auch  als  Darsteller  steigert  er  sich  mit  beinah
stummfilmhafter Intensität in die Rolle eines Menschen, dessen
furchtbarstes Schicksal ist, sich selbst nicht entkommen zu
können. Floris Vissers Vorzeigetheater lässt ihn dabei keinen
Moment allein. In der Arie „Vedrommi intorno“ erweitert er den
Schauder  vor  dem  bald  zu  vergießenden  Blut:  Eine  nackter
blutiger Junge erinnert Idomeneo wohl auch an die Opfer, die
der  Krieg  um  Troja  gekostet  hat.  Die  Orchesterbegleitung
dieser Arie gehört übrigens zu den Höhepunkten des Abends.

Aus der Stimme gestaltete Musik

Anna Lucia Richter als Idamante. (Foto: Sandra Then)

Eine nahezu ideale Besetzung ist Anna Lucia Richter in der
Rolle  des  Idamante:  eine  sanft  geführter,  ausgeglichener,
leuchtender Mezzo, der den edlen, empfindsamen Charakter des



jungen  Prinzen  in  purem  Wohllaut  repräsentiert,  ohne  die
entspannte  Tonbildung  aufgesetzten  expressiven  Gesten  zu
opfern. Gestaltung aus der Musik und aus dem Material der
Stimme: Hier wird’s zur beglückenden Realität.

Auch Kathrin Zukowski punktet als Ilia mit kultiviertem Singen
und einem zarten, gepflegten Timbre. Sie neigt allerdings zu
flachen, manchmal dünn-ungestützten Tönen, die sie nicht nötig
hat,  um  die  lyrische  Grundierung  etwa  von  „Zeffiretti
lusinghieri“  –  einem  vokalen  Paradestück  der  Oper  –  zu
sichern.  Mit  einer  abgesicherten  Stütze  im  Körper  könnte
Zukowski  auch  die  ausdrucksvolle  Deklamation  in  den
Rezitativen  technisch  perfektionieren.

Ana  Maria  Labin  stellt  sich  mutig  und  erfolgreich  der
Herausforderung, die „Furien der grausamen Unterwelt“ – bei
Visser treten sie natürlich leibhaftig auf – in schneidender
Dramatik  zu  beschwören  und  die  bizarren  Ausbrüche  ihres
wütenden Abgangs am Ende zu erfassen. Aber in ihrer Liebesarie
im zweiten Akt zeigt sie auch ihre andere Seite, die einer
zärtlich  fühlenden  Frau,  die  sich  trügerischen  Hoffnungen
hingibt und daher umso herber enttäuscht wird. Anicio Zorzi
Giustiniani darf sich als Arbace mit ausgeprägtem, manchmal zu
grell  nach  vorne  gedrängtem  Ton  ebenfalls  in  zwei  Arien
zeigen;  John  Heuzenroeder  ist  ein  würdig  gefasster
Oberpriester.

Der  Chor  der  Oper  Köln  (Rustam  Samedov)  ist  eines  großen
Kompliments  würdig  für  die  wie  selbstverständlich  wirkende
Integration  in  die  szenische  wie  musikalische  Seite  der
Aufführung.  Floris  Vissers  Bildertheater  ist  durchaus  eine
Zumutung; wer sie als bloß illustrativ wahrnimmt, wird des
Abends  irgendwann  einmal  überdrüssig.  Wer  sie  als  Spiegel
einer  seelischen  Zerstörung  akzeptiert,  wird  in  ihrer
Penetranz die unheilvollen psychischen Abläufe erkennen, die –
über den Kriegsheimkehrer Idomeneo hinaus – heute Tausende von
Menschen innerlich überfluten.



Weitere Vorstellungen: 25., 28. Februar, 2., 8., 10., 13.
März. Info: https://www.oper.koeln/de/programm/idomeneo/6687

„Vergnügen  und  Verlust“  –
Ruhrfestspiele  präsentieren
Programm 2024
geschrieben von Rolf Pfeiffer | 27. Februar 2024

Stefanie Reinsperger in der Titelrolle von Thomas Bernhards
„Der  Theatermacher“  (Foto:  Matthias  Horn/Ruhrfestspiele
Recklinghausen)

Nun ist es da, das Programm der diesjährigen Ruhrfestspiele.
„Vergnügen und Verlust“ ist es überschrieben, und in diesem
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Titel,  so  Intendant  Olaf  Kröck,  spiegele  sich  das
weltpolitische Übel unserer Zeit ebenso wie die Notwendigkeit,
es mit den Mitteln des Spiels, des Schauspiels, des Theaters
samt all seinen Facetten mithin anzugehen.

Die  Autorin  und  Übersetzerin  Esther  Kinsky  wird  die
Eröffnungsrede halten, „in ihren Texten“, wir zitieren den
Pressetext, „hat sie sich der Erkundung und Überwindung der
Fremde als existentielle, menschliche Erfahrung verschrieben.“

Akrobatisch, atemberaubend

Vielfalt der Menschen und Ethnien, der Stilmittel und des
künstlerischen Ausdrucks prägen das Programm vor allem in den
Bereichen, die mit wenig oder ganz ohne Sprache auskommen –
Tanz, Musik, Zirkus. Vor allem Zirkus ist im diesjährigen
Programm prominent positioniert. Mit Zirkus, im Booklet als
„Neuer Zirkus“ tituliert, wird das Festival am 3. Mai, einem
Freitag, starten. „The Pulse“ heißt das akrobatische, äußerst
personalintensive Stück von „Gravity & Other Myths“, in dem 24
sportliche  Menschenleiber  nach  dem  Prinzip  der  Pyramide
gleichsam lebendige Bühnengebilde formen, die, kaum daß sie
entstanden sind, sich schon wieder auflösen und zu Neuem sich
vereinen. Für den Soundtrack sorgt bei diesen artistischen
Darbietungen  der  (langer  Titel!)  „Frauenkonzertchor  der
Chorakademie am Konzerthaus Dortmund e.V.“. Sprachkenntnisse
sind für das Verständnis des Ganzen, wie das Programmheft
ausdrücklich vermerkt, nicht erforderlich.



