
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.

Abschied  ohne  Nostalgie:
Waltraud  Meier  hat  die
Opernbühne verlassen
geschrieben von Werner Häußner | 27. Februar 2024

Waltraud Meier auf der Bühne der Berliner Lindenoper.
Die große Künstlerin hat ihre Karriere beendet. (Foto:
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Jakob Tillmann)

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

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

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

„Tschüss“ für ein wunderbares Publikum

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


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

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

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



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

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

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



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

Angeschwipst die Treppe runter

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

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

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

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



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

Waltraud Meier. (Foto: Nomi
Baumgartl)

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

Wort und Klang durchdringen sich

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



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

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

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

Mit Loriot ins komische Genre

In einem der hoffentlich nächsten Gespräche werde ich ihr die



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

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

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

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


Beethoven  nach  dem
Bombenhagel  –  Sasha  Waltz
choreographiert  das  Grauen
des Krieges
geschrieben von Frank Dietschreit | 27. Februar 2024

Ensemble-Szene aus der „Beethoven 7″-Choreographie von
Sasha Waltz. (Foto: © Sebastian Bolesch/Radialsystem)

Nebelschwaden empfangen das Publikum. Es wabert und wölkt,
zischt  und  dampft  aus  allen  Rohren.  Mühsam  schälen  sich
menschliche  Silhouetten  aus  dem  grauen  Nichts:  fremdartige
Wesen mit riesigen Masken, die vielleicht von einem andern
Stern oder aus den Abgründen unserer Fantasie kommen. Aliens
des Bösen, die wie ferngesteuerte Kampfmaschinen wirken.

Manche tragen Brustpanzer, die an die Westen von Selbstmord-
Attentätern  erinnern.  Sie  verklumpen  sich  zu  grotesken
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Körperskulpturen.  Mit  dem  anschwellenden  Bocks-Gesang  ihrer
ritualisierten  Ekstase  werden  auch  die  zirpenden  und
zischenden  Klänge  immer  lauter.  Bässe  wummern,  Trommeln
wirbeln, steigern sich zu einem Kakophonie der Katastrophe.
Manche können den ohrenzerfetzenden Lärm und den Bombenhagel
der  atonalen  Misstöne  nicht  mehr  ertragen  und  verlassen
fluchtartig  den  von  musikalischem  Krieg  und  tänzerischer
Entgrenzung  künstlerisch  verminten  Saal.  Was  tödliche
Wirklichkeit  für  die  von  russischem  Dauerbeschuss
drangsalierten  Menschen  in  der  Ukraine  ist,  wird  in  der
Choreographie von Sasha Waltz und der Musik von Diego Noguera
zum ästhetischen Erlebnis, zum perfiden Schein. Muss das sein?

„Freiheit/Extasis“ nennt der in Chile geborene und seit Jahren
in Berlin lebende Musiker Diego Noguera sein elektronisches
Klang-Experiment, zu dem Sasha Waltz mit ihrem 13-köpfigen
Ensemble vergeblich nach einem tänzerischen Ausdruck sucht:
Viel Lärm und schweißtreibende Gymnastik um ein geschmackloses
Nichts, das ohne Ohrenstöpsel kaum auszuhalten ist. Jetzt kann
nur  noch  Beethoven  helfen  und  uns  aus  dem  Jammertal  der
musikalisch-tänzerischen Tränen befreien.

Für den Kultursender Arte hat Sasha Waltz 2021 in der antiken
Tempelstätte  von  Delphi  für  zwei  Sätze  aus  Beethovens  7.
Sinfonie  eine  Choreographie  entworfen,  die  den  klanglichen
Reichtum  und  die  romantische  Freiheits-Perspektive  der  mit
rhythmischen  Leitmotiven  und  mit  hüpfenden,  suggestiv-
tänzelnden  Elementen  auftrumpfenden  Komposition  überzeugend
einfing. Jetzt erweitert sie ihre szenische Beethoven-Weihe zu
einem  sinfonisch-tänzerischen  Gottesdienst;  zu  einer  Ton-
Aufnahme  unter  Leitung  von  Teodor  Currentzis  schwebt  und
schreitet ihre Compagnie fröhlich und freiheitstrunken durch
den  vom  Nebel  des  Krieges  befreiten  Raum  im  Berliner
Radialsystem: „Beethoven 7“ feiert die Schönheit des Körpers
und die Synchronität der Bewegungen. Arme werden gen Himmel
gereckt,  heiße  Blicke  ausgetauscht,  Paare  finden  sich,
Passenten schlendern vorbei, wagen ein ausgelassenes Tänzchen.



Doch die zwischen französischer Revolution und europäischer
Restauration  eingeklemmte  Welt,  die  den  fast  ertaubten
Beethoven  beim  Komponieren  1811/12  umgab,  ist  fragil,  der
Frieden ein frommer Wunsch, die Freiheit ein schöner Schein.

In der Stille zwischen dem dritten und vierten Satz zerbricht
die Idylle, verkantet sich ein einsamer Tänzer, reißt alle
anderen mit sich in die Tiefe der Ungewissheit. Die harmonisch
fließenden Bewegungen zerfasern, die Einigkeit der Liebenden
löst sich auf. Nur schwer können die vereisten Körper ihre
Erstarrung überwinden und der Fahne der Freiheit folgen, die
von einer Tänzerin enthusiastisch geschwungen wird und den Weg
in die Zukunft weist. Nach dem verkorksten Auftakt mit Noguera
ist Beethoven die Rettung.

Sasha Waltz & Guests: „Beethoven 7“ und „Freiheit/Extasis“.
Berlin, Radialsystem. Aufführungen wieder am 31. August sowie
am 1., 2. und 3. September.

www.radialsystem.de

Aufrecht  in  den  Feuertod:
„Sardanapal“ nach Lord Byron
an der Berliner Volksbühne
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Eher Zauderer und Schöngeist als Wüstling: Szene mit
Fabian Hinrichs als „Sardanapal“. (Foto: © Apollonia
Theresa Bitzan / Volksbühne)

Seine Schauspiel-Karriere startete Fabian Hinrichs einst an
der Berliner Volksbühne. Mit Frank Castorf und René Pollesch
hat er manch wüste Theaterschlacht geschlagen. Auch wenn er
inzwischen zum Film- und Fernseh-Star und „Tatort“-Kommissar
avanciert ist, kommt er immer wieder gern an die Stätte seiner
ersten  Triumphe  zurück.  Jetzt  sogar  als  Regisseur  und
Schauspieler in Personalunion. Er hat ein fast vergessenes
Werk ausgegraben und inszeniert an der Volksbühne ein von Lord
Byron verfasstes Drama: „Sardanapal“.

Es ist eine historische Tragödie des Dichters und Erotomanen,
der für seine Affären mit Männern und Frauen berüchtigt und
ein notorischer Abenteurer und glühender Verfechter nationaler
Freiheits-Bestrebungen war. Als Vorlage dient der Assyrerkönig
Sardanapal, doch Byron verwandelt den prunksüchtigen Wüstling
in  einen  zögerlichen  Schöngeist,  einen  Hamlet  im
orientalischen Gewand, der sich nicht dazu aufraffen kann, den
Putschisten, die ihn ermorden und sein Königreich vernichten
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wollen, mit dem Schwert entgegen zu treten. Statt zu handeln
sucht er lieber auf einem selbst errichteten Scheiterhaufen
den Feuertod.

Gegen jede Form von Herrschaft

Zusammen mit Lilith Stangenberg feiert Hinrichs nun ein Fest
der Fantasie, eine groteske Theater-Burleske mit Musik und
Tanz. Bevor Sardanapal zum entrückten Typen wird, der jede
Form von Herrschaft und Unterdrückung ablehnt, sich selbst und
sein  Reich  der  toxisch  verminten  Männlichkeit  abschaffen
möchte, lassen es alle noch mal richtig krachen: Damit das
schön laut und bunt wird, bietet Hinrichs viele Musiker und
Tänzer und ein gut gelauntes Jugend-Sinfonieorchester auf.

In  einem  endlosen  Vorspiel  tanzt  Hinrichs  zu  lautem  Punk
wilden  Pogo  und  bollert  gegen  den  geschlossenen  Eisernen
Vorhang.  Wenn  der  sich  hebt,  hockt  Lilith  Stangenberg
missmutig in einem Supermarkt an der Kasse und fertigt die
Kunden ab, bis Hinrichs auftaucht und sie nach ihren Träumen
fragt. Flugs wirft sie ihren Alltagstrott ab, wünscht sich in
südliche Gefilde, suhlt sich im Sand und sagt Gedichte auf,
während sie von Musikern und Tänzern umzingelt wird.

