
Zum Schunkeln und Mitsingen:
„Carmen“ als Comic in Berlin
geschrieben von Frank Dietschreit | 22. Mai 2025

Szene aus „Carmen“ am Berliner Maxim Gorki Theater – mit
(v. li.): Catherine Stoyan, Till Wonka, Lindy Larsson,
Via  Jikeli,  Marc  Benner.  (©  Foto:  Ute  Langkafel  /
MAIFOTO)

In einem pinkfarbenen, mit Rüschen verzierten und lässig über
den Boden schleifenden Flamenco-Kleid bringt Carmen stolzen
Schrittes  und  flammenden  Blickes  die  zur  Wachablösung
versammelten  Soldaten  um  den  Verstand  und  die  militärisch
ohnehin ziemlich schlappe Parade völlig aus dem Tritt.

Die in zitronengelben Uniformen und mit kalkweißen Gesichtern
wie  computergesteuerte  Wesen  der  Künstlichen  Intelligenz
fremdgesteuert herum zappelnden Soldaten haben nur noch Augen
für  die  hünenhafte  Drag-Queen,  die  da  gerade  im  feinsten
Fummel zur Mittagspause aus der Zigarettenfabrik schlendert
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und es auf José, den kleinen Kerl, abgesehen hat, der sich
sichtlich unwohl fühlt in seinem knallgelben Outfit und mit
ängstlichen  Glupsch-Augen  zu  Carmen  hinüber  linst.  Dass
ausgerechnet  diese  von  allen  Machos  umschwärmte  Diva  dem
mickrigen Männlein erotische Avancen macht, ihm kokett eine
Blume  vor  die  Füße  wirft  und  mit  kräftigem  Gesang  davon
trällert, dass die „Liebe bunte Flügel“ hat, erregt José,
macht ihn fassungslos und zieht ihn in einen von Eifersucht
und  verletzter  Männlichkeit  beherrschten  Liebesrausch,  der,
wir wissen es alle, tödlich enden wird.

Christian Weise bringt seine ganz eigene Sicht auf George
Bizets  „Carmen“  auf  die  Bühne  des  Berliner  Maxim  Gorki
Theaters.  Der  Regisseur,  der  seit  einigen  Jahren  auch  am
Nationaltheater  Mannheim  spielerisch  und  bildgewaltig,
komödiantisch und musikalisch die Klassiker des Musik- und
Sprech-Theaters zerfleddert, macht auch mit der 1875 in Paris
uraufgeführten Oper das, was er immer macht: Er liest sie
gegen  den  Strich,  streut  Fremdtexte  ein,  reibt  sich  an
Klischees,  zerstört  tradierte  Rollen  und  entwirft  neue
Identitäten.

Raus aus der alten männlichen Ordnung

Der  Schwede  Lindy  Larsson,  hoch  gewachsener  Schauspieler-
Sänger und Abkömmling umherziehender Roma, schlüpft in die
aufreizenden  Kostüme  der  geheimnisvollen  Carmen,  die  man
einstmals diskriminierend als „feurige Zigeunerin“ bezeichnete
und zur Projektionsfläche gefährlicher erotischer Versuchungen
aufbaute: Wenn José sie in rasender Eifersucht tötete, war das
zwar  bedauerlich,  stellte  aber  die  alte  männliche  Ordnung
wieder her.

Davon mag die von Christian Weise auserkorene Carmen nichts
wissen.  Lindy  Larsson  unterbricht  immer  wieder  die  sich
erstaunlich  nahe  an  Bizets  Vorlage  entlang  schlingernde
Handlung und setzt dann zu englischsprachigen Monologen an,
erzählt von seinem Alltag als Roma und erklärt, sie sei es



müde, seit 150 Jahren immer wieder alle Männer durch einen
Märchenwald  aus  Liebe  und  Hass  lotsen  zu  müssen  und
schließlich  nur,  weil  sie  ein  freies,  emanzipiertes  Leben
führen wolle, mit dem Messer abgestochen zu werden. Deshalb
nimmt sie ihr Schicksal jetzt selbst in die Hand und erscheint
zum blutigen Finale ganz in Schwarz. Sie wirkt wie eine Witwe,
die ihren eigenen Tod schon betrauert, bevor sie ihn erleiden
muss, fordert José auf, endlich sein Messer zu zücken und die
ganze leidige Carmen-Show ein für alle Mal zu beenden.

Natürlich tut José, wie ihm geheißen. Er ist Wachs in Carmens
Händen und fühlt sich erbärmlich in seiner Rolle. Kein Wunder:
Er ist eine Frau, heißt mit bürgerlichem Namen Via Jikeli und
ist eine wunderbar-wandelbare Schauspiel-Sängerin. Sie agiert
linkisch wie Charlie Chaplin und singt herrlich-schräg und
zittrig-schön.  Fast  könnte  man  bei  all  der  parodistischen
Verballhornung vergessen, dass einst Opern-Größen wie Maria
Callas und Agnes Baltsa einer Carmen ihre silbrig schillernden
Stimmen liehen, Enrìco Caruso und Placido Domingo als José
brillierten.

Schnelle Lachnummern und Gassenhauer

Aber von „großer Oper“ hält Weise nicht viel. Seine Slapstick-
Komödie  zielt  auf  schnelle  Lachnummern  und  einen  bunten
Unterhaltungs-Reigen. Deshalb schleppt auch der abgehalfterte
Stierkämpfer  Escamillo  (Till  Wonka)  einen  dicken  Bierbauch
durch die Gegend und muss immer wieder sein kerniges Trinklied
„Auf  in  den  Kampf“  wie  einen  fröhlichen  Gassenhauer
intonieren. Da möchten manche gern schunkeln und mitsingen.
Oder mit Carmens Widersacherin Michaela (Riah Knight), die mit
ihren  bodenlangen  Zöpfen  aussieht  wie  Rapunzel  und  die
Unschuld vom Land gibt, ein kesses Tänzchen wagen.

Musiker Jens Dohle (Schlagwerk, Vibraphon und Klavier) und
seine  beiden  Mitstreiter  (Cello,  Kontrabass  und  Akkordeon)
verwandeln Bizets komplizierte Arien und erotisierenden Duette
in  poppige  Schlager,  schleimige  Schnulzen  und  schlüpfrige



Chansons. Dazu passend gestalten Julia Oschatz und Felix Reime
die Bühne zum Comic-Heft, in dem man lustvoll blättern kann.
Auf die weißen Wände werden schwarze Wörter, Sätze, Skizzen
und Regieanweisungen projiziert. Alles sehr komisch. Wie die
ganze kurzweilige Bizet-Persiflage. Intellektuellen Mehrwert
aber hat das ganze muntere Treiben eigentlich nicht.

Weitere Aufführungen am 17. und 18. Juni sowie am 11. Juli
(jeweils 19.30 Uhr). Maxim Gorki Theater, Am Festungsgraben 2,
10117 Berlin. Kartentelefon: 030/20221115. www.gorki.de

____________________________________

Zur Person
Christian Weise wurde 1973 in Eisleben geboren. Er studierte
1992-1996 Puppenspiel an der Hochschule für Schauspielkunst
„Ernst Busch“ in Berlin, arbeitete danach als Puppenspieler
und  Schauspieler.  Seit  2002  ist  er  freier  Regisseur,
inszenierte  in  Stuttgart  und  Köln,  Halle  und  Dessau,
Düsseldorf und Darmstadt, Weimar und Berlin. Als Hausregisseur
brachte er am Nationaltheater Mannheim u. a. „Die Räuber“
(2018)  und  „Die  Möwe“  (2019)  auf  die  Bühne,  außerdem
inszenierte er „Das Floß der Medusa (2021), „Was ihr wollt“
(2023),  „Die  Dreigroschenoper“  (2024)  und  für  die  22.
Internationalen  Schillertage  „Wilhelm  Tell“  (2023).
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Trunk,  Zeitreise,  Einsamkeit
und  mehr  –  ein  Stapel  mit
neuen Büchern
geschrieben von Bernd Berke | 22. Mai 2025