Wolfram  Koch  als  König  Lear
(Foto:  Armin
Smailovic/Ruhrfestspiele
Recklinghausen)

Pommestüte

Wenn  es  sich  nicht  um  eine  Ausstellung  in  der  Kunsthalle
Recklinghausen handelte, hätte man gewiß Probleme, den Dänen
Sören Aagaard kategorisch zu verorten, der auch schon mal als
überdimensionierte Pommestüte durch Berliner Freibäder tobte.
„Performance“, „Aktion“ usw. würde ebenso passen wie „Kunst“.
Essen und Kunst sind sein Thema. Jedenfalls verfestigt sich
bei der Lektüre des Programms der Eindruck, daß hier, bei den
überwiegend  kleinen,  eher  spracharmen  und  meistens  auch
lustigen Produktionen ein Maß an Originalität zu finden ist,
das anderen Programmelementen eher abgeht. So weit man das
vergleichen kann.



Bewährte Produktionen

Beim  Schauspiel  gibt  es  fraglos  noch  Luft  nach  oben.  Die
prominentesten Produktionen in der Abteilung Schauspiel laufen
bereits  seit  längerer  Zeit  an  anderen  Häusern  –  „Der
Theatermacher“  von  Thomas  Bernhard  mit  der  Dortmunder
„Tatort“-Kommissarin  Stefanie  Reinsperger  in  der  Titelrolle
beim  Berliner  Ensemble,  „König  Lear“  mit  Wolfram  Koch  im
Hamburger  Thalia-Theater,  nicht  ganz  wahllos  herausgepickt.
Recklinghäuser Premieren wären besser; aber natürlich ist es
von Vorteil, hoch gelobte Produktionen wie diese nun zu Hause
sehen zu können – falls man Karten kriegt.

Late Night Hamlet: Ein Solo
für  Charly  Hübner.  (Foto:
Peter  Hartwig/Ruhrfestspiele
Recklinghausen)

Eine Uraufführung, immerhin



Immerhin  ist  nicht  alles  nur  eingekaufte  Spielplanware.
Zusammen mit dem Deutschen Schauspielhaus Hamburg haben die
Ruhrfestspiele in diesem Jahr eine Eigenproduktion auf die
Schiene  gestellt,  die  am  24.  Mai  in  Recklinghausen  ihre
Uraufführung erleben wird: „Late Night Hamlet“, ein Solo mit
Charly Hübner in der Regie von Kieran Joel. Wir erleben Hamlet
als einen Geworfenen in der Jetztzeit, gefordert, überfordert,
wie es sich für tragische Figuren gehört. Doch wird auch ein
„kurzweiliges Vergnügen“ versprochen, gerade so, wie es das
diesjährige Festivalmotto postuliert. Na, schau’n mer mal. Mit
Charly Hübner in der Titelrolle müßte es eigentlich klappen.

Gesellschaftskritisch

Der Theaterarbeit von Kollektiven sind in etwa wohl Stücke wie
„Hier  spricht  die  Polizei“  („werkgruppe  2“  und  Schauspiel
Hannover)  oder  „DIBBUK  –  zwischen  (zwei)  Welten“  („KULA
Compagnie  in  Kooperation  mit  den  Ruhrfestspielen  und
„dasvinzenz“  München)  zuzuordnen,  Arbeiten  mit  dezidiert
gesellschaftskritischem Bezug. Bei KULA arbeiten Künstler aus
Israel,  Afghanistan,  Iran,  Rußland,  Deutschland,  Frankreich
und Italien zusammen, was eigentlich nichts Besonderes sein
sollte und heutzutage leider schon ein brisantes Politikum
ist.

Viele alte Bekannte

Bekannte Namen gibt es wie immer bei den Lesungen: Corinna
Harfouch, Devid Striesow, Katharina Thalbach, Lars Eidinger,
Peter Lohmeyer und viele mehr. Literaturkritiker Denis Scheck
wird  mit  der  Autorin  Terézia  Mora  und  dem
Literaturnobelpreisträger Abdulrazak Gurnah plaudern, Angela
Winkler  wird  in  der  Musikabteilung  zusammen  mit  dem
„delian:quartett“  Shakespeare  musikalisch-literarisch
begegnen.  Vier  Tage  lang  gibt  es  zudem  ein  „Festival  im
Festival“:  „Resonanzen  –  Schwarzes  Interntionales
Literaturfestival“.  Die  Eröffnungsrede  hält  Booker-
Preisträgerin  Bernardine  Evaristo.



Der DGB will diskutieren

Die Neue Phlharmonie Westfalen bringt Mahlers Siebte zu Gehör,
Konzerte, unter anderem von „SLIXS“ und „Flautando Köln“, gibt
es auch in der Christuskiche, im Festspielzelt und in der
Sparkasse Vest. Last but not least macht der DGB Programm.
„Europa mit uns – Partei ergreifen!“ und „Reden mit…“ heißen
die Veranstaltungen in der Abteilung Dialog, die noch einmal
deutlich machen, daß die Ruhrfestspiele sich eben durchaus als
politisches Festival begreifen. Zum Publikums-Talk haben sich
unter  anderem  Charly  Hübner,  „werkgruppe  2“  und  das
künstlerische  Team  von  „DIBBUK“  angemeldet.

Die Spielzeitübersicht im Programmbuch fehlt

Wer mehr wissen will, muß das Programmheft lesen oder sich im
Netz schlaumachen. A propos Programm: Da hat es Olaf Kröck und
seinem Team, wohl auch aus Kostengründen, wie leise angedeutet
wurde, gefallen, die traditionsreiche Spielzeitübersicht von
den  hinteren  Seiten  des  Programmheftes  zu  verbannen.  Nun
finden  sich  die  Termine  in  tabellarischer  Form  auf  einem
separaten  Leporello,  „Der  Festspielkalender  2024“  geheißen,
den  man  zwar  nicht  mißlungen  nennen  kann,  dem  aber  die
Übersichtlichkeit des guten alten Überblicks gänzlich abgeht.