Durch die Fantasiewelt tanzen

Hinrichs mutiert derweil zu einem Apostel des Pop, malträtiert
sein Schlagzeug und singt, begleitet von Sir Henry am Klavier,
von  „Sex  &  Drugs  &  Rock´n´Roll“.  Irgendwann  werden  die
Potemkinschen  Fassaden  des  Supermarkts  abgeräumt,  wird  die
Bühne  in  ein  Märchen  aus  Tausendundeinenacht  verwandelt,
werden  König  Sardanapal  und  seine  Gattin  Myrrhe  in
orientalische Gewänder gekleidet und in eine Fantasiewelt aus
bunten Tüchern und sanften Kissen entlassen. Während tanzende
Rebellen  Schwerter  schwingen,  genießt  Sardanapal  die
erotischen Spiele in seinem Harem, süffelt köstlichen Wein und
lehnt es ab, zu fliehen. „Ich will keine Angst haben!“ ruft er
und nimmt noch schnell ein labendes Bad. Dann ist die Party



vorbei, und er stolziert aufrecht in den Flammentod.

Ganz großes Kino. Fast möchte man eine Träne verdrücken, doch
schon setzt das eben noch tieftraurige Orchester neu an und
intoniert Abba: „Dancing Queen“. Da müssen dann alle mitsingen
und  mittanzen  bei  diesem  als  Theater  getarnten
Kindergeburtstag.  Der  Versuch,  eine  Bühnen-Leiche  zu
reanimieren,  als  Lebenselixier  der  Freiheit  wieder  zu
entdecken und als subversive Flaschenpost in die Gegenwart zu
schmuggeln,  ist  dann  doch  nicht  viel  mehr  als  ein
Rohrkrepierer.

Berlin, Volksbühne: „Sardanapal“ (Fabian Hinrichs nach Lord
Byron). Nächste Vorstellungen: 19. und 24. Juni.

Unterm  Baum  ist  alles
möglich: Tschechows „Möwe“ an
der Berliner Schaubühne
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„Die Möwe“: Szene aus Thomas Ostermeiers Inszenierung
mit  Stephanie  Eidt  und  Joachim  Meyerhoff.  (Foto:
Gianmarco Bresadola / Schaubühne)

Welch grandioser Anblick! Eine gigantischer Baum steht wuchtig
auf der Spielfläche und ragt in den Bühnenhimmel. Die Äste
schwingen weit in den Raum hinein, die raschelnden Blätter
schweben über den Köpfen des Publikums. Tribünen umzingeln den
romantisch-verwunschenen Ort, an dem alles möglich scheint:
Liebe und Hass, Neid und Eifersucht und natürlich der ewige
Streit zwischen den Geschlechtern, der Kampf zwischen alt und
jung, konventioneller Kunst und revolutionärem Aufbruch.

Hier,  wo  die  Vögel  fröhlich  zwitschern,  lässt  es  sich
wunderbar verweilen und träumen, hier, wo die Sonne alles in
mildes Licht tauscht, kann man sich verlieben und trennen,
beleidigen  und  wieder  versöhnen.  Plötzlich  zerreisst  das
grollende  Donnern  eines  Kampfjets  den  weltflüchtigen
Scheinfrieden, lässt das ritualisierte Gerede über neue Formen
in der Kunst verstummen, die Gefühlswallungen der Liebenden
erstarren. Ein kurzer, irritierender Moment. Dann geht alles
wieder  seinen  gewohnten  Gang.  Würde  nicht  der  unter
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emotionalem  und  intellektuellem  Dauerdruck  stehende  Dichter
Konstantin sich eine Kugel in den Kopf schießen, könnte das
Leben sogar gut und schön sein.

Thomas  Ostermeier  inszeniert  Tschechows  „Die  Möwe“  an  der
Berliner  Schaubühne  als  luftig-verspielten,  manchmal  sogar
komischen  Sommernachtstraum.  Zwar  orientieren  sich  Handlung
und  Text  weitergehend  an  Tschechows  Text.  Doch  die
Schauspieler dürfen sich ihren eigenen Reim machen und sich
ihre  Rollen  nach  Gusto  zurechtbiegen.  Vor  allem  Joachim
Meyerhoff nutzt die Freiheit und zeichnet mit feiner Ironie
und fahrigen Gesten einen schnoddrigen und zynischen, mit sich
selbst und der Welt hadernden Großdichter Trigorin. Meyerhoff,
im  Nebenbenberuf  selbst  erfolgreicher  Schriftsteller,  kennt
die Nöte eines Autors, den es an den Schreibtisch drängt und
der vor Schreibdruck kaum je zum eigenen Erleben kommt, nur zu
gut. Ständig fummelt er mit losen Zetteln herum, auf denen er
alles, was er sieht und hört, notiert. Seine unterwürfige
Liebe  zur  überdrehten  Schauspiel-Diva  Arkadina  (Stephanie
Eidt) oder seine romantisch verklärte Affäre mit Nina (Alina
Vimbai  Strähler),  die  gern  so  frei  wäre  wie  die  Möwe  im
esoterischen  Text  des  frustrierten  Bühnen-Brausekopfs
Konstantin (Laurenz Laufenberg): Alles ist für Trigorin nur
Material für mögliche neue Erzählungen und Theaterstücke.

Ob  Meyerhoff  in  hautenger  Unterhose  halbnackt  zum  See
watschelt, um zu angeln, oder ob er sich literweise Bier in
die vom rhetorischen Firlefanz ausgetrocknete Kehle schüttet:
Alles  gerät  ihm  zur  urkomischen  und  zugleich  tragischen
Slapsticknummer  der  Vergeblichkeit.  Neben  seiner
raumgreifenden Präsenz und sprachlichen Raffinesse wirken alle
anderen  wie  Statisten,  unfertige  Figuren,  die  um  ihre
Daseinsberechtigung kämpfen und sich in zu kurz gesprungene
Klischees flüchten.

Landhausbesitzer  Sorin  (Thomas  Bading)  ist  ein  zittrig-
zeternder,  lächerlicher  Greis,  der  den  verpassten  Chancen
seines  langweiligen  Lebens  nachtrauert.  Gutsverwalter



Schamrajew (David Ruland) poltert mit Berliner Schnauze und
blutbeschmiertem  Schlachtermesser  durchs  kunstsinnige
Getriebe. Die immer ganz in schwarz gekleidete Mascha (Hevin
Tekin) ist ein trauriger Punk mit Null-Bock-Allüren. Warum
auch nicht. Unter dem schützenden Dach des riesigen Baumes und
seines üppig wuchernden Blätterwaldes ist alles möglich.

„Die Möwe“, die nächsten Vorstellungen am 18., 19., 20. und
21.  Mai,  Berlin,  Schaubühne.  Tickets  unter  030/89  00  23,
ticket@schaubuehne.de

Berliner  Baustellen-Blues:
Pergamonmuseum  schließt  für
einige Jahre
geschrieben von Frank Dietschreit | 27. Februar 2024

Licht und Schatten: Detail des Berliner Pergamonmuseums.
(Foto: © SPK / Stefan Müchler)
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Während  draußen  auf  den  Berliner  Straßen  die  Nazis
marschierten  und  Hitlers  Machtergreifung  herbei  prügelten,
suchte der junge Kommunist und angehende Schriftsteller Peter
Weiss oft Zuflucht im damals neu erbauten Pergamonmuseum. Vor
allem der Pergamonaltar hatte es ihm angetan. Immer wieder
studierte er das gigantische Bauwerk aus dem 2. Jahrhundert
vor Christi, das einst zur Residenz der mächtigen Könige von
Pergamon gehörte und unter dubiosen Umständen in die deutsche
Hauptstadt geschafft wurde.

Die  auf  dem  Fries  dargestellten  Szenen  vom  ewigen  Streit
zwischen den Menschen und Göttern sowie die mühsam in den
Stein  gehauene  künstlerische  Kreativität  waren  für  ihn
Ausdruck der geschichtsbildenden Kraft des Klassenkampfes und
der  lichten  Zukunft  einer  Freiheit,  die  ohne  Kunst  nicht
auskommt. In seiner mehrbändigen „Ästhetik des Widerstands“
verwandelt er seine subjektiven Eindrücke in zeitlose Prosa.