Was die Dichter im Glase hatten
Welch eine Idee, gegenläufig zum oft eher
abstinenten  Zeitgeist:  vorwiegend
alkoholische  Lieblings-Drinks  ruhmreicher
Schriftsteller,  wie  sie  in  ihren  Werken
vorkommen, als Rezepte herauszubringen und
mit anekdotischen Anmerkungen zu versehen.
Das  Resultat,  übersetzt  aus  dem
amerikanischen Englisch: „Trinken wie ein
Dichter. 99 Drinks mit Jane Austen, Ernest
Hemingway & Co.“ (Klett-Cotta, 217 Seiten,
24 Euro). Die größten Fraktionen bevorzugen
– in allerlei Formen und Kombinationen –

entweder Gin oder Whisky, dahinter folgen die Anhänger von Rum
und Wodka. Einige Beispiele: Edgar Allan Poe hielt es mit
Brandy,  Rum  und  Schlagsahne.  Gustave  Flaubert  bevorzugte
Apfelcider mit Calvados und Aprikosenbrand. James Joyce nahm –
wenig überraschend – gern Kaffee mit irischem Whisky zu sich.
E. T. A. Hoffmann mixte sich sozusagen „Elixiere des Teufels“,
z. B. aus Lipari-Wein, Kirschwasser und Champagner. Novalis
fand die „Blaue Blume“ mit Hilfe von Bittermandel-Schnaps,
Kirschsaft und – Mohnsirup. Pablo Neruda goss vorzugsweise
Cognac und Cointreau ins Glas, Sylvia Plath hingegen Wodka und
Martini, der notorische Trinker Joseph Roth schlichtweg am
liebsten  Pernod,  während  Friedrich  Dürrenmatt  Bordeaux-Wein
mit Rum zusammenbrachte. Und Goethe? Verkostete schon mal das
eine oder andere Glas fränkischen Weines. Prosit!
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Ein Frauenleben im Rausch
Wir schließen thematisch ans vorherige Buch
an: Wohin verschärfter Alkoholkonsum führen
kann,  schilderte  anno  1929  Colette  Andris
(Pseudonym  für  Pauline  Totey)  in  ihrem
Debütroman „Eine Frau, die trinkt“ (Aus dem
Französischen von Jan Rhein, Wagenbach, 156
Seiten,  22  Euro),  der  als  lohnende
Wiederentdeckung erschienen ist. Die Autorin
führte in den „wilden Zwanzigern“ – also vor
rund 100 Jahren – ein bewegtes Leben mit
allen Höhen und vor allem Tiefen. Sie war
eine der allerersten Nackttänzerinnen, wurde

hernach  Schauspielerin  und  eben  Autorin.  Eine  durchaus
mögliche Professorinnen-Karriere hatte sie zuvor in den Wind
geschlagen.  Bereits  mit  8  Jahren  war  sie  das  erste  Mal
betrunken, um die Eltern gezielt zu schockieren. Der Suff
wurde später ihr täglicher Begleiter. Nur im Rausch glaubte
sie,  gewisse  Männer  ertragen  zu  können.  Ein  Inferno  aus
Lebensdurst  und  Abstürzen,  trotz  der  historischen  Distanz
ungemein gegenwärtig.

Auf eine Zeitreise geschleudert
Der Schweizer Christian Kracht war vor
allem zu Zeiten seines Romans „Faserland“
enorm  „angesagt“  und  galt  als  große
literarische Hoffnung seiner Generation.
Nun  hat  er  mit  „Air“  (Kiepenheuer  &
Witsch, 215 Seiten, 25 Euro) erneut die
literarische Szene betreten und sogleich
wieder Scharen von Rezensenten auf den
Plan gerufen. Erlesen schon die bloßen
Orte  der  weit  ausgreifenden  Handlung:
Paul, ein Schweizer Innenarchitekt, lebt
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auf den abgelegenen schottischen Orkney-
Inseln und erhält einen rätselhaften Auftrag aus Norwegen, er
soll  den  perfekten  White  Cube  erschaffen.  Durch  eine
Sonneneruption  wird  er  freilich  auf  eine  Zeitreise
geschleudert, die ihn u. a. in eine mittelalterlich anmutende
Welt  führt.  Wer  will,  kann  nun  am  großen  Motiv-
Entschlüsselungs-Wettstreit teilnehmen – zwischen germanischen
Mythen,  KI-Phantasien,  Dichtung  und  Philosophie.  Wahrhaft
gehobene  Fantasy,  zuweilen  poliert  wie  ein  Design-Produkt
erscheinend,  doch  staunenswert  reichhaltig  und  nicht  nur
ästhetisch überzeugend.

Ein allgegenwärtiges Gefühl
In letzter Zeit haben manche Politiker das
Thema Einsamkeit als eines entdeckt, das
sie mit ihren begrenzten Mitteln bekämpfen
wollen. Die Erfolgsaussichten sind freilich
fraglich,  denn  Einsamkeit  könnte  ja
vielleicht als Konstante zur universellen
Conditio humana gehören. Allerdings sollte
man sich nicht einfach damit abfinden, und
man darf auch die jeweiligen Ursachen und
Beweggründe nicht verkennen. Der in Kassel
lebende  Janosch  Schobin,  studierter
Soziologe,  Hispanist  u  n  d  Mathematiker

(!),  legt  mit  „Zeiten  der  Einsamkeit.  Erkundungen  eines
universellen  Gefühls“  (Hanser,  224  Seiten,  24  Euro)  ein
Standardwerk zum Thema vor, das so ziemlich alle Ausfaltungen
des Phänomens in Historie und vor allem Moderne erkundet.
Einsamkeit zeigt sich dabei keineswegs nur als individuelles,
sondern  als  kollektives,  gesellschaftliches  Problem.  Für
solche  Bücher  werden  am  besten  feste  Plätze  im  Regal
reserviert  –  zur  ständigen  „Wiedervorlage“.
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Bis in die Bochumer Discos
Maja  aus  Montenegro  wird  in  Deutschland
aufwachsen.  Die  Geschichte  ihres  spurlos
verschwundenen  Vaters  Miko  und  seiner
Familie kennt sie noch nicht. Ihre Mutter
wird sie ihr erzählen. Es ist eine rasante,
ziemlich  abenteuerliche  Migrations-
Geschichte, die in den 1980er Jahren aus
einem  montenegrinischen  Dorf  bis  nach
Bochum und in die dortigen Discos führt.
Die  1978  in  Gelsenkirchen  geborene  Ines
Habich-Milović,  auch  als  Theatermacherin
und Theaterautorin tätig, kündet davon in

ihrem Romandebüt „Dein Vater hat die Taschen voller Kirschen“
(Rowohlt Berlin, 302 Seiten, 24 Euro). Der Titel bezieht sich
auf  einen  Kirschenklau  in  Nachbars  Garten,  der  hier  eine
treibende Rolle spielt. In mancherlei Facetten geht es darum,
wie kulturelle Identitäten überhaupt entstehen. Dieses Buch
beweist,  dass  Unterhaltsamkeit  und  Anstöße  zur
Nachdenklichkeit durchaus miteinander einhergehen können.

Neue Rock- und Pop-Geschichten
Wir bleiben in Bochum: Der aus dieser Stadt
stammende Ulli Engelbrecht ist ein Kenner
und emsiger Sammler von Rock- und Popmusik.
Zudem häuft er allerlei Geschichten rund um
Songs  und  Sounds  an,  die  gewiss  einen
wesentlichen  Teil  seines  Lebens  und  des
Lebensgefühls  seiner  Altersgenossen
ausmachen. Man tritt ihm sicherlich nicht
zu  nahe,  wenn  man  Leute  wie  den  Mit-
Bochumer Frank Goosen und den Briten Nick
Hornby zu seinen Anregern zählt. Auch im
neuen  Buch  mit  dem  zunächst  seltsam
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klingenden Titel „Klaus Nomi war ja eigentlich Konditor“ (BoD
/ Books on Demand, Paperback, 180 Seiten, 13 Euro) erzählt
Engelbrecht  wieder  amüsante  Rock-  und  Popgeschichten,
vornehmlich gespeist aus den 70er- und 80er Jahren. Er scheint
auf ein schier unerschöpfliches Reservoir an solchen Stories
zurückgreifen zu können. Bisher lagen aus diesem Themenkreis
bereits vor: „Mir brennen die Schläfen“, „Klingende Wunder“
und „Runde Dinger“. Wohl dem, der ein dermaßen gut sortiertes
Archiv hat und es so launig ausbreiten kann!