Gut,  es  gibt  Schlimmeres.  Freuen  wir  uns  auf  die
Ruhrfestspiele  2024,  im  Festspielhaus  und  andernorts  und
glücklicherweise ohne Maske.

www.ruhrfestspiele.de

Magie  des  vollendeten  Tons:

http://www.ruhrfestspiele.de
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Joyce  DiDonato  und  das
Ensemble „Pomo d’oro“ in der
Philharmonie Essen
geschrieben von Werner Häußner | 27. Februar 2024

Joyce DiDonato als Irene in Georg Friedrich Händels
„Theodora“ 2021 in der Philharmonie Essen. (Foto: Sven
Lorenz)

Kaum  merklich  schwebt  der  Ton  im  Saal,  nimmt  allmählich
Gestalt an, verdichtet sich, klingt erfüllt und leuchtend –
und dann schwingt er sich auf das Wort und trägt es in den
Raum. Joyce DiDonato stimmt die Klage der verlassenen Königin
Dido an.

Der Tod ist ihr ein willkommener Gast: Aeneas, der Held aus
dem  gefallenen  Troja  hat  sie  verlassen,  folgt  einem
vermeintlichen  Befehl  der  Götter.  Bei  Henry  Purcell,  dem
genialen Musikmagier aus dem alten England, bleiben die Götter
außen vor: Der Spruch, der Aeneas zur Abreise nötigt, ist das
Blendwerk von Hexen, deren Entzücken das Böse und deren ganze
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Kunst die Missetat ist.

Dagegen steht in Purcells Oper „Dido and Aeneas“ die edle,
erhabene  Gestalt  der  leidend  verzweifelnden  Königin.  Joyce
DiDonato, die im letzten Jahr mit ihrem Programm „Eden“ ihre
nach wie vor stupende Gesangskunst präsentiert hat, schlägt
als Dido in der Essener Philharmonie erneut den gut gefüllten
Saal in ihren Bann. Der Geräuschpegel im Publikum nähert sich
der Nullmarke, eine fallende Nadel würde Lärm verursachen.

Die  Amerikanerin  aus  Kansas  verbannt  all  die  verbreiteten
„barocken“ Stimmchen mit ihren harten, scharfen Tönen, ihrem
körperlosen  Timbre,  ihren  gläsernen  Höhen  und  ihrem
dünnstimmigen  Legato  ins  Schattenreich  der  Gesangskunst.
Obwohl auch sie manchen Ton verhalten flach ansetzt, ist sie
nie in der Gefahr, Körper und Klangfülle zu verlieren. Ihre
Technik  ermöglicht  ihr  eine  schier  unbegrenzte  Palette
klanglicher  Valeurs;  sie  kann  den  Ton  eindunkeln  oder
strahlend aufblühen lassen, ohne sein Ebenmaß zu stören. Die
Intensivierung  des  Klangs  erreicht  sie  nicht  durch  Druck,
sondern mit entspanntem Steigern. Und obwohl die Stimme von
Natur aus eher zu wenigen Farben im helleren Spektrum neigt,
kann  DiDonato  dank  ihrer  Flexibilität,  ihrer  bewussten
Deklamation und einer tadellosen Vokalisation alles erreichen,
was Emotion und Atmosphäre einer Szene erfordert. Sehnsucht,
Kummer, zaghafte Liebe, Klage und seelische Verletzung drückt
sie  mit  einer  Stimme  aus,  die  schimmert  wie  Silber  und
leuchtet wie Gold.

Schade  eigentlich,  dass  an  ihrer  Seite  niemand  aus  dem
Solistenensemble  so  wirklich  mithalten  kann.  Man  hört
gepflegtes, präzises Singen, aber vor den erfüllten Tönen der
Primadonna verblassen die korrekt gebildeten Phrasen, fallen
die Limits der anderen Stimmen umso deutlicher auf. Außer
Konkurrenz ins Rennen geht dabei Beth Taylor, weil sie die
üble Zauberin, die Widersacherin der karthagischen Königin,
als beinah shakespearisches Giftweib mit prallem Theaterleben
erfüllt. Auch die beiden flankierenden Hexen, Alena Dantcheva



und Anna Piroli, tragen nach Kräften zu dem infernalischen
Trio bei – und erinnern in ihrem Gekreisch und Gelächter sogar
an  Benjamin  Brittens  „Auntie“  und  ihre  beiden  Nichten  im
„Peter Grimes“.

DiDonatos Aeneas ist Andrew Staples, ein Muster an exakter
Musikalität  und  sorgfältiger  Deklamation.  Sein  Tenor  ist
scharf  fokussiert,  beweglich  und  so  sanft,  aber  auch  so
schneidend wie Aluminium. Dass sich in diesem kalten Feuer die
Wärme eines Liebenden nur schwer entfacht, ist verständlich.
Fatma  Said  (Belinda),  die  Vertraute  Didos,  ist  ein
Musterbeispiel dafür, wie einer an sich wunderschönen Stimme
mit  dem  Schimmer  eines  klassisch  ausgewogenen  Timbres  die
belcanteske  Abrundung  fehlt.  Sie  neigt  zu  kopfigen  Tönen,
einem unentspannten Ansatz und gezwungen wirkendem Klang. Mit
dieser Technik sind ihr immerhin die „geläufige Gurgel“ und
eine  meist  präzise  ausgestochene  Intonation  möglich.
Eindrucksvoll der junge Counter Hugh Cutting als Geist; noch
etwas befangen und trocken im Klang die Stimme des Seemanns
Laurence Kilsby.

Carissimis gefeiertes Oratorium

Die  „Diva“  hatte  ihren  Auftritt  erst  im  zweiten  Teil  des
Konzerts; im ersten überließ sie ihrem Tenorpartner Andrew
Staples und dem Chor des Ensembles „Pomo d’oro“ das Feld für
eines der gefeiertsten Oratorien des 17. Jahrhunderts, Giacomo
Carissimis „Historia di Jephte“. Die Geschichte des biblischen
Feldherrn Jephta aus dem Buch der Richter erinnert an die –
u.a. von Mozart veroperte – Geschichte Idomeneos: Wie der
griechische Kämpfer gegen die Trojaner gelobt Jephta, im Fall
einer siegreichen Rückkehr aus dem Feldzug gegen die Ammoniter
das erste zu opfern, das ihm vor seiner Haustür begegnet – und
das wird zu seinem Entsetzen seine einzige Tochter sein.