Dass der Pergamonaltar schon seit acht Jahren verhüllt und
Auftakt für eine Komplett-Sanierung des maroden Museums ist,
hätte Peter Weiss sicherlich geschmerzt. Getröstet aber hätte
ihn  wohl  der  Gedanke,  dass  Modernisierung  und  Umbau  des
zwischen  1910  und  1930  auf  der  Museumsinsel  errichteten
Gebäudes sowie die Restaurierung der Kunstwerke bei laufendem
Betrieb vonstatten gehen sollten und immer einzelne Bereiche
des  Hauses  (in  dem  auch  die  Antiken-Sammlung,  das
Vorderasiatische Museum und das Museum für Islamische Kunst
beheimatet sind) für das Publikum geöffnet bleiben sollten.
Doch daraus wird nichts: Der schöne Plan ist Makulatur.

Überraschende Ankündigung

Überraschend  verkündeten  jetzt  Hermann  Parzinger  (Stiftung
Preußischer Kulturbesitz) und Barbara Große-Rhode (Bundesamt
für Bauwesen) bei einer Baustellenbegehung den verdatterten
Pressevertretern  die  vollständige  Schließung  des
Pergamonmuseums: Schon ab Oktober 2023 wird eine der weltweit
bedeutendsten  Kunstsammlungen,  die  jährlich  eine  Million



Besucher anzieht, über Jahre nicht mehr zu sehen sein. Der
Pergamonaltar,  das  Ischtartor,  die  Prozessionsstraße  von
Babylon,  das  Markttor  von  Milet,  die  Fassade  des
Wüstenschlosses  von  Mschatta:  Diese  Wunder  der
Menschheitsgeschichte verschwinden hinter geschlossenen Türen,
während das von Kriegsschäden und Wassereinbrüchen stark in
Mitleidenschaft gezogene, auf schwammigen Grund und rissigem
Fundament stehende Museum mit neuester Technik ausgestattet
wird. In zusätzlich geschaffenen An- und Neubauten sollen die
umfassenden  Sammlungen  neu  sortiert  und  besser  sichtbar
gemacht werden.

Kostenpunkt mindestens 1,2 Milliarden Euro

Das bisher hufeisenförmige Gebäude bekommt einen neuen Flügel
und  wird  einen  Rundgang  durch  die  verschiedenen
Museumsbereiche ermöglichen. Im Kellergeschoss soll es eine
archäologische  Promenade  geben  und  eine  Verbindung  zu  den
anderen  Häusern  auf  der  Museumsinsel.  Veranschlagt  sind
Gesamtkosten  von  1,2  Milliarden  Euro,  hinzu  kommt  ein
Risikopuffer  von  300  Millionen  Euro  für  mögliche
Baupreissteigerungen.  Ein  schöner  Batzen  Geld  in  Zeiten
klammer Kassen. Für Hermann Parzinger, der dem Haus einen
„supermaroden  Zustand“  attestiert,  und  für  Barbara  Große-
Rhode,  die  das  von  der  Spree  umspülte  Gebäude  als
„havarieanfällig“  einschätzt,  ist  das  alles  aber
alternativlos: „Dieses Gebäude hat einen bestimmten Anspruch.
Den müssen wir mit unseren Bauarbeiten erfüllen. Wir müssen
dieses Gebäude seinem Wert angemessen zukunftsfest machen.“

Damit Sanierung und Restaurierung, Um- und Neubau nicht in
Gänze unter Ausschluss der Öffentlichkeit stattfinden, haben
die Chef-Planer ein paar Trostpflaster im Angebot. Der erste
Bauabschnitt  im  Nordflügel,  in  dem  sich  auch  der
Hellenistische und der Pergamonsaal befinden, soll im Jahr
2027 wieder für Besucher geöffnet werden. Der Südflügel aber
bleibt  bis  2037  geschlossen:  das  Ischtartor  und  andere
Wunderwerke bleiben also fast 15 Jahre lang für alle Kunst-



beflissenen Augen unsichtbar.

Enttäuschung für Kultur-Touristen aus aller Welt

Doch  nein,  halt!  Barbara  Helwing,  Direktorin  des
Vorderasiatischen  Museums,  verspricht  für  die  Zeit  der
Schließung  neuartige  Vermittlungskonzepte,  will  die
digitalisierten  Objekte  ihrer  Sammlung  in  einen  virtuellen
Museumsrundgang  verwandeln,  der  im  Internet  abrufbar  sein
soll. Auch eine Interims-Ausstellung einzelner Werke im nahe
gelegenen Pergamon-Panorama sei geplant. Darüber hinaus, so
Hermann Parzinger, wolle man einzelne herausragende Objekte
als Botschafter in andere Museen in Berlin und auch weltweit
verschicken, eine „Intervention“ im Hamburger Bahnhof und eine
thematische  Zusammenarbeit  mit  dem  Kupferstichkabinett  sei
vorgesehen, eine Kooperation mit dem Louvre in Vorbereitung.

Klingt doch ganz nett. Aber was haben die aus aller Welt
anreisenden Kunst-Touristen davon, wenn doch das Herzstück der
jährlich  von  über  3  Millionen  Besuchern  bevölkerten
Museumsinsel  einer  Baustelle  gleicht  und  sie  zentrale,
ikonische  Werke  der  Kunst-Geschichte  nicht  zu  Gesicht
bekommen? Außerdem kann heute ernsthaft niemand garantieren,
dass  die  Kosten  nicht  noch  ins  Uferlose  steigen  und  die
Bauzeit sich noch um Jahre verlängern wird. Wie beim Humboldt-
Forum  oder  dem  Berliner  Flughafen.  Die  Liste  der  nicht
eingehaltenen  Versprechungen  ist  lang.  Der  Berliner
Baustellen-Blues ist doch immer für ein paar Überraschungen
gut.

_____________________________

Info

Das Pergamonmuseum gehört zum Bauensemble der Museumsinsel und
zum Weltkulturerbe der UNESCO. Im Auftrag von Kaiser Wilhelms
II. wurde es von Alfred Messel im Stil des Neoklassizismus
geplant  und  von  1910  bis  1930  von  Ludwig  Hoffmann  in
vereinfachter Form gebaut. Im Rahmen eines „Masterplans“ zur



Sanierung der stark beschädigten Gebäude auf der Museumsinsel,
zu denen auch das Bode-Museum, das Alte und das Neue Museum
gehören,  wird  derzeit  das  Pergamonmuseum  für  die  geplante
Summe  von  1,2  Milliarden  Euro  (plus  300  Millionen  Euro
Risikopuffer) von Grund auf erneuert und umgebaut. Von Oktober
2023 an wird es komplett geschlossen. Bauabschnitt A soll ab
2027 wieder zugänglich sein, Bauabschnitte B erst 2037.

Unsterblicher  Mythos:  Der
künftige  Essener
Orchesterchef  Andrea
Sanguineti dirigiert Berliner
„Don Giovanni“
geschrieben von Werner Häußner | 27. Februar 2024
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Finale von Mozarts „Don Giovanni“ in der Deutung von
Roland Schwab an der Deutschen Oper Berlin mit Mattia
Olivieri (Don Giovanni), Lidia Friedman (Donna Elvira)
und Tommaso Barea (Leporello). (Foto: Bettina Stöß)

Dem Mythos „Don Giovanni“ hatte sich Roland Schwab 2010 in
Berlin genähert. Die Arbeit des Regisseurs, der am Aalto-
Theater  Essen  mit  Verdis  „Otello“  und  Puccinis  „Trittico“
bildmächtige  Inszenierungen  geschaffen  hat,  stand  an  der
Deutschen Oper wieder für vier Vorstellungen auf dem Kalender.
Am Pult: der designierte Essener GMD Andrea Sanguineti.

Der Mythos Don Juan ist unerschöpflich. Nicht einmal über
Faust wurde so viel gedacht und geschrieben wie über den vom
spanischen Mönch Tirso de Molina in die literarische Welt
erhobenen  „Burlador  de  Sevilla“.  Viriler  Verführer,
lustbetonter  Eroberer,  amoralisches  Scheusal,  Leidender  in
einer  absurden  Welt,  zynischer  Nihilist,  scheiternder
Gottsucher,  Metapher  des  Bösen:  In  tausenderlei  Gestalten
tritt  er  uns  entgegen.  Der  kluge,  theologisch  gebildete
Dichter Lorenzo da Ponte hat ihn für Wolfgang Amadé Mozart in
ein  vielsagendes  Libretto,  der  Komponist  hat  es  in



unsterbliche Musik gekleidet. Heute ist „Don Giovanni“ auf der
Bühne  vor  allem  in  dieser  Oper  präsent.  Entsprechend
vielgestaltig  sind  die  Deutungen.