Lektüre vorzeitig abgebrochen
Dass  der  Franken  Verlag  als
ambitioniertes Projekt in Dortmund an den
Start  geht,  hat  sich  verheißungsvoll
angehört.  Gleich  mit  der  ersten
Publikation  wird  die  Vorfreude  etwas
gedämpft.  Die  aufs  Jahr  1992  und  die
Folgezeit  bezogene,  nacholympische
Stadterkundung  „Feinschnitt  Barcelona“
von  Adrià  Pujol  Cruells  (Aus  dem
Katalanischen  von  Matthias  Friedrich,
Franken Verlag, Dortmund, 256 Seiten, 24
Euro) mag im Original ein großer Wurf

sein, doch das teilt sich in der deutschen Übertragung nur
bedingt  mit.  Der  Franken  Verlag  will  Übersetzerinnen  und
Übersetzer durch Namensnennung auf dem Cover eigens würdigen.
Gut  so.  Auch  gebührt  prinzipiell  allen  Respekt,  die  sich
übersetzend ans Katalanische begeben. Nun kann ich mangels
Kenntnis  dieser  Sprache  nicht  beurteilen,  inwieweit  die
vorliegende  Übersetzung  gelungen  ist.  Ich  nehme  allerdings
wahr,  dass  das  Resultat  im  Deutschen  gewöhnungsbedürftig
klingt. Gleich die ersten Sätze lauten so: „Aus den Laternen
auf der Plaça del Sortidor rinnsalt kränkliches Licht… Die
Stadtreinigung hat die Pflastersteine mit phreatischem Wasser
begossen…“  –  „Rinnsalt“,  „phreatisch“.  Das  sind  einfach
hinderliche Lesebremsen. In ähnlichem Duktus geht es vielfach
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weiter.  Ich  gestehe  freimütig,  die  Lektüre  vorzeitig
abgebrochen zu haben. Vielleicht passe ich ja einfach nicht zu
diesem Buch.

„Exil“  für  die  Kunst  –
Meisterwerke  aus  Odesa  in
Berlin  (und  später  in
Heidelberg)
geschrieben von Frank Dietschreit | 22. Mai 2025

Antwerpener Meister (Umkreis des Frans Floris): „Lot und
seine Töchter“, um 1550. (Odesa, Museum für Westliche
und Östliche Kunst)
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Auch  Helden  haben  ihre  schwachen  Momente.  Überwältigt  von
allzu  ausschweifendem  Weingenuss,  gerät  sogar  Herkules,
verehrt wegen seiner übermenschlichen Kräfte, in eine hilflose
Lage. Er kann sich kaum auf den Beinen halten und wird von
einem Satyr und einer Nymphe gestützt. Keule und Löwenfell,
die Attribute seiner Stärke, sind in den Händen eines Fauns,
der sich die Löwenhaut übergeworfen hat, ein feistes Grinsen
aufsetzt und freche Grimassen schneidet.

Peter Paul Rubens hat das lasterhafte Bild gemalt und damit
sein 1612 erworbenes Privathaus in Antwerpen geschmückt. Das
Original hängt zwar heute im „Zwinger“, der Gemäldegalerie der
Alten Meister in Dresden. Aber der geschäftstüchtige Rubens
hatte nichts dagegen, dass in seiner Werkstatt von seinen
Schülern täuschend echte Kopien hergestellt wurden, die gegen
gutes  Geld  ihren  Weg  in  die  Herrschaftshäuser  und  Museen
dieser Welt fanden.

Gemälde  werden  im  temporären  „Exil“  restauriert  und  neu
gerahmt

Eine dieser Versionen logiert seit Jahrzehnten im „Museum für
Westliche und Östliche Kunst“ in Odesa (in Anlehnung an die
ukrainische  Schreibweise).  Doch  mit  Beginn  des  russischen
Überfalls auf die Ukraine im Februar 2022 entschloss sich die
Museumsleitung, die ebenso kunst- wie wertvolle Rubens-Kopie
sowie etliche weitere Werke ihrer Sammlung vor der Zerstörung
durch  Bombardierungen  zu  schützen  und  in  Sicherheit  zu
bringen. Weil die Gefahr bestand, dass die zunächst in einem
Notlager  unter  schlechten  klimatischen  Bedingungen
untergebrachten Kunstwerke zu Schaden kommen, nahm man Kontakt
zur Stiftung Preußischer Kulturbesitz in Berlin auf und fand
in der Gemäldegalerie auf dem Kulturforum einen Partner, der
bereit war, den Werken ein temporäres Zuhause zu geben, sie zu
restaurieren, neu zu rahmen und der Öffentlichkeit in ganzer
Breite zu präsentieren.



Emile Claus: „Sonniger Tag“, 1895. (Odesa, Museum für
Westliche und Östliche Kunst)

„Von Odesa nach Berlin. Europäische Malerei des 16. bis 19.
Jahrhunderts“ heißt die Schau, die unter Schirmherrschaft von
Bundespräsident Frank-Walter Steinmeier steht. Zu den Werken,
die ihren Weg aus der südukrainischen Hafenstadt und dem erst
vor 100 Jahren gegründeten Museum in Odesa nach Berlin fanden,
gehören  Bilder  bedeutender  Künstler  wie  Andreas  Achenbach,
Francesco  Granacci,  Frans  Hals,  Cornelis  de  Heem,  Roelant
Savery,  Bernardo  Strozzi,  Alessandro  Magnasco  und  Frits
Thaulow.

Liberaler Geist mit Neigung zur westlichen Welt

https://www.revierpassagen.de/136338/exil-fuer-die-kunst-meisterwerke-aus-odesa-in-berlin-und-spaeter-in-heidelberg/20250517_1433/bild_6-768


Johann Baptist von Lampi d.
Ä.:  „Porträt  von  Admiral
Joseph de Ribas“, um 1769.
(Odesa, Museum für Westliche
und Östliche Kunst)

Die Ausstellung ist in neun Kapitel gegliedert und beginnt mit
einer Einführung zu dem Projekt und seinem zeitgeschichtlichen
Kontext. Neben einem Foto der von russischen Bomben zerstörten
Kultur- und Prachtbauten in Odesa hängen zwei Ölgemälde, die
das ganze politisch-kulturelle Dilemma der noch jungen Stadt
zeigen:  Von  oben  herab  richtet  der  sich  stolz  in
ordensgeschmückter  Uniform  präsentierende  Joseph  de  Ribas
(1749-1800) auf einem Bild von Johann Baptist von Lampi seinen
Blick auf den Betrachter. Aus katalanischem Adel stammend,
diente er im Rang eines Admirals der russischen Marine und
bekam von Zarin Katharina II. 1794 den Auftrag zur Gründung
der Stadt Odesa. Daneben hängt das von Thomas Lawrence gemalte
Porträt des russischen Grafen Michail Woronzow (1782-1856),
der eine Zeitlang Generalgouverneur von Neurussland mit Sitz
in Odesa war, sich als aufgeklärter, liberaler Geist für die
kulturelle und wirtschaftliche Anbindung an die westliche Welt
einsetzte,  Bibliotheken,  Gymnasien,  wissenschaftliche
Gesellschaften gründete, aber heute wegen seiner unrühmlichen
Rolle beim Kolonialkrieg gegen die muslimischen Bergvölker des
Nordkaukasus in der Ukraine stark umstritten ist.

https://www.revierpassagen.de/136338/exil-fuer-die-kunst-meisterwerke-aus-odesa-in-berlin-und-spaeter-in-heidelberg/20250517_1433/bild_3-1024


Immer wieder werden die politisch-kulturellen Fallstricke in
die  Schau  einbezogen  und  in  umfangreichen  Kommentaren  den
Werken in deutscher, englischer und ukrainischer Sprache zur
Seite gestellt. Das Auge des Kunstflaneurs entdeckt herrliche
Landschaften  und  idyllische  Stillleben,  biblische  und
mythologische Historien und das in die Moderne weisende Spiel
mit Licht und Farbe.