Carissimi  kleidet  diesen  biblischen  Reflex  auf  religiös
motivierte Menschenopfer in eine vielgestaltige, farbenreiche,
sich ökonomisch auf eine halbe Stunde beschränkende Musik voll



Anmut und volltönender Harmonik. Maxim Emelyanychev leitet das
Orchester „Il Pomo d’oro“ ohne großen gestischen Aufwand. Die
Musiker leisten sich, etwa in den Kornetten und Posaunen,
manche Flüchtigkeiten. Für den großen Saal der Philharmonie
wirken  die  Streicher  etwas  unterbesetzt.  Aber  der
Ensembleklang,  vor  allem,  wenn  die  Harmonien  sorgfältig
ausbalanciert  erklingen,  lässt  fahrige  Details  wieder
vergessen.

Der Chor mit den üblich schrillen Sopranen findet zu erhabenem
Pathos. Als Jephte ist Andrew Staples ein dramatisch bewegter
Gestalter; auch Carlotta Colombo als seine namenlose Tochter
bildet  Töne  und  Phrasen  mit  Gespür  für  die  dramatische
Situation, könnte aber in der heroischen Leidensbereitschaft
ihrer Klage einen körperhafteren Klang einsetzen. Der Beifall
setzt zögernd ein: War das Publikum gelangweilt oder gebannt?
Carissimis Musik jedenfalls würde Letzteres verdienen.

Bloß  nicht  von  Experten
einschüchtern  lassen  –  „Das
Weinbuch ohne Blabla“
geschrieben von Bernd Berke | 27. Februar 2024
Vorab bemerkt: Dieses Buch ist bereits seit fünf Monaten auf
dem Markt, liegt in der dritten Auflage vor und hat immerhin
den  Deutschen  Kochbuchpreis  bekommen.  Doch  erst  durch  ein
Interview  der  Süddeutschen  Zeitung  mit  der  Autorin  Louisa
Maria Schmidt bin ich darauf aufmerksam geworden. Also habe
ich  „Das  Weinbuch  ohne  Blabla“  käuflich  erworben.  Nix
Rezensionsexemplar.
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Interessant und ermutigend erschien mir Schmidts Ansatz, dass
sich die Leute nicht durch hochtrabende Weinexperten (wohl
wirklich  überwiegend  Männer)  ins  Bockshorn  jagen  lassen,
sondern  ihrem  eigenen  Geschmack  auch  ohne  sonderlichen
Fachjargon auf die Spur kommen sollten. Tatsächlich gibt es
auf diesem Felde viel affiges Getue, von dem sich die Autorin
wohltuend  fernhält.  Also  auf  zur  Verkostung!  Munter
reingeschnuppert  und  reingeschmeckt  ins  Buch:

Natürlich packt die studierte Weinfachfrau und Weinbloggerin
Louisa  Maria  Schmidt  (die  ihr  Lesepublikum  gerne
freundschaftlich als „Lou“ anspricht) denn doch jede Menge
Spezialwissen aus, das sie freilich nicht mit Imponiergehabe
zubereitet.  Das  breite  Spektrum  reicht  von  Trauben-  und
Weinlesekunde über Keller-Phänomene wie Holzfässer (nicht mehr
„sexy“),  Schwefelzusatz,  Weinstein  (im  Grunde  okay,  weil
natürlich) und einen bedenkenswerten Exkurs zum Alkoholismus
bis hin zur kapitalen Hauptsache: den großen Weinsorten und
Weinlagen.  Persönlich  war  ich  etwas  verblüfft,  weil  einer
meiner Favoriten (Nero d‘Avola aus Sizilien) überhaupt nicht
vorkommt. Vielleicht ist mein Geschmack ja nicht „hip“ genug.

Ein Grundbekenntnis der Autorin lautet jedoch, dass stets der
persönliche Geschmack und keinerlei Vorgabe entscheidend sein
sollte. Sprachlich serviert sie ihre fundierten Erkenntnisse
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locker  und  gut  gelaunt,  wobei  sie  es  in  einer  Hinsicht
übertreibt. Gefühlt auf jeder zweiten Seite verwendet sie das
vermeintlich coole Kürzel „aka“ (für: also known as = auch
bekannt als). Es tut dem Buch aber insgesamt keinen Abbruch.

Man lernt eine ganze Menge hinzu, auch Überraschendes. So
etwa, dass die vielfach verpönten Schraubverschlüsse gar nicht
schlechter sein müssen als Korken, ja, dass sogar Wein in
Beuteln und Tetrapaks womöglich richtig gut sein kann. Und
welche  Gläser  sind  empfehlenswert?  Schmidt  zufolge  und
vielleicht zum Entsetzen mancher Puristen reichen ordentliche
Universalgläser, die noch dazu getrost spülmaschinenfest sein
dürfen. Hierbei wirbt sie sogar für eine bestimmte Marke. Nun
ja. Jedenfalls sollen wir die Gläser immer schön am Stiel
anfassen, denn Handwärme verfälsche den Geschmack.

Eigentlich selbstverständlich: Prinzipiell kommt es in erster
Linie  auf  die  Winzerkunst  (Lou  Schmidt  würde  schreiben:
Winzer:innenkunst) und den Inhalt der Flaschen und Gläser an.
Deutlich aufgewertet finden sich übrigens halbtrockene oder
gar süße Weine, die sich eben zu manchen Speisen am besten
fügen. Trotzdem: Not my cup of tea, um es fachfremd zu sagen.