Roland Schwab gelang vor gut zwölf Jahren mit einer von seiner
Lehrerin Ruth Berghaus geschulten Hand, die innere Spannung
von  Mozarts  „dramma  giocoso“  zu  inszenieren,  ohne  seine
Kraftpole auszuschalten. Denn da ist die erzählte Handlung,
eine  Geschichte  voller  (Wort-)witz  und  bedeutungsvollen
Momenten.  Und  auf  der  anderen  Seite  das  Bewusstsein  des
Mythos, die Repräsentation einer Figur auf der Bühne, die
unerschöpflich ist und ein zeitloses Geheimnis in sich trägt.

Schwab verzichtet mit seinem Bühnenbildner Piero Vinciguerra
auf jeden Schauplatz. Und nicht ein einzelner Don Giovanni,
nicht  nur  ein  Leporello  werden  in  ihren  Konturen  in  der
Schwärze der Bühne sichtbar: Sie vervielfachen sich, werden
zum Kollektiv, oder, wenn man so will, zu einem Schwarm ihrer
Erscheinungsformen im Lauf ihrer Geschichte. Auch der Komtur –
am Ende nur noch dröhnend mahnende Stimme – schält sich als
einer aus den Vielen heraus. Ein sinniges Bild für den Mythos,
der sich in der Zeit vervielfacht hat, der, wenn er denn
greifbar wird, nur einen Ausschnitt seiner ganzen Wirklichkeit
kolportiert.

Ein Sisyphus der Lust

In Schwabs Deutung konkretisiert sich der Mythos aus purer
Notwendigkeit  im  Individuum  eines  Don  Giovanni  (Mattia
Olivieri) und seinem Leporello-Alter-Ego Tommaso Barea. Doch
sie  erinnern  immer  daran,  dass  sie  keine  Personen  im
klassischen Sinne sind. Auch die Kostüme von Renée Listerdal
variieren die Konkretion immer wieder: In der komödiantischen
Verwechslungsszene im zweiten Akt wird etwa das alte Mantel-
und-Degen-Stück  zitiert.  Und  wenn  das  Outfit  der  beiden
Akteure sich immer deutlicher an Fetisch-Leder aus der SM-
Szene annähert, entspricht das der ambivalenten Rolle des Don
Giovanni: Er ist der Quäler der Menschen seines Umfelds und er

https://www.schwab-roland.de/


wird gequält von seiner Existenz, die sich in der ständigen
Wiederholung des Immergleichen erschöpft.

Schwab sieht offenbar Parallelen zu Sisyphus. Doch wenn der
antike Steinroller zumindest bei Albert Camus‘ im Moment, in
dem er die Absurdität seines Daseins annimmt, ein glücklicher
Mensch  ist,  macht  Schwab  das  Leiden  seines  Protagonisten
deutlich: Geradezu flehentlich senkt er im ersten Finale den
Kopf, um den Schwerthieb von Don Ottavio zu empfangen – aber
sein Widersacher hat nicht das Format, um zuzuschlagen. Am
Rand der Bühne strampelt derweil ein halbnackter Athlet auf
einem Hometrainer – ein Fahrrad, das trotz größter Anstrengung
nicht von der Stelle weicht.

Existenzieller  Schmerz  und  Sehnsucht  nach  Erlösung.
Szene aus dem ersten Finale von Mozarts „Don Giovanni“
an der Deutschen Oper Berlin (Aufnahme von 2015). (Foto:
Bettina Stöß)

Zum  genial  komponierten  musikalischen  Chaos  Mozarts  drehen
sich  zwei  Gestänge-Burgen  wie  gigantische  Mahlwerke
gegeneinander; eine davon erinnert an eine Parabolantenne, die



Signale aus galaktischen Fernen empfangen könnte. Sie scheinen
wie das magische Theater in Hermann Hesses „Steppenwolf“ alle
zu  verschlingen,  nur  Zerlina  wandelt  wie  in  Trance  außen
vorüber. Eine enge Pforte, einer Flughafenschleuse ähnlich,
zitiert das Inferno-Motto Dantes: Lasst alle Hoffnung fahren.
Eine bestürzende Umsetzung des Perpetuum-mobile-Kreiselns, das
Mozart  in  der  sogenannten  Champagnerarie  Don  Giovannis
musikalisch ausgeformt hat.

Der Butler stolpert über eine Leiche

In der letzten Szene überschlagen sich dann die Assoziationen:
In den schemenhaft sich abzeichnenden Trümmern einer beständig
gegenwärtigen Vergangenheit imitiert Leporello Freddie Frinton
in „Dinner for one“, stolpert aber statt über den Tigerkopf
übe die Leiche einer ermordeten jungen Frau. Don Giovanni
füttert schwarze Gestalten wie Hunde, als säße er in Pasolinis
„Salò – Die 120 Tage von Sodom“, Leonardos „Abendmahl“ wird
heraufgerufen. Das Ende imaginiert Schwab wie die Romantiker
des  19.  Jahrhunderts  ohne  das  abschließende  Sextett.  Das
Schicksal des bestraften „Wüstlings“, eines von allen humanen
Bindungen freien Charakters, entzieht sich der Moral. Eine
entscheidenden  Abweichung,  die  den  Mythos  für  unsterblich
erklärt. Die Tortur des Sisyphus geht weiter.

Dirigent  des  Berliner  „Don
Giovanni“:  der  künftige
Essener  GMD  Andrea
Sanguineti.  (Foto:  Volker



Wiciok)

Musikalisch hinterlässt die Aufführung unter Andrea Sanguineti
einen zwiespältigen Eindruck. Das liegt in erster Linie an
einer  akzentarmen,  die  Melodiestimmen  betonenden  Spielweise
des Orchesters, der Sanguineti offenbar keine Impulse zu geben
hat. Die Ouvertüre, schlank und ohne Abgründe, wirkt im Adagio
eine Spur zu schnell, zu unverbindlich, wechselt mit dem Tempo
im  Allegro  ihre  musikalische  Haltung  nicht  und  bildet  so
keinen Kontrast aus.

Im  Lauf  des  Abends  zeigt  sich  Sanguineti  als  bedachter
Begleiter der Sänger. Die reüssieren unterschiedlich: Mattia
Olivieri singt „Fin ch’an dal vino“ vital und draufgängerisch,
zeigt im Ständchen eine Stimmkultur, die es zu einem wehmütig-
poetischen Intermezzo machen. Aber in den Rezitativen stößt er
wie  Leporello  an  seiner  Seite  die  Silben  heraus.  Man  mag
diesen  Verzicht  auf  elegante  Formulierung  dem  Konzept  der
Figuren anrechnen, aber das forcierte Spucken der Silben macht
wenig Freude und eröffnet in Tommaso Bareas „Registerarie“
keinen expressiven Zugewinn. Der Don Ottavio Giovanni Salas
singt gepflegt, muss aber rollengemäß blass bleiben. Artur
Garbas  erfüllt  die  Erwartungen,  die  man  an  einen  Masetto
stellt,  stimmlich  mühelos,  im  Spiel  zum  Glück  ohne
übertreibende  Möchtegern-Komik.  Patrick  Guetti  darf  als
Commendatore aus dem Lautsprecher dröhnen.

Elvira ohne Schweißtropfen

Unter den Damen gebührt Lidia Fridman als Donna Elvira die
Palme: Sie bewältigt den Umfang, die heiklen Sprünge und die
heroinenhafte Attacke anstandslos, mit gleichmäßig geformten
und  verfärbungsfrei  positionierten  Tönen  bei  einwandfreier
Artikulation. Endlich einmal eine Elvira, die der Partie ohne
Schweißtropfen  auf  der  Stimme  gerecht  wird.  Elisa  Verzier
macht  als  Zerlina  mit  unverbrauchtem  Timbre  und  sorgsamer
Gestaltung auf sich aufmerksam. Flurina Stucki hat für die
Donna Anna die Beweglichkeit und die melancholischen Töne, in



dramatischen Momenten wirkt die Stimme im Kern zu klein und
hilft sich mit aufgeblähtem Vibrato.