Die Irrungen und Wirrungen der Kunst

Unter dem Stichwort „Porträts und Charakterköpfe“ finden sich
auch  zwei  Bilder  von  Frans  Hals,  der  neben  Rembrandt  und
Vermeer  zu  den  herausragenden  Malern  des  17.  Jahrhunderts
zählt.  Niemand  weiß,  warum  Frans  Hals,  der  sonst  kaum  je
religiöse  Werke  schuf,  eine  kleine  Serie  von  vier
Evangelisten-Darstellungen  gemalt  hat,  von  denen  zwei,  die
Bilder von Lukas und Matthäus, auf verschlungen Pfaden nach
Odesa  kamen.  Lange  hielt  man  sie  dort  für  Werke  eines
unbekannten russischen Künstlers und verbannte sie ins Depot.
Erst 1959 identifizierte man die Bilder mit den sehr lebendig
wirkenden,  zottelbärtigen  und  rotwangigen  Evangelisten,  die
sich  weise  lächelnd  in  dicke  Bücher  vertiefen,  als  Hals-
Originale. Die Schätze der Kunst geben uns mit ihren Irrungen
und Wirrungen immer wieder Rätsel auf.

Gemäldegalerie  Kulturforum  Berlin:  „Von  Odesa  nach  Berlin.
Europäische Malerei des 16. bis 19. Jahrhunderts.“ Bis 22.
Juni 2025. Geöffnet Di-So 10-18 Uhr, Mo geschlossen, Eintritt
16 Euro, ermäßigt 8 Euro. Freier Eintritt für Geflüchtete.
Infos unter www.smb.museum/odesa, Katalog (Hirmer Verlag), 244
Seiten, 139 Abb., Preis im Museum 32 Euro, im Buchhandel 39,90
Euro.

Unter dem Titel „Meisterwerke aus Odesa. Europäische Malerei
aus dem 16. bis 19. Jahrhundert“ wird die Ausstellung vom 19.
Oktober 2025 bis zum 22. März 2026 im Kurpfälzischen Museum
der Stadt Heidelberg gezeigt.

http://www.smb.museum/odesa


 

Landschaft  mit  Goldrand:
Ausstellung  zelebriert  „1250
Jahre Westfalen“
geschrieben von Bernd Berke | 22. Mai 2025

Der vergoldete Silberschrein des heiligen Liborius, des
Paderborner  Dom-  und  Bistumspatrons,  sonst  im
benachbarten Diözesanmuseum beheimatet, gehört zu den
prachtvollsten  Schaustücken  der  Westfalen-Ausstellung
des Museums in der Kaiserpfalz. (Foto: LWL / B. Mazhiqi)

Welcher Gedanke liegt wohl nahe, wenn eine große Ausstellung
„775 – Westfalen“ heißt? Nun, dann wird der Landesteil wohl
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775 Jahre alt werden? Weit, weit gefehlt: Er wird vielmehr
stolze 1250 Jahre alt.

Die  „775″  steht  dabei  für  die  Jahreszahl  der  allerersten
Erwähnung des Namens in einer Urkunde, etwas genauer: in den
Reichsannalen jener Zeit, verfasst am Hofe Karls des Großen.
Nun  ist  das  unschätzbar  wertvolle  Zeitdokument  in  einer
frühen,  aus  der  Pariser  Nationalbibliothek  geliehenen
Abschrift (entstanden um 820, in einer Abtei bei Lüttich) im
Paderborner LWL-Museum in der Kaiserpfalz zu sehen.

Ankerprojekt eines weit ausgreifenden Themenjahres

Wir  reden  vom  zentralen  Ankerprojekt  eines  ganzen
Themenjahres, das der Landschaftsverband Westfalen-Lippe (LWL)
ausgerufen hat und das 44 größere Maßnahmen umfasst, die sich
zu  weit  über  300  Einzelveranstaltungen  verzweigen.  Rund  3
Millionen  Euro  beträgt  die  gesamte  Fördersumme  der  LWL-
Kulturstiftung.  An  der  heutigen  Ausstellungseröffnung  in
Paderborn  hat  auch  der  Schirmherr,  Bundespräsident  Frank-
Walter  Steinmeier,  teilgenommen,  u.  a.  flankiert  vom  NRW-
Ministerpräsidenten  Hendrik  Wüst.  Die  Schau  macht  einen
streckenweise  hochveredelten  Eindruck,  mit  geradezu
feierlicher Illumination und zahlreich schimmernden Goldtönen.
LWL-Kulturdezernentin  Barbara  Rüschoff-Parzinger  hofft  auf
rund 60000 bis 80000 Ausstellungs-Besuche. Solche Zahlen wären
auch finanziell hilfreich.

Von den Franken besiegt und erstmals erwähnt

Kurz  zurück  zur  erwähnten  karolingischen  Urkunde.  „Die“
Westfalen  (also  nicht  der  noch  gar  nicht  definierte
Landesteil,  sondern  die  Leute)  fanden  nebst  anderen
Volksstämmen – Ostfalen und Engern – Erwähnung als durch die
Franken Besiegte. Damit war der Begriff schriftlich in der
Welt  und  konnte  sich  durch  die  Epochen  realiter  vielfach
entfalten – etwa als Herzogtum Westfalen um 1180, mit einem
klimatisch bedingten, für Getreideanbau günstigen Boom um 1200



und einem ebenfalls klimatisch eingeleiteten Niedergang im 14.
Jahrhundert  (Stichwort  „Wüstungen“),  viel  später  dann  als
Schauplatz des Westfälischen Friedens (Münster/Osnabrück) anno
1648, mit dem der Dreißigjährige Krieg endete.

Wiederum ein ganz anders geartetes Land war sodann ab 1807 das
französisch  regierte  „Königreich  Westphalen“  unter  Jérôme
Bonaparte, dem jüngsten Bruder Napoleons. Seinerzeit zählten
übrigens weder Münster noch Dortmund hinzu, die wir heute als
die westfälischen Metropolen betrachten. Westfalens Hauptstadt
hieß  damals  Kassel.  Gar  manche  Westfalen  begrüßten  die
gewachsenen  bürgerlichen  Freiheiten  unter  französischer
Herrschaft,  doch  bald  regte  sich  Unmut,  weil  Napoleon
westfälische  „Landeskinder“  als  Soldaten  für  seinen
Russlandfeldzug  rekrutieren  ließ.

Die Schau endet mit den Folgen des Wiener Kongresses von 1815,
mit dem die napoleonische Ära endete und Preußen die Grenzen
seiner Provinz Westfalen neu und dauerhaft festlegte. Damit
wurden auch bis heute prägende Grundmuster der Infrastruktur
geschaffen.

Ein „Wanderweg“ durch die Lande und Zeiten

Die Ausstellung breitet ihre Schätze (etwa 500 Exponate) auf
rund  1000  Quadratmetern  in  Form  eines  „Wanderweges“  durch
Lande und Zeiten aus. Ein Epilog, basierend auf Umfragen unter
westfälischen  Bürgern  der  Gegenwart,  zeichnet  schließlich
Zukunfts-Perspektiven – nicht zuletzt visualisiert mit Hilfe
Künstlicher Intelligenz (KI), die heute ja nirgendwo fehlen
darf.

Eine Leitfrage der gesamten Unternehmung lautet: Was macht
denn  eigentlich  Westfalen  aus?  LWL-Landesdirektor  Georg
Lunemann ist überzeugt, dass die heutige Heimat von rund 8,3
Millionen  Menschen  schon  immer  ein  gesellschaftliches
„Versuchslabor“  gewesen  sei.  Ein  Menschenschlag  habe  diese
Landschaft geprägt, der zwar zurückhaltend und bodenständig,



aber auch stets prinzipiell offen (gewesen) sei. Hier wolle
man die Probleme anpacken statt sie nur zu verwalten oder zu
vertagen. Nun ja, so oder ähnlich muss man es als LWL-Chef
wohl sagen. Westfalen war und ist im Vergleich zum Rheinland
jedenfalls ländlicher geprägt und hat auf deutlich mehr Fläche
weniger Einwohner. Selbst die westfälischen Ruhrgebietsstädte
entstanden auf vormals ländlichen Arealen erst spät und dafür
umso rasanter.