Im  Wesentlichen  handelt  das  Buch  von  guten  oder  auch
fehlerhaften Tröpfchen aus Italien, Frankreich, Spanien und
Deutschland (das im Vergleich gar nicht übel wegkommt), zudem
wird  etwa  Slowenien  lobend  erwähnt  und  Österreich  nicht
vergessen.  Übersee-Anbaugebiete  werden  zumindest  gestreift.
Auch geraten Weinableger wie Champagner, Prosecco, Portwein
oder Sherry in den zumeist wohlwollenden Blick.

Es  fehlen  allerdings  jegliche  fotografische  Bebilderung
und/oder Grafiken, die einiges verdeutlichen könnten. Bloße
Aufzählungen und Tabellen können den Verlust kaum wettmachen.
In dieser Hinsicht wirkt das Buch leider etwas unsinnlich. Ein
Haupt-Gestaltungselement  sind  übrigens  jene  gedruckten
„Rotweinflecken“, die sich vom Cover bis zur Rückseite durch
alle  Kapitel  ziehen.  Für  Zehntelsekunden  erschrickt  man



anfangs tatsächlich: Habe ich etwa das Buch mit meinem Merlot
(oder Primitivo etc.) versaut?

Louisa Maria Schmidt: „Das Weinbuch ohne Blabla“. dtv, 286
Seiten, 20 Euro.

 

 

„Ich will leer sein, einfach
leer“ – Jon Fosses Literatur
als Gottesdienst
geschrieben von Frank Dietschreit | 27. Februar 2024
Gott benötigte sieben Tage, um Licht in die Dunkelheit zu
bringen und die Welt zu erschaffen. Der norwegische Autor Jon
Fosse  braucht  1200  Buchseiten,  um  die  Gnade  Gottes  zu
erlangen,  die  düstere  Welt  eines  von  Schmerz  und  Leid
gepeinigten  Künstlers  zu  erhellen  und  ihm  Erlösung  zu
schenken.
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In Fosses „Heptalogie“, einem auf drei Bücher  angelegten
Roman-Zyklus, dreht sich alles um Werden und Vergehen, Leben
und Tod des Malers Asle. Er ist Anfang sechzig, trägt, wie der
Literaturnobelpreisträger,  einen  grauen  Pferdeschwanz,  und
ist, wie Jon Fosse, zum Katholizismus konvertiert. Asle ist
nicht nur das verfremdete Alter Ego des Autos, er hat auch
selbst noch einen Doppelgänger gleichen Namens, der die dunkle
Seite  künstlerischer  Kreativität  und  Selbstzerstörung
verkörpert, dem Suff verfallen ist und in der Gosse landet.
Der von Gott beseelte Asle findet den verwahrlosten Kollegen
leblos in der Kälte.

Die „glücklichsten Stunden als Schriftsteller“, sagte Fosse in
seiner Nobelpreis-Rede, habe er erlebt, „als der eine Asle den
anderen Asle im Schnee findet und ihm so das Leben rettet.“
Überhaupt „habe ich schon immer gewusst, dass Dichtung Leben
retten kann, vielleicht hat sie auch mir das Leben gerettet“,
meinte Fosse und beendete seine Rede mit dem Bekenntnis: „Ich
danke Gott.“

Die  „Heptalogie“  ist  der  Versuch,  „das  Unsagbare
herbeizuschreiben“, die „Stille“ zu beschwören, in der man
„Gottes Stimme hören“ kann. Nach „Der andere Name“ und „Ich
ist ein anderer“ nun also das Finale: „Ein neuer Name“. Doch
es  geschieht  nichts  Neues.  Immer  wieder  sitzt  Asle  im
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Lieblingsstuhl seiner verstorbenen Ehefrau Alse, blickt über
den Fjord, erinnert sich an wichtige Wegmarken und prägende
Begegnungen  in  seinem  Leben.  Immer  wieder  fährt  er  über
vereiste Straßen zu seinem Galeristen in die Stadt. Er  bringt
ihm seine letzten Bilder. Denn Asle ist leer gemalt und wartet
auf Erlösung.

Jedes Kapitel der „Heptalogie“ beginnt mit fast den gleichen
Sätzen: „Und ich sehe mich dastehen und das Bild mit den
Strichen anschauen, einer ist lila, einer braun, sie kreuzen
sich in der Mitte.“ Sie bilden das Andreaskreuz, weisen auf
Gott, wie alles im Denken und Handeln des Malers Asle und
seines Erfinders Fosse: „Ich sehne mich nur noch nach Stille,
alle  meine  Gedanken  sollen  weg  sein,  und  alle  in  meinen
Erinnerungen angehäuften Bilder, die mich so plagen, sollen
weg sein und ich will leer sein, einfach leer, ich will zu
einem  stillen  Nichts  werden,  zu  einem  stillen  Dunkel  und
vielleicht denke ich dabei ja an Gottes Frieden“, denkt Asle
und betet den Rosenkranz, während seine Gedanken sich in einem
endlosen Strom auflösen, sich überlagern und jedes Zeitgefühl
verschwinden lassen.

Wie die Vorgänger, so ist auch „Ein neuer Name“ ein Rebellion
gegen die Hektik der Moderne, eine Meditation über den Glauben
und die Kunst als Gottes Gnadengeschenk. Jedes Kapitel der mit
vielen Kommas, aber ohne jeden Punkt dahingleitenden Roman-
Folge endet mit einem „Vaterunser“: „…dann sage ich immer und
immer wieder, während ich tief einatme Herr und während ich
langsam ausatme Jesus und während ich tief einatme Christus
und während ich langsam ausatme Erbarme dich und während ich
tief einatme Meiner“.

Alles wiederholt sich endlos in dieser vom mittelalterlichen
Meister  Eckhart  inspirierten  Reflexion  über  Glaube,  Liebe,
Hoffnung und die Allgegenwart Gottes. Nachdem er mit einem
alten Fischerboot über den Fjord zu einer Insel übergesetzt
hat,  darf  Asle  endlich  ein  Leuchten  in  der  Dunkelheit
erblicken und dem Tod begegnen: „…und ich denke, ich, das, was



in  mir  ich  ist,  kann  niemals  sterben,  denn  es  ist  nie
geboren“.