Roland  Schwab  hat  mit  dieser  Arbeit  die  riskante
Herausforderung bewältigt, den „Don Giovanni“-Mythos komplex
chiffriert  in  all  seinen  Spannungen  sinnlich  erfahrbar  zu
machen;  dass  die  Inszenierung  nach  zwölf  Jahren  noch  so
unmittelbar wirksam ist, dürfte auch der Spielleitung (Silke
Sense) zu verdanken sein.

 

Kunst  kennt  keine  Zeit  –
Ausstellungen  in  Berlin  und
Potsdam
geschrieben von Frank Dietschreit | 27. Februar 2024

Monica Bonvicini: „I do you“, Ausstellungsansicht Neue
Nationalgalerie  (Courtesy  the  artist,  Tanya  Bonakdar
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Gallery,  Galleria  Raffaella  Cortese,  Galerie  Peter
Kilchmann, Galerie Krinzinger – Copyright © the artist,
VG Bild-Kunst, Bonn, 2022 – Nationalgalerie, Staatliche
Museen zu Berlin / Jens Ziehe)

Monica Bonvicini darf das. Und sie kann es. Die italienische
Kunst-Rebellin, die seit vielen Jahren in Berlin arbeitet und
eine der wichtigsten Bildhauerinnen der Gegenwart ist, hat
sich diesmal vorgenommen, die vielleicht bedeutendste Kunst-
Architektur der Moderne zu zu besetzen und neu zu definieren.

Wer sich der von Mies van der Rohe aus Glas und Stahl gebauten
Neuen Nationalgalerie nähert, ist überwältigt. Eine riesige
Spiegelfassade ist gegen den ikonischen Bau gelehnt, ragt vom
Betonboden bis übers Dach hinaus und scheint den Eingang ins
Innere des Kunst-Tempels zu verstellen. „I do you“ ist in
großen  schwarzen  Lettern  auf  die  verspiegelte  Fläche
geschrieben, in der Umwelt und Mensch miteinander agieren:
„Ich mach dich“, gemeint als „Ich will dich“. Kampfansage an
eine männlich dominierte Domäne und zugleich Liebeserklärung
an einen Ort, der transparent und elegant durch das Berliner
Alltags-Grau zu fliegen scheint und dessen gläsernes Foyer
ungemein schwer zu erobern und zu bespielen ist.

Monica Bonvicini räumt sich den Weg frei. Die meisten ihrer
überdimensionalen Arbeiten kann sie seit Jahren nicht zeigen,
aber  wenigstens  herbeizitieren:  In  einer  Wort-Collage
erklingen  um  die  2000  Titel  von  Werken,  die  sie  bisher
geschaffen hat. Sprache wird Kunst, Kunst wird Sprache. Aber
auch Erschütterung und Provokation, Rätsel und Geheimnis.



Portrait  Monica
Bonvicini,  (Courtesy
the artist – © Monica
Bonvicini and VG-Bild
Kunst,  Bonn,  2022  –
Photo: Olaf Heine)

In der verglasten Halle steht ein verspiegeltes Podest, in dem
sich alles, Mensch und Kunst, Stadt und Museum, gegenseitig
beäugt, reflektiert und überlagert. „DESIRE“ steht in großen
Buchstaben darauf: Doch Sehnsucht und Begehren sind ohne ihre
Negation und das Nicht-Erfüllen von Hoffnungen nicht zu haben.
Die im Raum schwebende Lichtskulptur „Light me back“ ist so
grell,  das  man  die  Augen  schließen  möchte.  Die  zu  einer
Weltkugel verknoteten Armband-Uhren („Time of my life“) sind
hässliche  Billig-Fälschungen.  In  der  aus  Stahlketten
geflochtenen Schaukel („Chainswing bells“) möchte man lieber
nicht  Platz  nehmen.  Den  auf  den  Boden  gekippten  Haufen
Bauschutt  hat  Bonvicini  bei  der  Sanierung  der  Alten
Nationalgalerie  abgezweigt.  Jetzt  liegen  Reste  der
klassizistischen Fassade des Stüler-Baus als Flaschenpost aus
der Vergangenheit in der Mies-Moderne herum. Kunst kennt keine
Zeit.

Apropos Zeit: Die sollte mitbringen, wer sich auf der Suche
nach den aktuellen Tendenzen zeitgenössischer Kunst in den
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„Hamburger  Bahnhof“  wagt.  Doch  bevor  man  die  in  den
Seitenflügeln auftrumpfenden Ausstellungen mit Neuerwerbungen
(„Under Construction“) und Sound-Arbeiten („Broken Music“) in
Augenschein  nimmt,  lohnt  ein  langes  Verweilen  im  riesigen
Eingangsbereich: Wo früher die Dampfloks in dem mit Glaskuppel
und Stahlstreben verzierten Kopfbahnhof ankamen und abfuhren,
hat Sandra Mujinga einen großen schwarzen Kasten gestellt.

Zu rätselhaften Klängen scheint sich im Inneren des düsteren
Monstrums  etwas  zu  bewegen,  zu  atmen,  zu  leben.  Manchmal
flimmern  Farben  über  die  Oberfläche,  versinken  wieder  ins
Dunkle.  Manchmal  glaubt  man,  rissige  Haut  zu  erkennen,
Körperteile,  die  ihr  Geheimnis  nicht  preisgeben  wollen.
„IBMSWR: I Build My Skin with Rocks“ nennt die Künstlerin ihre
visuell-akustische  Skulptur,  die  auf  wundersame  Weise
Außenwelt und Innenleben miteinander verbindet. Immer wieder
umkreist  man  das  schwarze  Mysterium,  spürt  die  Magie  des
dunklen  Körpers,  möchte  durch  die  Haut  schlüpfen  und  auf
unbekannte Reisen durch Resonanzräume gehen.



Sandra Mujinga: „I Build My Skin with
Rocks“,  2022  (Ausstellungsansicht,
Sandra Mujinga. IBMSWR: I Build My Skin
with  Rocks,  9.12.2022-1.5.2023,
Hamburger  Bahnhof,  Nationalgalerie  der
Gegenwart – Foto: Jens Ziehe | Courtesy
the artist Croy Nielsen, Wien/Vienna and
The Approach, London)

Ins Unbekannte und Offene kann man auch im Martin-Gropius-Bau
reisen. Im frei zugänglichen Lichthof des Kunst-Baus zeigt Wu
Tsang  seine  großformatige  Installation  „Of  Whales“  –  eine
Symbiose aus bizarren Wasserwelten und surrealen Klängen. Auf
einer riesigen Leinwand schwappen Wellen, tauchen Meerestiere
auf  und  wieder  ab,  Quallen  schweben  durch  unergründliche
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Tiefen, Wale ziehen ihre Bahnen. Aus Lautsprechern ertönen
rätselhafte,  mit  orchestraler  Musik  unterlegte  Laute.
Wahrnehmung und Wirklichkeit lösen sich auf, Imagination und
Meditation fließen ineinander. Wer es sich auf den Liegen
bequem macht, dem Meeresrauschen und den Walen zuhört und auf
den  Wellen  surft,  weiß  irgendwann  nicht  mehr,  ob  er  noch
Mensch ist oder schon ein Wesen des Meeres. Grenzen verwischen
sich, Gewissheiten lösen sich auf.

Verwischte Grenzen und aufgelöste Gewissheiten findet auch,
wer noch nicht kunstsatt ist und den Weg von Berlins Mitte
nach  Potsdam  einschlägt.  Im  Museum  Barberini  wird  der
Surrealismus aus einer neuen Perspektive gesehen, erforscht
und  gedeutet.  Es  geht  um  Psychoanalyse  und  Traumdeutung,
Zauberei und Okkultismus: „Surrealismus und Magie: Verzauberte
Moderne“ präsentiert über 90 Werke von Leonore Carrington und
Max Ernst, Salvador Dalí und René Magritte, Leonor Fini, Yves
Tanguy,  Dorothea  Tanning  und  vielen  weiteren  ikonischen
Künstlern  des  Surrealen,  lässt  erahnen,  wie  tief  sie
eintauchten in okkulte Riten und magische Mythen, wie sie den
Verstand  ausschalteten  und  Denkverbote  umgingen,  das
Verdrängte  und  Unergründliche  zu  künstlerischen  Gegenwelten
ausformten. Alchemie wird zu Kunst, öffnet Augen, Ohren und
Sinne. Was will man mehr?