Ein Tragaltar für den Paderborner Bischof aus dem 12.
Jahrhundert,  gefertigt  aus  Eichenholz,  vergoldetem
Silberblech, Steinschmuck und Perlen. (Foto: LWL / B.
Mazhiqi)

Als die Region bis zur Ostsee reichte

Martin  Kroker,  Leiter  des  Paderborner  Museums  in  der
Kaiserpfalz,  legt  Wert  auf  die  Feststellung,  dass  es
keineswegs eine klare, durchgehende Linie von 775 bis 1815
oder gar bis heute gebe, was Westfalen anbelangt. Größere
Eindeutigkeit entstand erst mit der preußischen Ordnung im 19.
Jahrhundert, namentlich unter Ägide des Freiherrn vom Stein.
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Zuvor hatten die als „westfälisch“ wahrgenommenen Ländereien
zeitweise  bis  zur  Ostsee  gereicht,  die  eingangs  der
Ausstellung gezeigten alten Karten sind für heutige Begriffe
geradezu verwirrend.

Die jetzige Gestalt ist eben erst nach und nach entstanden.
Westfalen,  wie  wir  es  kennen  (oder  zu  kennen  glauben),
konkretisierte sich erst allmählich im 19. Jahrhundert, damals
entstanden  zahlreiche  Heimatvereine,  einschlägige  Denkmäler
wurden errichtet und das treuherzige „Westfalenlied“ (1868/69)
ward  komponiert.  Aus  all  dem  leitet  sich  die  generelle
Erkenntnis her, dass Westfalen – wie so vieles, ja eigentlich
alles  –  eine  dem  historischem  Wandel  unterworfene
„Konstruktion“ ist, mit der sich die Menschen dann freilich im
Idealfalle identifizieren können. Und überhaupt: Was Westfalen
bedeutet, wird stets von Menschen bewirkt.

Die Ausstellung sucht den schier unerschöpflichen Themenkreis
vor  allem  mit  archäologischen  Funden  und  markanten
Schriftstücken zu fassen. Der Wanderweg wird freilich auch von
in  Westfalen  gewachsenen  Pflanzen  begleitet,  was  den
Museumsleiter Martin Kroker zunächst beunruhigt hat. Pflanzen
neben  uralten  Schriften?  Und  was  war  mit  womöglich
schädlichen,  feuchten  Ausdünstungen?  Nun,  die  begleitende
Vegetation gedeiht hier völlig ohne Wasser, sie wird aber bis
zum  Ende  der  Ausstellung  u.  a.  mit  Glycerin  konserviert.
Gewusst wie! Jedenfalls ist man dank Pollenanalysen heute in
der  Lage,  die  westfälische  Pflanzenwelt  seit  der
Karolingerzeit  im  Wesentlichen  zu  bestimmen.

Abendmahls-Gemälde mit westfälischem Schinken

Und  so  schreitet  man  entlang  früher  Waffenfunde  aus
kriegerischen  Zeiten,  bestaunt  Zeugnisse  der
Christianisierung,  die  mit  etlichen  Klostergründungen  als
„Erfolgsmodell“  dargestellt  wird,  belegt  auch  durch
prachtvolle  Altarbilder  westfälischer  Provenienz.  Eine
Abendmahls-Darstellung  enthält  gar  typisch  westfälischen

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


Schinken als kulinarische Dreingabe. Weitere Höhepunkte sind
etwa der kostbar vergoldete Paderborner Libori-Schrein, die
penibel ausgetüftelte Sitzordnung zu den Verhandlungen über
den  Westfälischen  Frieden  oder  die  barocke  Pracht
westfälischer  Fürstbischöfe.

Kritische Seitenblicke bleiben nicht aus. So gab es im Gefolge
der Befreiungskriege auch in Westfalen nach 1815 nicht nur
romantische  Verklärungen  der  Region,  sondern  auch
nationalistisch  gewendete  Überhöhungen.  Manche  Westfalen
verstanden und gerierten sich nun als die allerbesten und
echtesten Deutschen. Da sind einem die „sentimentalen Eichen“,
die  Heinrich  Heine  in  Westfalen  als  knorrig-liebenswerten
Menschentypus erlebte und bedichtete, doch allemal lieber.

„775 – Westfalen. 1250 Jahre Westfalen“. Paderborn, Museum in
der Kaiserpfalz, Am Ikenberg 1 (neben dem Dom). Vom 16. Mai
2025 bis 1. März 2026. Täglich außer montags 10-18 Uhr, jeden
ersten Mittwoch im Monat 10-20 Uhr. Eintritt 11 Euro, ermäßigt
6  Euro,  Kinder/Jugendliche  unter  18  Jahren  kostenlos.
Katalogbuch  (352  Seiten)  35  Euro.

 

 

Der  Maler,  der  die  Frauen
zerstört  –  Martin  Mosebachs
Roman „Die Richtige“
geschrieben von Bernd Berke | 22. Mai 2025
Louis  Creutz  ist  ein  Maler,  der  nach  anfänglicher  Mühsal
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längst internationalen Erfolg hat. Er lässt nur noch eigene
Maßstäbe und Perspektiven gelten, die er häufig dozierend in
gewundenen Sentenzen ausbreitet. Überdies betrachtet er sich
selbst in jeglicher Hinsicht als unabhängig. Etliche Frauen
zeigen sich davon beeindruckt.

Seine langjährig treuesten Käufer und Mäzene heißen Beate und
Rudolf, Letzterer ist Mitinhaber einer weltweit operierenden
Hydraulik-Firma. Deren Geschäfte führt vor allem sein Bruder
Dietrich,  ein  unscheinbarer  Mensch,  der  jedoch  durch
Beständigkeit  und  Verlässlichkeit  ungemein  gewinnt.  Seine
Abgründe,  die  es  durchaus  zu  geben  scheint,  werden  durch
bescheidene Liebenswürdigkeit ausbalanciert.

Damit  hätten  wir  bereits  wesentliches  Personal  aus  Martin
Mosebachs neuem Roman „Die Richtige“ beisammen. Die den Titel
inspirierende  Frau  kommt  hinzu:  Es  ist  jene,  vermeintlich
etwas naive, jedenfalls ausnehmend hübsche, munter plaudernde
und bis dato grundsätzlich lebensfrohe Halbschwedin Astrid,
die  eines  Tages  in  diese  begüterten  Kreise  gerät.
Opernsängerin hat sie einst werden wollen. Nun arbeitet sie in
einem Intendanten-Büro. Aber das nur nebenbei.

Zunächst langsam, dann aber fatal gerät die Handlung in Gang,
als  der  Künstler  jenen  Dietrich  und  Astrid  in  einem
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abgekarteten  Spiel  zusammenbringt,  bis  sie  tatsächlich
zueinander finden und heiraten. Eine ungleiche Allianz? Nein,
es scheint sich wundersam zu fügen. Doch dann die Versuchung
und  Verstrickung,  die  Gift  ins  scheinbar  beruhigte  Glück
träufelt: Während Dietrich wochenlang geschäftlich in China
unterwegs ist, kann Louis Creutz nicht widerstehen und will –
uraltes Motiv der Künste – Astrid als ideales Aktmodell recht
eigentlich „besitzen“. Das Widerstreben währt nicht lange, sie
lässt sich darauf ein. Sitzung folgt auf Sitzung, bis das
offenbar  „Unvermeidliche“  geschieht.  Aus  der  Gemengelage
zwischen  Maler  und  Modell  erwächst  dann  freilich
unversöhnlicher Streit, der schließlich in eine Tragödie von
zermalmender Wucht mündet.

Rückblicke offenbaren des Künstlers seit jeher zerstörerische
Wirkung. Seine rasend eifersüchtige Ex-Frau Ira ist erloschen
auf  der  Strecke  geblieben,  sein  langjähriges  Modell  Flora
Ortiz  ist  vollends  entgleist  und  geistert  vogelfrei  als
obdachlose  „Ver-rückte“  durch  die  Stadtlandschaft.
Zerstörerisch auch die Auswirkungen auf Astrid. Details dazu
seien hier verschwiegen, sie würden den Spannungsbogen bei der
Lektüre erheblich mindern.