Da geht es Asle wie dem namenlosen alten Mann, der – ohne zu
wissen, warum – in sein Auto steigt, losfährt, irgendwann in
einen tiefen dunklen Wald einbiegt und sich festfährt, dort
stundenlang im Schneetreiben umherirrt und schließlich „Ein
Leuchten“ findet: Gemeinsam mit den halluzinierten Visionen
seiner toten Eltern geht er „barfuß hinaus ins Nichts, Atemzug
um Atemzug, und plötzlich gibt es keinen einzigen Atemzug
mehr, nur noch die glänzende, schimmernde Gestalt, die in
einem atmenden Nichts leuchtet, das jetzt wir atmen, von ihrem
Leuchten.“ Die kurze Erzählung bringt die in der „Heptalogie“
vielfach variierte Suche nach Erkenntnis und Erlösung noch
einmal  auf  den  konzentrierten  Punkt.  Literatur  als
Gottesdienst,  eine  irritierende  Herausforderung.

Jon Fosse: „Ein neuer Name“. Heptalogie VI-VII. Roman. Aus dem
Norwegischen  von  Hinrich  Schmidt-Henkel.  Rowohlt,  Hamburg
2024, 304 Seiten, 30 Euro.

Jon Fosse: „Ein Leuchten“. Aus dem Norwegischen von Hinrich
Schmidt-Henkel. Rowohlt, Hamburg 2024, 78 Seiten, 22 Euro.

_____________________________
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Zum Katholizismus konvertiert

Jon Fosse, geboren 1959 in Haugesund/Norwegen, wuchs auf einem
Bauernhof auf. Seine Eltern waren Quäker. Ein Nahtod-Erlebnis
in früher Kindheit prägt sein Leben und Schreiben bis heute.
Der  vom  Glauben  des  mittelalterlichen  Dominikaners  Meister
Eckhart genauso wie von den Seins-Philosophen Martin Heidegger
und Ludwig Wittgenstein beeinflusste Autor konvertierte 2013
zum Katholizismus und betet jeden Tag, wie die Hauptfigur in
seiner  „Heptalogie“,  den  Rosenkranz.  International  bekannt
wurde  Fosse  durch  seine  mehr  als  30  Theaterstücke,  die
weltweit aufgeführt werden. Für seine Roman-Zyklen „Trilogie“
und „Heptalogie“ bekam der Autor viele Auszeichnungen, 2023
den  Literaturnobelpreis.  Fosse  lebt  heute  in  der
Künstlerresidenz Grotten bei Oslo, in Frekhaug bei Bergen und
im österreichischen Hainburg an der Donau.

 

 

 

„Also hieß es wieder Koffer
packen“  –  Erinnerungen  des
Theatermannes Jürgen Flimm
geschrieben von Frank Dietschreit | 27. Februar 2024
Schon  als  kleiner  Kölner  Junge  ist  Jürgen  Flimm  rettungslos  dem
Theater und der Musik verfallen, er singt im Knabenchor und liebt
kindliche Rollenspiele. Im Schlepptau seiner Großmutter besucht er die
städtischen Bühnen und Konzerthallen. Die Freikarten werden ihnen von
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einem  Onkel  zugesteckt,  der  als  Organist  und  Journalist  in  der
Domstadt sein kulturelles Unwesen treibt.

Jürgens Vater ist tagsüber Mediziner und verbringt abends als Theater-
Arzt viele Stunden im Dunstkreis der Bühnen. Kaum verwunderlich, dass
es  auch  den  jungen  Studenten  Jürgen  magisch  zur  Kunst  und  zur
Avantgarde zieht. Von Dada ist es nicht weit zu Fluxus, von Kurt
Schwitters  und  Hans  Arp  ist  es  nur  ein  Steinwurf  zu  Karlheinz
Stockhausen, Joseph Beuys, Pina Bausch und Samuel Beckett. „Keine
Frage, ich wollte Regisseur werden, was das auch immer war. Wie aber
lernt man das? Und wo?“

Ein Weltbürger aus Köln

In seinen „Erinnerungen“, an denen Jürgen Flimm lange gefeilt hat und
die jetzt (ein Jahr nach seinem Tod) erschienen sind, beschreibt der
1941  geborene  Theater-  und  Opern-Berserker,  der  an  vielen  Bühnen
Spuren hinterließ, mit rheinischem Humor, wie er zum künstlerischer
Weltbürger wurde. Geradezu larmoyant schreitet er wichtige Stationen
seines  von  Erfolgen  und  Niederlagen  gezeichneten  Weges  durch  die
internationale Bühnenwelt ab, lässt nebenbei die Namen von unzähligen
Kollegen wie Brosamen vom Kultur-Tisch fallen, skizziert Intention und
Machart seiner Inszenierungen, die ihm oft Einladungen zum Berliner
Theatertreffen bescherten.

Tief  steigt  Jürgen  Flimm  hinab  in  die  Abgründe  und  Intrigen  der
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Kulturpolitik, die ihn immer wieder sprachlos machten, deren Spiel er
aber furios beherrschte. Wäre Flimm, dem das Genialische fehlte, sonst
als  Intendant  ans  Kölner  Schauspielhaus  und  ans  Hamburger  Thalia
Theater  berufen  worden,  zum  Leiter  der  Ruhrtriennale  und  der
Salzburger  Festspiele  und  zum  Intendant  der  Berliner  Staatsoper
geworden? Flimm wusste, wie man bei Sponsoren Geld locker macht,
Politiker umgarnt und Schauspieler bezirzt.

Mannheim – welch ein Irrtum!