Neue Nationalgalerie: „Monica Bonvicini: I do you“, bis 30. 4.
2023, Mo-So 10-18 Uhr, Do 10-20 Uhr.

Hamburger Bahnhof: „Sandra Mujinga: IBMSWR: I Build My Skin
with Rocks“, bis 1. 5. 2023, Sa und So 11-18 Uhr, Di, Mi und
Fr 10-18 Uhr, Do 10-20 Uhr, Mo geschlossen.

Martin-Gropius-Bau:  „Wu  Tsang:  Of  Whales“,  noch  bis  29.
Januar. 2023, Mo, Mi, Do, Fr 11-19 Uhr, Sa, So 10-19 Uhr, Di
geschlossen.

Museum  Barberini:  „Surrealismus  und  Magie:  Verzauberte
Moderne“, noch bis 29. Januar 2023, täglich außer Di 10-19



Uhr, Di geschlossen.

 

 

Mit Volldampf zurück in die
Vergangenheit  –  René
Polleschs  sinnfreie
Volksbühnen-Collage  „Und
jetzt?“
geschrieben von Frank Dietschreit | 27. Februar 2024

Szene aus René Polleschs bunter Collage „Und jetzt?“ –

https://www.revierpassagen.de/128100/mit-volldampf-zurueck-in-die-vergangenheit-rene-polleschs-sinnfreie-volksbuehnen-collage-und-jetzt/20221228_0036
https://www.revierpassagen.de/128100/mit-volldampf-zurueck-in-die-vergangenheit-rene-polleschs-sinnfreie-volksbuehnen-collage-und-jetzt/20221228_0036
https://www.revierpassagen.de/128100/mit-volldampf-zurueck-in-die-vergangenheit-rene-polleschs-sinnfreie-volksbuehnen-collage-und-jetzt/20221228_0036
https://www.revierpassagen.de/128100/mit-volldampf-zurueck-in-die-vergangenheit-rene-polleschs-sinnfreie-volksbuehnen-collage-und-jetzt/20221228_0036
https://www.revierpassagen.de/128100/mit-volldampf-zurueck-in-die-vergangenheit-rene-polleschs-sinnfreie-volksbuehnen-collage-und-jetzt/20221228_0036
https://www.revierpassagen.de/128100/mit-volldampf-zurueck-in-die-vergangenheit-rene-polleschs-sinnfreie-volksbuehnen-collage-und-jetzt/20221228_0036/und-jetzt-beil-wuttke-peschelcapollonia-t-bitzan-1


mit (von links) Franz Beil, Martin Wuttke und Milan
Peschel. (Foto: © Apollonia T. Bitzan / Volksbühne)

Seit  man  Frank  Castorf  sein  Lieblingsspielzeug  weggenommen
hat, kommt die Berliner Volksbühne nicht zur Ruhe. Nachfolger
Chris Dercon verzettelte sich mit kuriosen Ideen. Interims-
Intendant  Klaus  Dörr  musste  nach  Sexismus-Vorwürfen  seinen
Stuhl räumen. Die Rückkehr von René Pollesch, des verlorenen,
zum Heiland verklärten Sohnes, sollte die Rettung bringen.

Doch  bisher  ist  alles  nur  Stückwerk,  Spielplan  und
Inszenierungen  sind  nur  matter  Abglanz  früherer  Erfolge.
Pollesch  wirkt  lustlos  und  ausgelaugt.  „Und  jetzt?“  heißt
seine neue Text- und Regie-Arbeit, die der Volksbühne neues
Leben einhauchen könnte.

Pollesch greift in die Theater-Mottenkiste und geht in die
Jahre  1968/69  zurück,  als  die  DDR  noch  an  den  realen
Sozialismus glaubte, die Kunst dem Volk dienen sollte. Damals
inszenierte Benno Besson mit dem Arbeitertheater der Erdöl-
Werke  in  Schwedt  ein  Stück  von  Gerhard  Winterlich:
„Horizonte“,  basierend  auf  dem  „Sommernachtstraum“  von  
Shakespeare.  Besson  überführte  später  „Horizonte“  an  die
Berliner Volksbühne. Warum Pollesch das Projekt reanimiert,
welche Lehren er für heute daraus zieht, bleibt aber die große
Frage des Abends. Es ist ein Text-Labyrinth, eine Collage aus
Literatur-Fundstücken.  Auf  dem  Programmzettel:  Hinweise  auf
Brecht  und  Bücher  über  das  Katastrophenprinzip,  Kybernetik
sowie das Theater als Kampf und Kollektiv.

Auf  der  Bühne  ereignet  sich  eine  Theater-Schlacht:
Sozialismus-Persiflage und Agitprop-Groteske, Zeitgeist-Satire
und Kanzler-Klamauk, alles geschieht mit Wumms und Doppel-
Wumms, wird durch den Theater-Fleischwolf gedreht. Winterlichs
„Horizonte“  werden  zitiert  und  Shakespeares
„Sommernachtstraum“  wird  geprobt,  die  Rolle  des  Zufalls
diskutiert und der Kosmos als Folge von Katastrophen gedeutet.
Das ist hanebüchen komisch und unendlich harmlos. Ein Déjà-vu-



Erlebnis: alles war schon oft bei Pollesch-Abenden zu erleben,
nur ehedem war es viel spannender und provokanter.

Immerhin  gibt  es  ein  freudiges  Wiedersehen  mit  den
Volksbühnen-Altstars  Martin  Wuttke  und  Milan  Peschel:  Sie
spielen in der Weltklasse-Liga der traurigen Clowns, kauzigen
Wort-Verdreher und aberwitzigen Grimassen-Schneider, krakeelen
ohne  Unterlass,  machen  hinreißend  alberne  Kunstpausen,
verhaspeln sich lustvoll in Stotter-Arien. Manchmal wissen sie
wohl selbst nicht, wer und wo sie gerade sind, absolvieren
endlose Slapstick-Nummern, lassen sich, immer wenn „Macbeth“
erwähnt wird, vom Blitz der Erkenntnis erschlagen und sinken
zitternd zu Boden. Regen prasselt, Schirme gehen in Flammen
auf, Textbrocken verkümmern im Lärm lauter Musik: ein heiterer
Kindergeburtstag.  Da  verliert  man  schnell  den  Anschluss,
braucht  die  Hilfe  der  Souffleuse,  die  das  turbulente
Tohuwabohu umsichtig beäugt und den gestressten Mimen aus der
Patsche hilft.

Bühnenbildnerin  Anna  Viebrock,  die  für  die  bizarren
Liederabende von Christoph Marthaler rätselhafte Bühnen-Bunker
gebaut hat, erschafft diesmal einen kargen, offenen Raum, eine
Referenz an das Brecht-Theater. Ein kleines Podest für eine
Wandertruppe, Plastik-Stühle, abgenutzte Tische: Da kann man
mal Pause machen und eine Zigarette rauchen, bevor es wieder
ins  Getümmel  geht  und  man  Sätze  absondern  muss  wie:  „Der
Moment  deiner  Erscheinung  ist  die  absolute
Bedeutungslosigkeit“, oder: „Die Sinnlosigkeit, mit der wir
hier alles bereden, das ist so erleichternd.“

Ja,  der  Abend  ist  ziemlich  sinnlos,  verrückt  und  eine
Erleichterung. Ist jetzt alles wieder gut an der Volksbühne?
Zweifel sind angebracht. Statt Aufbruch in die Zukunft: volle
Kraft  zurück  in  die  Vergangenheit.  Das  Premieren-Publikum
amüsierte sich wie Bolle und applaudierte kräftig. Man ist ja
so bescheiden geworden.

Volksbühne  am  Rosa-Luxemburg-Platz:  „Und  jetzt?“  (Text  und



Regie: René Pollesch), nächste Vorstellungen am 7. und 15.
Januar 2023.

Cra Cra, Bum Bum, Din Din!
Gioachino  Rossinis  „Italiana
in  Algeri“,  historisch
informiert  aufgeführt  in
Berlin
geschrieben von Werner Häußner | 27. Februar 2024

Quicklebendiger Belcanto im nackten Mauerwerk der Kino-
Bühne im Berliner Theater im Delphi. Auf dem Bild von
links: Miloš Bulajić (Lindoro), David Oštrek (Mustafa
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Bey),  Polly  Ott  (Elvira),  Hannah  Ludwig  (Isabella),
Manuel Walser (Taddeo). (Foto: Anna Tiessen)

Historisch  informiert  –  das  kannte  man  bis  vor  wenigen
Jahrzehnten nur im Bezug auf alte Musik. Pioniere wie Gustav
Leonhardt und Nikolaus Harnoncourt erweiterten das Wissen um
historische  Spielweisen  und  Aufführungspraktiken  enorm.
Inzwischen ist auch die Zeit der Romantik bis hin zu Johannes
Brahms und Richard Wagner ins Blickfeld gerückt.