Derweil  leugnet  Creutz  jeden  Zusammenhang  zwischen  seinem
Leben und den künstlerischen Resultaten, die angeblich den
Niederungen  des  Alltags  enthoben  sind  und  nur  den  ewigen
Gesetzen  der  Kunst  gehorchen.  An  biographischen
Nachforschungen eines Galerie-Mitarbeiters namens Rucktäschel
mag  er  denn  auch  nicht  mitwirken,  er  nennt  ihn  eine
„Archivwanze“. Wo käme der selbstgerechte Malerfürst denn hin,
wenn  er  sich  schnöden  Ursachen  oder  womöglich  gar  einer
Verantwortung  stellen  müsste!  Ja,  man  könnte  diesen  Louis
Creutz  von  Herzen  verachten,  doch  man  hüte  sich  vor
Eindeutigkeit. Von Zeit zu Zeit erlaubt sich der Künstler – im
Gefolge seines Schulfreundes Ed Weiss – Ausflüge ins klein-
bis  mittelkriminelle  Milieu.  Es  könnte  ja  einmal  nützlich
sein…



Martin  Mosebach  erzählt  abermals  ausgesprochen  gediegen,
meisterlich  gliedernd  und  zergliedernd,  vergleichsweise
konventionell bis konservativ, stets hochkulturell grundiert.
Es ist sozusagen Bildungsliteratur, die mal an die Übergröße
Thomas Mann, mal auch an Martin Walser zu dessen besten Zeiten
gemahnt. Auch dürfte etwas von Goethes „Wahlverwandtschaften“
als Muster durchscheinen. Auf viel geringeren Höhen sollte man
nicht über Mosebach reden. Seinem Duktus kann man sich lesend
gut  und  gerne  anvertrauen.  Er  geleitet  uns  trittsicher,
sprachmächtig  u  n  d  mit  angenehmer  Diskretion  durch  die
Kältezonen  der  Kunstwelt  ebenso  wie  durch  Brutalitäten  im
Jagdrevier oder Abgründe des Begehrens.

Martin Mosbach: „Die Richtige“. Roman. dtv. 348 Seiten. 26
Euro.

Erst  Rocksängerin,  dann
Bildhauerin – Pia Bohr: „In
der  Kultur  haben  es  Frauen
immer noch schwerer“
geschrieben von Bernd Berke | 22. Mai 2025
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Im  Atelier:  Pia  Bohr  mit  ihrer
Skulptur  „Big  Engel“.  (©  Foto:
Melanie  Hoessel)

Geht’s  um  Frauen  im  Kulturbetrieb,  so  kann  Pia  Bohr  (61)
fundierte Auskunft geben. Zuerst hat die Dortmunderin sich
über 25 Jahre lang als Sängerin der international gefeierten
Kultband „Phillip Boa & the Voodooclub“ verdingt, dann ist sie
nach und nach in die Kunstszene gewechselt und hat sich als
Bildhauerin  etabliert  –  zuerst  mit  Holzskulpturen,  seit
einiger Zeit mit ebenso organischen und biomorphen Schöpfungen
in Bronze, weil die Arbeit mit diesem Material körperlich
weniger aufreibend ist.

Besuch  in  ihrer  Werkstatt  im  Dortmunder  Klinikviertel,
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Dudenstraße 4. Hier blüht buntes Leben: Im selben Hinterhof
befinden sich eine Kita und das BVB-Fanprojekt. Wir sitzen
inmitten einiger ihrer neueren Arbeiten. Ihr Werkstatt-Raum
atmet die angenehme Atmosphäre früherer Zeiten, hat gleichsam
Patina  –  bis  hin  zum  nostalgischen  Radio  aus  den  1960er
Jahren. Es funktioniert noch einwandfrei. Auch ihre Bronze-
Skulpturen, so Pia Bohr, „werden so ziemlich alles überdauern.
Sie  schmelzen  erst  bei  1100  Grad.“  Bei  dieser  Temperatur
entstehen sie auch – in einer hochspezialisierten Gießerei im
münsterländischen Drensteinfurt. Bundesweit gibt es nur noch
ganz wenige vergleichbare Betriebe. Veredeltes Handwerk.

Ja, für Frauen sei es in der Kultur immer schwieriger als für
Männer, auch heute noch. Als Sängerin habe sie vielen Fans und
Kollegen bloß als „blondes Schätzchen“ gegolten, dabei habe
sie selbst etliche Songs für Phillip Boa geschrieben. Gut,
dafür fließen (oder rinnen) immer noch ein paar Tantiemen,
aber die Anerkennung hielt sich in Grenzen. Überdies gab es
abstrusen Rechtsstreit: Als Sängerin hieß sie Pia Lund, doch
wurde  ihr  juristisch  untersagt,  diesen  Namen  auch  als
Bildhauerin zu tragen. Dann halt Pia Bohr. Zur Bandgeschichte
gehört schließlich auch, dass ihre damalige Ehe zerbrochen
ist.  Eine  tolle  Zeit  war  es  gleichwohl,  als  die  Gruppe
beispielsweise mit dem Produzenten von David Bowie arbeiten
konnte.

Wie war es dann als Künstlerin? Auch da habe sie kämpfen
müssen.  Nun  nicht  mehr  in  konfliktreicher  Gruppendynamik,
sondern als Einzelne – mit größeren Freiheiten, aber auch
gewachsenen  Risiken.  Ein  männlich  dominierter  Künstlerbund
habe sie partout nicht aufnehmen wollen. Es gab gar Kollegen,
die ihr ausreden wollten, Skulpturen mit glatten Oberflächen
zu gestalten. Warum? Tja. Einfach mal so. Bestimmen wollen.
Herrschaft  ausüben.  Überdies  hatte  sie  kein  Kunststudium
vorzuweisen, erst recht nicht bei einem prominenten Professor.
Als käme es im Schaffensprozess nicht auf andere Dinge an. Auf
Liebe zum Material und Beseelung des Stoffes. Auf Formfindung



und Proportionen. Auf innere Wahrhaftigkeit. Und dergleichen
mehr. Als Bezugsgrößen für ihr Schaffen nennt Pia Bohr die
Oeuvres von Hans Arp, Francis Bacon und Louise Bourgeois.

Vor  Relikten  des  früheren
Hoesch-Stahlwerks:  Pia  Bohrs
Arbeit „Die Spionin“. (© Foto:
Bruno de Piero)

Und die Zukunft? Scheint, gerade für Frauen, nicht eben rosig
zu  werden.  Pia  Bohr  beobachtet  vielfach  eine  Wendung
rückwärts.  Mühsam  erstrittene  Frauenrechte  seien  zunehmend
bedroht, sagt sie. Im Gefolge des Rechtspopulismus machten
sich sogenannte „Trad Wives“ (etwa: Traditionsweibchen) breit,
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die vorzugsweise mit Trachten oder Schürzen dienende Rollen
annähmen, fast wie die „braven Muttis“ in den 1950er Jahren.
Dementsprechend erstarke auch der Machismo, keineswegs „nur“
in der kulturellen Sphäre. Wehmütig lächelnd erinnert sich Pia
Bohr  des  Titels  ihrer  digitalen  Graphik:  „Das  Ende  des
Patriarchats“. Schön wär’s ja…

Als Ur-Dortmunderin hadert sie, wie so viele, gelegentlich mit
dieser Stadt: „Dortmund ist kulturelle Provinz.“ Und nebenan?
Nun, schon in der Unistadt Bochum sehe es besser aus. Ungleich
lebendiger sei es in Berlin, wie sie kürzlich wieder erleben
durfte. Doch da wolle sie nicht dauerhaft hin. „Da gibt es
schon so viele Künstlerinnen und Künstler.“

Von Selbstverwirklichung in den Künsten redet sie nicht gern.
Noch weniger mag sie die Redensart, jemand mache „das Hobby
zum Beruf“. Nein, kulturelles Schaffen sei vor allem harte
Arbeit. Es sei freilich wunderbar, wenn sie sehe, wie Leute
ihre  Skulpturen  liebevoll  berühren.  Dabei  werden,  neben
geglätteten Partien, auch Narben und Verletzungen in Holz oder
Bronze  spürbar.  Schmerzliche  Schönheit.  Frauen  riskierten
derlei  haptische  Annäherung  übrigens  eher  und  inniger  als
Männer. Woran es wohl liegt?

Über all die Jahre hinweg macht Pia Bohr dieselbe Erfahrung:
Oft ist unklar, wann der nächste Gig (Auftritt) oder Kunstkauf
ansteht.  Daraus  folgt  permanenter  Druck.  Zwar  kann  sie
inzwischen  von  der  Bildhauerei  leben,  doch  haben  ihr  die
Zeiten  der  freischaffenden  Existenz  nur  einen  kümmerlichen
Rentenanspruch eingebracht. Wir nennen den Betrag hier nicht,
es könnten einem schier die Tränen kommen. In wilder bewegten
Jahren macht man sich ja auch wenig Gedanken über Einkünfte im
„Ruhestand“. Auch so ein Wort, das ihr widerstrebt.