Vieles ist ihm, der sich alles hart erarbeiten musste, gelungen. Sein
Bayreuther „Ring“ war denkwürdig, seine Arbeiten an der Met in New
York sorgten für Furore. Doch einige bittere Pillen musste auch er
schlucken:  Seine  Zeit  als  Spielleiter  an  der  Salzach  (2006-2010)
bezeichnet er freimütig als „Fehler“, den kurzen Abstecher (1972/73)
nach Mannheim als „Unglück“: Der damals noch ziemlich unbekannte Flimm
hatte Rosinen im Kopf, sagte sich: „Geh doch erst mal in die Provinz,
da  lernst  du,  abseits  der  Metropolen.  Da  kannst  du  in  der
Abgeschiedenheit sorgsam vor dich hin werkeln. Welch ein Irrtum!“
Flimm und das Ensemble, besoffen von Mitbestimmungs-Ideen, Kollektiv-
und Kommune-Idealen, „scheiterte dann aber schnell an der städtischen
Kulturbürokratie und der Verantwortungsphobie des Generalintendanten“.
Die Inszenierungen zündeten nicht, die Stimmung wurde frostig.

Dazu kam ein privates Unheil, als nur drei Wochen nach der Geburt sein
kleines  Kind  starb.  Flimm  und  seine  damalige  Ehefrau,  die
Schauspielerin Inge Jansen, entschlossen sich zur „hastigen Flucht“
aus Mannheim: „Also hieß es wieder Koffer packen.“ Weiter ziehen.
Irgendwo  wartete  bestimmt  eine  neue  Herausforderung,  eine  neue
Inszenierung von Büchners „Leonce und Lena“, die ihn schon als Student
in einem Kölner Kellertheater faszinierte und die er später immer
wieder – auch in New York – inszenierte. Mit leichter Hand und feinem
Schmunzeln erzählt Flimm davon in seinen „Erinnerungen“, deren Titel
(„Mit Herz und Mund und Tat und Leben“) er sich bei Johann Sebastian
Bach  und  seiner  wunderbaren  Kantate  „Jesus  bleibet  meine  Freude“
ausgeliehen hat. Flimm griff eben immer gern ins ganz große Regal.
Schade  nur,  dass  der  Verlag  auf  ein  Namens-  und  Inszenierungs-
Verzeichnis verzichtet hat.



Jürgen Flimm: „Mit Herz und Mund und Tat und Leben. Erinnerungen.“
Kiepenheuer & Witsch. Köln 2024, 350 Seiten, 26 Euro.

Eher widerwillig mitgemacht –
Borussia Dortmund zur NS-Zeit
geschrieben von Bernd Berke | 27. Februar 2024
Wie stand es in der NS-Zeit um den BVB? Hat der Verein am
faschistischen  Unwesen  freiwillig  oder  eher  notgedrungen
mitgewirkt? Solchen Fragen, die sich keinesfalls „erledigt“
haben, widmen sich Rolf Fischer und Katharina Wojatzek in
ihrem  Buch  „Borussia  Dortmund  in  der  Zeit  des
Nationalsozialismus  1933-1945″.

Sie haben, so gut es angesichts der schwierigen Quellenlage
nur  ging,  das  Thema  mit  dem  Rüstzeug  der
Geschichtswissenschaft  eingehend  recherchiert  und  bislang
unbekannte Details zutage gefördert. Der BVB, dessen Präsident
Reinhold  Lunow  ein  Vorwort  geschrieben  hat,  hat  die
Untersuchung  nach  Kräften  unterstützt.  Gut  so.
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Wertvolle Pionierarbeit hatte schon 2002 Gerd Kolbe mit seiner
Publikation „Der BVB in der NS-Zeit“ geleistet, für die er
noch  zahlreiche  Zeitzeugen  befragen  konnte.  Im  Sinne  der
zunehmend  aufgewerteten  „Oral  History“  hat  er  mündlich
überlieferte  Quellen  gesichert,  die  später  nicht  mehr  zur
Verfügung  gestanden  hätten.  Darauf  ließ  es  sich  aufbauen.
Inzwischen konnten aufschlussreiche Akten und Dokumente (auch
Fotografien) gesichtet werden, sofern sie nicht im Zweiten
Weltkrieg vernichtet wurden. Erschwerend kam hinzu: Da der BVB
in  seinen  Anfängen  ein  Arbeiterverein  war,  haben  die
Mitglieder  weniger  Schriftliches  hinterlassen,  als  dies  im
bürgerlichen Umfeld der Fall gewesen wäre.

Unterschiedlich „nazifizierte“ Vereine

Um ein Fazit des neuen Buches vorwegzunehmen: Die Borussen
haben sich gegen eine Vereinnahmung durch die NS-Machthaber
nicht wehren können, doch hielt sich diese für längere Zeit in
Grenzen.  Die  meisten  anderen  Vereine  ließen  sich
bereitwilliger  oder  in  vorauseilender  Fügsamkeit
gleichschalten.  Andernorts  gehörten  deutlich  mehr
Vereinsmitglieder zugleich NS-Organisationen an, und zwar oft
schon sehr frühzeitig.

Ein nachvollziehbarer Befund lautet so: Es gab Unterschiede,
was  den  Grad  der  „Nazifizierung“  angeht.  Schon  der
soziologische  Hintergrund  der  jeweiligen  Vereine  gab  eine
Richtung  vor,  wobei  man  von  etwaigen  heutigen  Sympathien
strikt absehen muss. Demnach waren damals bürgerliche Clubs
wie etwa der VfB Stuttgart, Werder Bremen (wo anfangs gar
höhere Schulbildung Voraussetzung war), Alemannia Aachen oder
1860  München  in  aller  Regel  anfälliger  für  Indienstnahme,
desgleichen  die  größeren  Vereine  in  Nürnberg,  Fürth  und
Kaiserslautern. Sie waren schnell „auf Linie“.