Nur  bei  einem  der  bedeutendsten  Komponisten  des  19.
Jahrhunderts, Gioachino Rossini, und im romantischen Belcanto
von Bellini bis Verdi hat diese Bewegung bisher kaum Resonanz
erzielt. Eine Produktion in Berlin will das ändern: Im Theater
im Delphi – sonst nicht gerade für Opernaufführungen bekannt –
präsentierte ein ambitioniertes Ensemble Rossinis „L’Italiana
in  Algeri“,  unterstützt  von  der  Deutschen  Rossini
Gesellschaft, die in Berlin auch ein halbtägiges Seminar zur
historischen Aufführungspraxis bei Rossini abhielt.

Bei  den  vom  Ensemble  Eroica  Berlin  unter  dem  mit  Rossini
wohlvertrauten  Dirigenten  Jakob  Lehmann  organisierten  drei
Vorstellungen ist es die spezielle Praxis des Musizierens, die
einen  spannenden  Abend  garantiert.  Regisseur  und
Bühnenausstatter Dennis Krauß lässt in einer auf drei rote
Kisten vor nacktem Mauerwerk reduzierten Szenerie spielen; die
Kostüme  von  Pauline  Heitmann  enthalten  sich  jeglicher
Anspielung  an  den  früher  üblichen  klischeehaften
Orientalismus.  Rossinis  ebenfalls  auf  exotische  Effekte
verzichtende Musik erweist sich als theaterwirksam genug, um
die drei Stunden nicht zäh werden zu lassen.

Gespielt  wird  im  Delphi,  an  der  Grenze  von  Weißensee  zum
Prenzlauer Berg, einem 1929 erbauten Stummfilm-Kino, das 1959
geschlossen und u.a. als Lager genutzt wurde, bis es 2012 von
dem Künstler-Duo Brina Stinehelfer und Nikolaus Schneider aus
dem Dornröschenschlaf geweckt und zu einem neuen Kunst- und
Kulturort  entwickelt  wurde.  Im  unrestaurierten  Jugendstil-

https://theater-im-delphi.de/
https://theater-im-delphi.de/
https://www.rossinigesellschaft.de/index.html
https://www.rossinigesellschaft.de/index.html
https://www.eroicaberlin.de/


Tonnengewölbe des Kinosaals mit einer Bar auf der Rückseite
sitzt das Publikum unter verblassten Farben und Wasserflecken
an der Decke an alten Tischen und kann wie in einem Varieté
der Vorstellung folgen.

Frische, detailreiche Musik

Die Musik spielt im Raum vor der Bühne und klingt präsent und
transparent – ungetrübter Genuss der fein ziselierten Details
von Rossinis Partitur ist garantiert. Deutlich hört man die
Verzierungen und liebevoll ausgearbeiteten Phrasierungs- und
Dynamik-Finessen,  denen  sich  die  jungen  Musikerinnen  und
Musiker des Orchesters widmen. Das sorgt in der Tat für ein
frisches, detailreiches, im Vergleich zu üblichen Darbietungen
kühleres, brillantes, aber auch luftiges Klangbild.

Mit wenig Vibrato gespielte Darmsaiten, jeweils ein an den
beiden  Flanken  und  im  Zentrum  des  Orchesters  platzierter
Kontrabass,  etwas  schwerer  ansprechende,  aber  warmtönige
Hörner  und  eine  aus  Hammerklavier,  Cello  und  Kontrabass
bestehende Continuogruppe versuchen, den Klang der Rossini-
Zeit in unsere Gegenwart zu holen. Die beiden Schlagzeuger
nutzen herrlich blechernes Metallzeug „alla turca“, darunter
einen  selbst  gebauten  Schellenbaum,  und  sorgen  damit  für
zugespitzte Akzente – wie überhaupt die Tutti scharf und kurz
gefasst sind und damit einen „lärmigen“ Eindruck von Rossinis
Musik nicht aufkommen lassen.

Die Streicher sitzen einander gegenüber, wie es auf alten
Stichen zu sehen ist,und haben so – zumindest in den ersten
Violinen – unmittelbaren Kontakt zu Bühne. In der Ouvertüre
macht die Oboistin Katharina Haritonov aus ihrem ersten Solo
ein verziertes Bonmot, das gleich deutlich macht: Hier wird so
musiziert, wie wir es aus Quellen des frühen 19. Jahrhunderts
erfahren. Auch die Agogik und die genüsslichen Ritardandi, die
Portamenti und die kurzen, trockenen Staccati zeigen, dass
sich die Musiker eingehend mit früheren Praktiken beschäftigt
haben. Das geht bis zum „battuto“, wenn die Geiger mit ihren



Bögen auf die Saiten schlagen und einen geräuschhaften Effekt
erzeugen.

Die Frage nach dem Belcanto

Ob das alles so war und so sein muss, sei dahingestellt – aber
eine Diskussion darüber ist allemal spannend und fruchtbar.
Und Rossinis Musik bekommt dieser Zugang so gut – man höre
nur, wie vielgestaltig und harmonisch interessant auf einmal
die einleitenden Pizzicati des Preludio wirken –, dass man
sich  fragt,  warum  so  etwas  nicht  wenigstens  bei
spezialisierten  Festivals  wie  Rossini  in  Wildbad  oder  in
Pesaro zur Diskussion gestellt wird.

Ärger  im  Hause  Mustafa  (von  links):  Laura  Murphy
(Zulma), Polly Ott (Elvira), David Oštrek (Mustafa Bey).
(Foto: Anna Tiessen)

Zur Debatte sollte auch der spezifische Belcanto stehen, denn
in der Technik des Singens stehen Fragen an, die über bloßen
Geschmack hinausgehen. Lockerheit und Modulationsfähigkeit der



Stimme,  ein  entspannter  Ton  über  alle  Register,  klare
Artikulation, ein gut gestütztes, frei gebildetes Piano, ein
unangestrengt  in  den  Raum  projizierter  Klang  und  die
Fähigkeit,  die  vielfältigen  Formen  musikalischer  Verzierung
einwandfrei auszuführen, gehören dazu. In Italien neigt man
derzeit dazu, Stimmen auf harte Strahlkraft hin auszubilden,
im östlichen Europa besetzt man italienische Oper, gleich ob
von  1810  oder  1910,  mit  einander  ähnlich  klingenden,  auf
Kraft, üppigen Ton und nicht selten ausladendes Vibrato hin
geformten Stimmen. Adäquater Rossini-Gesang, der einlöst, was
stilistisch gefordert wird, ist also trotz vieler Fortschritte
in den letzten Jahrzehnten immer noch rar.

Eine erfreuliche Ausnahme ist in Berlin mit Hannah Ludwig zu
erleben. Sie bringt viele der Vorzüge mit, die eine virtuose
Rossini-Stimme ausmachen, prunkt als Isabella mit leuchtendem,
auch im tiefen Register nicht extrem eingebrustetem und gut
verblendetem Ton, verfügt über Beweglichkeit, aber auch den
nötigen dramatischen Impetus. Eine Sängerin, die Freude macht.
Auch die feine Stimme von Laura Murphy als Zulma lässt viel
Potenzial  entdecken,  während  Polly  Ott  als  unglückliche
Ehefrau des Mustafa Bey den Ton eher kopfig und mit forcierter
Brillanz bildet – was eigentlich nicht nötig wäre.

Verzierungen und dünne Stimmfäden

Miloš Bulajić zeigt in „Languir per una bella“ respektable
Verzierungskünste,  aber  die  Stimme  ist  angespannt  und
bisweilen  druckvoll  gebildet,  der  Einsatz  der  voix  mixte
tendiert zum Falsett – insgesamt aber verdient sich der Tenor,
der  viel  an  der  Lindenoper  gesungen  hat,  Hochachtung  für
seinen Einsatz in dieser anspruchsvollen Rolle. Bassbariton
David Oštrek verfügt über eine ansprechend gebildete, zu Tönen
mit genauer Kontur, doch nicht zu lockerer Fülle neigende
Stimme.  Seine  Artikulation  ist  untadelig,  das  ornamentale
Gestalten bringt ihn ebenfalls nicht aus dem Konzept. Ein
viriler  Patriarch,  machtbewusst,  von  Empathie  kaum
angefochten, empfänglich für die „Pappataci“-Finte, doch zu



eitel, einzugestehen, dass er nicht weiß, worum es geht –
Oštrek macht aus seiner Rolle einen lebensvollen Charakter.