„Frauen in der Kunst“ – das Thema findet Pia Bohr wichtig.
Aber: „Dass es eigens hervorgehoben wird, zeigt auch, dass es
leider immer noch nicht selbstverständlich ist.“ Wo sie recht
hat…



_______________________

Der  Text  ist  zuerst  im  Kulturmagazin  Westfalenspiegel
(Münster)  erschienen:  www.westfalenspiegel.de

_______________________

Vom 10. Mai bis zum 8. Juni 2025 ist unter dem Titel „helle
wachträume“ eine gemeinsame Ausstellung von Pia Bohr und Sonia
Ruskov zu sehen, und zwar in der Produzentengalerie „Friedrich
7″ (Friedrich-Ebert-Straße 7, 44263 Dortmund). Öffnungszeiten:
Mittwoch 16-18 Uhr, Samstag/Sonntag 14-17 Uhr.

Weitere Infos über die Künstlerin: www.bohrskulpturen.de

Im  Geniekult  vergessen:  Vor
200  Jahren  starb  der
Komponist Antonio Salieri
geschrieben von Werner Häußner | 22. Mai 2025
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Antonio  Salieri  auf  einer  um  1815
entstandenen  Lithografie.

Er gehört zu den bedeutendsten musikalischen Figuren im Wien
des ausgehenden 18. Jahrhunderts. Aber die Nachwelt hat aus
Antonio Salieri einen zweitrangigen Kleinmeister und Rivalen
Mozarts  gemacht.  Noch  in  seinem  Theaterstück  „Amadeus“  –
weltbekannt geworden durch Miloš Formans gleichnamigen Film
von  1984  –  benutzt  Peter  Shaffer  die  längst  widerlegte
Legende, Salieri habe Mozart mit Gift beseitigt.

Der Film erzählt, wie der Italiener das kindlich-amoralische
Genie  „Amadeus“  durch  seelischen  Druck  langsam  ums  Leben
bringt. Er will damit Gott seine Macht zeigen: Jenem Gott, der
sich  in  Mozarts  perfekter  Musik  offenbart.  Ihn,  Salieri,



dagegen hat er dazu verdammt, als einziger zu erkennen, wie
mittelmäßig seine eigenen Kompositionen in Wirklichkeit sind.
Und das, obwohl sich Salieri Gott mit all seiner kreativen
Kraft und einem moralisch einwandfreien Leben als Instrument
der Offenbarung zur Verfügung gestellt hat.

Die  Wirklichkeit  ist  weniger  melodramatisch:  Mozart  und
Salieri waren im Wien Josephs II. keine Konkurrenten und schon
gar  keine  Gegner,  im  Gegenteil.  Alle  Äußerungen  in  den
Quellen,  die  etwa  von  „Cabalen“  gegen  die  „Hochzeit  des
Figaro“ raunen, halten einer Überprüfung nicht stand. Mozart
selbst  berichtet  in  seinem  letzten  Brief  an  seine  Frau
Constanze,  Salieri  habe  „Die  Zauberflöte“  mit  aller
Aufmerksamkeit gesehen: „ … von der Sinfonie bis zum letzten
Chor, war kein Stück, welches ihm nicht ein bravo oder bello
entlockte.“ Salieri sorgte nach dem Tod Mozarts weiterhin für
Aufführungen seiner Werke und Constanze gab ihren jüngsten
Sohn  Franz  Xaver  bei  ihm  in  den  Kompositionsunterricht.
Feindschaft sieht anders aus.

Warum also die haltlosen Gerüchte, woher die Abwertung Antonio
Salieris und die Schmähung seiner Musik als bedeutungslos? Da
spielt der gerade in Deutschland gepflegte Geniekult des 19.
Jahrhunderts  eine  gewichtige  Rolle:  Gegen  den  strahlenden
Stern Mozarts hatten italienische „Kleinmeister“ keine Chance
zu bestehen. Der antiitalienische Affekt des ersten Mozart-
Biographen Franz Niemetschek tat ein Übriges: Das Genie wurde
dem  intriganten  Haufen  „verdienstloser  Menschen“  und  ihrem
„welschen Geklingel“ gefährlich und entfachte den „Neid mit
der ganzen Schärfe des italienischen Giftes“, unterstellt er.

So verschwanden Salieris rund 40 Opern von den Spielplänen.
Bei seinem Tod am 7. Mai 1825 in Wien war er als Autorität
hoch  geachtet,  als  Komponist  jedoch  schon  so  gut  wie
vergessen.  Seine  Schüler  Ludwig  van  Beethoven  und  Franz
Schubert hatten ihn verdrängt, das Rossini-Fieber die Wiener
Opernbühne  geradezu  ins  Delirium  versetzt.  Aber  seine
pädagogische  und  organisatorische  Arbeit  wirkte  nach:  Der



Pianist Karl Czerny gehört zu seinen Schülern, der Komponist
Joseph Leopold von Eybler, ebenso Johann Nepomuk Hummel und
der Franzose Ferdinand Hérold. Er nahm Franz Schubert unter
seine  Fittiche.  Salieri  unterrichtete  Größen  wie  Giacomo
Meyerbeer, der zu den einflussreichsten Opernschöpfern des 19.
Jahrhunderts  gehört,  Simon  Sechter,  den  Lehrer  Anton
Bruckners, und in seinen letzten Lebensjahren den jungen Franz
Liszt. Er war 1823 an der Gründung des Konservatoriums der
Gesellschaft der Musikfreunde in Wien beteiligt. und bildete
zahlreiche exzellente Sänger aus, so auch Mozarts „geläufige
Gurgel“ Catarina Cavalieri.

Erst in den letzten Jahrzehnten sind die Werke Salieris wieder
entdeckt worden, seit 1975 sein „Falstaff“ in Verona wieder
aufgeführt wurde. Seine erfolgreichen Pariser Opern in der
Nachfolge  Christoph  Willibald  Glucks  („Tarare“,  „Les
Danaïdes“) ließen die Eigenart seiner Kompositionsweise einem
staunenden Publikum vor Augen treten: Salieri bleibt stets
nahe am Text, deutet lebhaft, farbig und dramatisch dicht die
Aussagen des Librettos aus. Nicht umsonst haben Kapazitäten
wie Cecilia Bartoli  Salieris Musik für sich entdeckt. 2004
sang  Diana  Damrau  eine  der  extrem  anspruchsvollen
Sopranpartien von Saliers „L’Europa riconosciuta“ anlässlich
der  Wiedereröffnung  des  renovierten  Mailänder  Teatro  alle
Scala.  Das  innovative,  bei  der  Uraufführung  enthusiastisch
gefeierte Werk erklang 1778 zur Eröffnung der Scala zum ersten
Mal.

Salieris Freude an der Textdeutung kommt seinen satirischen
Werken zugute – eine Facette, die Mozart kaum gepflegt hat:
Die  aus  politischen  Gründen  unaufgeführt  gebliebene  Oper
„Cublai, großer Khan der Tartaren“ („Cublai, Gran kan de‘
Tartari“) erwies sich bei ihrer Entdeckung 1998 am Theater
Würzburg  als  beißender  Spott  auf  beschränkt-gefährliche
Machthaber,  manipulative  Priester  und  Erzieher,  intrigante
Hofschranzen und eitle Liebhaber. In dieser Produktion sang
Diana Darmau die Rolle der persischen Prinzessin Alzima. Eine



ähnliche politische Satire, „Catilina“, konnte erst 1994 in
Darmstadt uraufgeführt werden.