Bürgerliche und proletarische Milieus

Proletarisch grundierte Vereine wie der BVB (Ursprünge in den
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Stahlwerksvierteln rund um den Borsigplatz) oder auch Hertha
BSC  Berlin  (Wurzeln  im  „roten  Wedding“)  waren  hingegen
zumindest von der Genese und vom Milieu her widerständiger,
ihre  Mitglieder  hatten  vor  1933  überwiegend  KPD  oder  SPD
gewählt. In Dortmund kam noch ein katholischer Impuls von
früheren  „Zentrums“-Wählern  hinzu  –  nicht  zuletzt  durch
polnische  Zuwanderer.  Allerdings  konnte  aus  all  dem  kein
offener Widerstand gegen das NS-Regime erwachsen. Allenfalls
insgeheime  Sabotage-Akte  waren  möglich,  wenn  auch  sehr
riskant. Eine bewegende und schließlich betrübliche Geschichte
solchen  Zuschnitts  rankt  sich  um  den  kommunistisch
orientierten  BVB-Platzwart  Heinrich  Czerkus,  der  lange  von
Leuten im Verein systematisch gewarnt wurde, wenn die Gestapo
sich näherte – bis eigens ein V-Mann auf ihn angesetzt wurde.
Czerkus wurde von den Nazis ermordet.

Der BVB galt in den 1930er Jahren noch als Verein, für den man
sich nur in seinem engeren Umkreis und nicht in der ganzen
Stadt interessierte. Also stand er nicht so sehr im Fokus,
auch nicht in dem der NS-Parteigenossen. Ganz anders der FC
Schalke  04,  der  damals  die  renommierteste  Mannschaft  des
ganzen Reichs stellte. Also ließen sich die NS-Chargen stets
gern mit den „Knappen“ ablichten.

Borussia Dortmund hatte seinerzeit keine jüdischen Spieler, so
dass  man  auch  nicht  gezwungen  war  oder  gedrängt  wurde,
jemanden auszuschließen, wie dies bei vielen anderen Vereinen
geschah  –  selbst  bei  solchen,  die  von  jüdischen  Bürgern
(mit)gegründet worden waren. Kein Dortmunder Verdienst also,
sondern eine Folge der Mitgliederstruktur.

Verdruckster Umgang nach dem Krieg

Erhellend auch das Kapitel über den Umgang mit dem Thema in
der Nachkriegszeit. Mindestens bis zur Jubiläumsschrift von
1969 (der BVB 09 wurde damals 60 Jahre alt) muss die Haltung
dazu  als  verdrängend,  verlogen  und  verdruckst  bezeichnet
werden. In der erwähnten Broschüre wurden zwar Bilder aus der



NS-Zeit  gezeigt,  freilich  hatte  man  sie  dilettantisch
retuschiert (Übermalung von Hakenkreuzfahnen etc.) und damit
„entschärft“. Es dauerte noch eine ganze Weile, letztlich bis
in die späten 90er Jahre, bevor endlich offen über die NS-
Verstrickungen  geredet  wurde  –  wenigstens  von  jüngeren
Jahrgängen.

Das  Buch  dürfte  zum  Standardwerk  über  den  BVB  in  jenen
finsteren Zeiten werden. Zwar ist man in manchen Fragen auf
Spekulationen angewiesen, doch klingen die Mutmaßungen zumeist
plausibel und werden transparent ausfbereitet. Vor allem aber
hat sich die intensive Quellenarbeit ausgezahlt. Im steten
Wechsel zwischen Blicken aufs größere Ganze und biographische
Nahansichten zeichnen Fischer und Wojatzek ein vielschichtiges
Zeitbild, das auch Widersprüche und Leerstellen umfasst.

Rolf Fischer / Katharina Wojatzek: „Borussia Dortmund in der
Zeit  des  Nationalsozialismus  1933-1945″.  Metropol  Verlag,
Berlin. 256 Seiten mit zahlreiche Schwarzweiß-Abbildungen, 24
Euro.

Lasst  euch  nicht  bei-rren,
auch  nicht  von  Blumento-
pferden
geschrieben von Bernd Berke | 27. Februar 2024
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Höchstwahrscheinlich keine Blumento-pferde. (Foto: BB)

Der Befund gilt auch und gerade für die, die sich zubilligen,
mit  der  Sprache  einigermaßen  gut  umgehen  zu  können:  Eine
Neigung  zu  oder  gar  Freundschaft  mit  (bestimmten)  Wörtern
entsteht nicht selten auf dem Umweg über Irritationen. Ein
Beispiel folgt auf dem Fuße.

Ein Wort, das mich als Kind und gar bis in die Jugend hinein
befremdet und ratlos gelassen hat, war „beirren“. Lange, sehr
lange habe ich geglaubt, die kurze Sprechpause müsse nach der
Silbe „bei“ gesetzt werden, so dass es bei-rren hätte lauten
müssen. Was aber hatte dieser rätselhafte Rest-Sprachfetzen
„rren“ zu bedeuten?

Dass der zweite Teil mit „irren“ zu tun haben könnte und am
Anfang lediglich das „be“ zu isolieren wäre, blieb mir aus
unerfindlichen Gründen über Jahre hinweg verborgen. Erst sehr
spät  und  ohne  großes  Zutun  hat  sich  der  Aha-Effekt
eingestellt. Ich hatte mich von „beirren“ gründlich beirren
lassen. Und ich hatte mich nicht zu fragen getraut, was es
damit  auf  sich  habe.  Auch  im  Brockhaus  wurde  es  nicht
entschlüsselt. So war das in den Zeiten ohne Suchmaschinen.

Mit ähnlich Effekten hat man durch die Jahrzehnte unfassbar
lustige  Scherze  getrieben,  beispielsweise  mit  der  Nonsens-
Fügung „Blumento-pferde“ (statt „Blumentopferde“) oder mit dem
„Urinstinkt“, der sich so sprechen lässt, dass „Urin stinkt“,

https://www.revierpassagen.de/132853/lasst-euch-nicht-bei-rren-auch-nicht-von-blumento-pferden/20240201_1155/img_2743


was  ja  sachlich  auch  nicht  völlig  verkehrt  ist  und  der
traditionell  auf  Ausscheidungen  fixierten  deutschen  Humor-
Struktur  entsprechen  dürfte.  (Spätestens  jetzt  die  rasch
ersterbenden Lacher vom Band abspielen!)

Weitere Exempel finden sich bestimmt zuhauf. Aber wollen wir
sie willentlich aufspüren? Nein, sie müssen uns wie von selbst
beikommen. Beispielsweise, indem das Trennprogramm mal wieder
verrückt spielt.