Derzeit in Salzburg zu erleben ist eine Rarität aus der
Feder Antonio Salieris: „Il mondo alla rovescia“ („Die
verdrehte Welt“). Hier ein Szenenfoto mit Luke Sinclair,
Alexander  Hüttner  und  dem  Unterstimmenchor.  (Foto:
SLT/Tobias Witzgall)

Zum Salieri-Jubiläum 2025 – zu feiern ist am 18. August auch
der 275. Geburtstag des italienischen Meisters – veranstaltet
seine  Heimatstadt  Legnago  eine  Serie  „Salieri  200“  mit
Konzerten  und  einer  Aufführung  von  „Falstaff“.  In  Legnago
verlebte der Kaufmannssohn die ersten 16 Jahre seines Lebens,
bis er 1766 vom Komponisten Florian Leopold Gasmann in Vendig
entdeckt und nach Wien mitgenommen wurde, wo er ab 1774 als
Kammerkompositeur  und  Kapellmeister  der  italienischen  Oper
wirkte .

In Wien steht Salieris Gedenkjahr im Schatten des Johann-
Strauß-Jubiläums.  Dennoch  bietet  eine  Initiative  „Salieri
2025“  zahlreiche  Veranstaltungen  wie  Vorträge,  Symposien,

https://teatrosalieri.it/salieri200/
https://www.salieri2025.at/


Konzerte mit seiner Musik und der seiner Schüler sowie ein
Opernprojekt zur Satire „Prima la musica, poi le parole“ an.
In Salzburg zeigt das Landestheater noch bis 27. Mai „Il Mondo
alla Rovescia“ („Die verdrehte Welt“), ein absurdes Spiel um
Geschlechterrollen und -identitäten.

https://www.salieri2025.at/
https://teatrosalieri.it/salieri200/
https://www.salzburger-landestheater.at/de/produktionen/die-ve
rdrehte-welt-il-mondo-alla-rovescia.html?m=535

Theatertiere,  tragikomisch:
Das  Berliner  Ensemble
gastiert  mit  „Warten  auf
Godot“  bei  den
Ruhrfestspielen
geschrieben von Anke Demirsoy | 22. Mai 2025
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Sie  können  nicht  mit  und  nicht  ohne  einander:  Estragon
(Matthias  Brandt,  mit  Brille)  und  Wladimir  (Paul  Herwig).
(Foto: Jörg Brüggemann)

Die Gräuel des Zweiten Weltkriegs waren noch allgegenwärtig,
als der Ire Samuel Beckett 1948 das Schauspiel „Warten auf
Godot“  schrieb:  jenes  Endzeitstück  um  zwei  tragikomische
Landstreicher, die an einem undefinierten Ort zu unbestimmter
Zeit auf einen Herrn warten, den sie gar nicht richtig kennen.
Godot aber bleibt fern, seine Existenz bloße Behauptung, ein
mythenumwobenes Hörensagen. Er könnte auch der Messias sein
oder der Herrscher aus Franz Kafkas Roman „Das Schloss“. Oder
ein Sinnbild für die immerwährende Hoffnung auf ein besseres
Morgen.

Die Ruhrfestspiele Recklinghausen zeigen diesen Klassiker des
absurden Theaters jetzt in einer Version, die der belgische
Regisseur  Luk  Perceval  mit  dem  Berliner  Ensemble  (BE)
erarbeitet  hat.  Die  exzellente  Darstellerriege  aus  der
Hauptstadt wird um den prominenten Namen eines festen Gastes
ergänzt:  Matthias  Brandt,  jüngster  Sohn  des  Alt-
Bundeskanzlers,  spielt  Estragon,  den  grantig-depressiven
Weggefährten von Wladimir, den Paul Herwig mit hoffnungstoller
Virtuosität verkörpert.

Die Bühne ist angemessen leer und düster. Statt unter einem
Baum zu warten, tappen die beiden Clochards hilflos in einem
Wald aus Scheinwerfern umher. Auf dieser Bühne (Katrin Brack)
wird  keine  Natur  mehr  angedeutet,  sondern  von  vorneherein
Theater gespielt. Die Souffleuse, für alle sichtbar auf der
Seitenbühne platziert, spricht Regieanweisungen ein. Wladimir
und  Estragon  schauen  sie  dann  so  irritiert  an,  als
widerstrebte es ihnen zu gehorchen. Dabei haben sie längst
kein  eigenes  Leben  mehr.  Sie  sind  im  Vakuum  des  Wartens
erstarrt, in der Ausweglosigkeit des Nicht-anders-Könnens, zur
Zweisamkeit verdammt.



Wie Yin und Yang: Der aktive, ums Überleben bemühte
Wladimir  (Paul  Herwig  r.)  und  der  depressive,
todessehnsüchtige Estragon (Matthias Brandt, l. Foto:
Jan Brüggemann)

Groß wird dieser Theaterabend nicht durch die berühmten Namen,
sondern weil Luk Perceval und das Ensemble Becketts Dystopie
zu einem schillernden Ozean von Bedeutungen weiten. Unter der
Oberfläche lakonischer Sätze tut sich ungeahntes Leben auf.
Tiefer  und  tiefer  führt  diese  Reise  in  die  Widersprüche
menschlicher  Existenz.  Todtrauriges  vermischt  sich  mit
Groteskem. Wladimir und Estragon, der Lebensmutige und der
Todessehnsüchtige, verhalten sich wie ein altes Ehepaar, das
laut über eine Trennung nachdenkt, den Worten aber nie Taten
folgen lässt. Mit ihren Erinnerungslücken und dem ständigen
An- und Ausziehen von Kleidungsstücken könnten sie aber auch
leicht demente Insassen eines Altersheims sein.

Matthias Brandt (Estragon) zeichnet mit rauer Stimme einen
Zyniker, der vom Leben gleichermaßen gequält wirkt wie von
seinen  ständig  schmerzenden  Füßen.  Von  ihm  geht  eine
dauerdepressive  Stimmung  aus,  die  immer  wieder  in  Wut
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umschlägt. Dann beschimpft er Wladimir, lässt aber selbst in
seinem Gebrüll noch Nuancen der Anhänglichkeit mitschwingen.

Noch  differenzierter  spielt  der  großartige  Paul  Herwig
(Wladimir). Als optimistischerer Gegenpart setzt er Brandts
Urgewalt eine vibrierende Nervosität entgegen, die viele feine
Nuancen kennt. Beständig mit dem Kopf zitternd, tapst und
wankt und tänzelt er über die Bühne, als suchte er nach einem
Ausweg aus der Sinnleere. Es grenzt an ein Wunder, dass er
sich bei seinen umständlichen An- und Ausziehmanövern nicht
den Hals bricht.

Als der Herrenmensch Pozzo auftaucht, Lucky wie ein Tier am
Strick  führend  und  immer  wieder  auspeitschend,  ist  es
Wladimir, der sich über diese Unmenschlichkeit empört. Oliver
Kraushaar spielt Pozzo so aasig aufgeräumt, dass sich leichte
Übelkeit  regt.  Da  gibt  sich  Brutalität  den  Anstrich  von
Rechtschaffenheit: Es ist zum Fürchten, wie bekannt einem das
vorkommt.

Der Herrenmensch Pozzo (Oliver Kraushaar, 2. v.l.) und
der von ihm geknechtete Lucky (Jannik Mühlenweg, 3. v.l.
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Foto: Jörg Brüggemann)

Jannik  Mühlenweg  wird  als  Lucky  zu  einer  beängstigend
animalischen Kreatur, die mit einem blinden weißen Auge in die
Welt starrt. Einmal von der Leine gelassen, pflügt er während
seines langen Monologs wie ein Berserker durch die Sitzreihen.
Es gibt Szenenapplaus für diese brachiale Suada, mit der er
das Haus vom Parkett bis zu den Rängen aufmischt.

Das  Geschehen  wird  von  Live-Musik  von  Philipp  Haagen
untermalt,  der  auf  der  Tuba  und  dem  präparierten  Klavier
fremdartige Klänge durch den Raum schickt. Luk Perceval stellt
die Brillanz des Ensembles vollkommen in den Dienst der Sache.
Der Hintersinn von Becketts Dialogen wirkt so prägnant, dass
mancher  Satz  sich  wie  ein  Pfeil  ins  Gedächtnis  bohrt.
Vermutlich wird jeder sich an anderer Stelle getroffen fühlen
von dieser großen Etüde der Vergeblichkeit, dieser zeitlos
gültigen Studie über Macht und Ohnmacht. „Es ist eine Schande,
aber es ist so“, sagt Pozzo. Und Estragon erwidert: „Man kann
es nicht ändern.“

(Informationen und Karten: www.ruhrfestspiele.de)