Das versucht auch Manuel Walser als Taddeo, den er weniger als
Trottel,  eher  als  Opportunist  anlegt  und  damit  auf  dem
richtigen Weg ist. Adam Kutny als Hajek ist ein Beispiel einer
mächtig-klangvollen, aber ungeschliffenen Stimme. Während der
Neue Männerchor Berlin eher dünne Stimmfäden spannt, vereinen
sich  die  Solisten  in  den  genialen  Ensembles  in
crescendierendem Entsetzen, das ihnen Hirn und Verstand zu
rauben  droht,  und  unter  den  feurigen  Steigerungen  des
Orchesters und dem Krachen des Schlagzeugs bleiben nur noch
cra cra, bum bum und din din. Da zeigt sich Rossini als
Meister eines Humors, der in seiner überdrehten Absurdität wie
kaum  ein  zweiter  einfängt,  wie  brüchig  unsere  armselige
menschliche Erkenntnis daherkommt und wir vielleicht gut daran
tun, wie der gütig von den Stahlstichen lächelnde Maestro das
Dasein mit heiterer Ironie und wissender Menschlichkeit zu
nehmen.

Dieses  ausweglose  Leben  –
„Beyond  Caring“:  Schaubühne
zeigt  krasse  Sozialstudie
über Putzkräfte
geschrieben von Frank Dietschreit | 27. Februar 2024

https://www.revierpassagen.de/125533/dieses-ausweglose-leben-beyond-caring-schaubuehne-zeigt-krasse-sozialstudie-ueber-putzkraefte/20220428_1933
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Ensemble-Szene  aus  „Beyond  Caring“  mit  (v.  li.)  Kay
Bartholomäus  Schulze,  Hevin  Tekin,  Jule  Böwe,  Damir
Avdic, Julia Schubert. (Foto: © Gianmarco Bresadola /
Schaubühne Berlin)

„Mich  interessiert  nicht  die  Repräsentation  von  Leben,  mich
interessiert das Leben.“ Mit „Love“ porträtierte der britische Autor
und Regisseur Alexander Zeldin Menschen, die Weihnachten in einer
Notunterkunft des Sozialamtes zubringen müssen. Jetzt inszeniert er an
der Berliner Schaubühne sein Stück „Beyond Caring“, das die prekäre
Arbeit  und  schwierige  Lebenssituation  von  Reinigungskräften
thematisiert.

Mit krassem Realismus will er uns eine soziale Klasse, die für die
bürgerlichen Schichten der Theaterbesucher sonst ziemlich unsichtbar
ist, näherbringen, sie aber nicht als Aussätzige vorführen, sondern
als  Menschen,  die  unsere  Aufmerksamkeit  verdienen,  die  uns  daran
erinnern, wie schnell es bergab gehen und unser schönes Leben im
Mahlstrom des Turbo-Kapitalismus unter die Räder kommen kann. „Beyond
Caring“  ist  fundamentale  Sozialstudie  und  Aufruf  zur
Mitmenschlichkeit, ohne die unsere gespaltene Gesellschaft vollends
zerfallen würde.

https://www.revierpassagen.de/125533/dieses-ausweglose-leben-beyond-caring-schaubuehne-zeigt-krasse-sozialstudie-ueber-putzkraefte/20220428_1933/beyond-caring


Nachts in der Fleischfabrik

Wir begegnen den Putzkräften nachts in einer Fleischfabrik, es sind
drei  Frauen  und  zwei  Männer.  Jan  ist  ihr  Vorarbeiter,  Michael
angestellte Teilzeitkraft, Sonja und Becky sind über eine Fremdfirma
als „Sub-Unternehmerinnen“ angestellt, Ava kommt über eine Maßnahme
des Arbeitsamtes: Die klassische Arbeitsgesellschaft mit gemeinsamen
Interessen und gewerkschaftlicher Vertretung ist längst Schnee von
gestern.

Kurze  Pause  von  der
Schufterei:  Szene  mit  Kay
Bartholomäus  Schulze,  Hevin
Tekin, Jule Böwe. (Foto: ©
Gianmarco  Bresadola  /
Schaubühne  Berlin)

Ab  und  zu  gibt  es  eine  kleine  Pause,  dann  blättern  sie  in
Zeitschriften, essen, trinken, hören Musik, spielen mit dem Handy,
reden nur das Nötigste. So geht das tagein, tagaus, immer reinigen sie
die blutbesudelten Fleischmaschinen und verschmierten Wände, sammeln
Müll  ein,  führen  die  gleichen  Pausen-Gespräche.  Immer  hoffen  wir
vergeblich, dass sich etwas ändern möge, dass sie den Weg aus der
sozialen  Sackgasse  finden,  der  Tristesse  ihres  Alttags  entfliehen
können.

Nur ein Moment der Anarchie

Einmal fallen in purer sexueller Not zwei Putzkräfte übereinander her,
reißen sich die Kleider vom Leib, erleben einen kurzen Moment der

https://www.revierpassagen.de/125533/dieses-ausweglose-leben-beyond-caring-schaubuehne-zeigt-krasse-sozialstudie-ueber-putzkraefte/20220428_1933/beyond-caring-2


Anarchie, bevor sie peinlich berührt auseinander driften. Aus dem
Jammertal ihrer kaputten Existenz werden sie sich nicht befreien: Kein
Ausweg, nirgends.

Spielfläche und Zuschauerraum sind von grellem Neon-Licht permanent
ausgeleuchtet, alles ist jederzeit sichtbar, alles starrt vor Dreck
und  Blut,  überall  Fett-  und  Fleischreste,  Plastik-Behälter  mit
Fleischkadavern,  Reinigungsmitteln  und  Putzlappen.  Manchmal  rennt
jemand hinaus auf die Straße, um sich Luft zu verschaffen oder eine
Zigarette zu rauchen.

Der Fiesling, gegen den niemand ankommt

Der Vorarbeiter ist ein Wichtigtuer und Schwätzer, der allen das Leben
zur Hölle macht. Gegen diesen Fiesling, der, wenn er nicht gerade sein
Team  mitleidlos  zur  Sau  macht,  sich  auf  seinem  Handy  an  Pornos
aufgeilt, kommt niemand an – weder die dünnhäutige Becky, die ihre
Tochter so vermisst, noch die duldsame Ava, die sich vor Müdigkeit
kaum noch auf den Beinen halten kann, und schon gar nicht die still
leidende  Sonja,  die  Vorräte  hortet  und  sich  zum  Schlafen  in  die
Fleischfabrik schleicht, weil sie keine Wohnung hat und eigentlich
auch kein richtiges Leben.

Ein niederschmetternder Abend. Nirgendwo ein Funken Hoffnung. Was die
fünf Akteure (Damir Avdic, Jule Böwe, Julia Schubert, Kay Bartholomäus
Schulze und Hevin Tekin) leisten, verdient großen Respekt. Doch als
Zuschauer dieser fast zwei Stunden währenden Tortur hilflos ausgesetzt
zu sein, kann man auch, gerade in den emotional ohnehin schwierigen
Zeiten von Krise und Krieg, als Bühnen-Qual empfinden.

Schaubühne: „Beyond Caring“, nächste Vorstellungen täglich vom 2. bis
5. Mai und vom 25. bis 29. Mai.

Weitere Infos hier

https://www.schaubuehne.de/de/produktionen/beyond-caring.html


Nach  Aufregung  um  #MeToo-
Vorwürfe:  Weibliche
Doppelspitze  soll  die
Berliner  Volksbühne  in
ruhiges Fahrwasser bringen
geschrieben von Frank Dietschreit | 27. Februar 2024

Unter  neuer  Interims-Leitung  für  eine  schwierige
Übergangszeit: die Berliner Volksbühne. (Foto: Stefan
Müller / Volksbühne)

Das ging jetzt aber sehr schnell. Kaum hatte sich Volksbühnen-
Intendant Klaus Dörr im Dickicht der #MeeToo-Debatte verlaufen
und war aufgrund schwerer Vorwürfe, seine Amtsführung sei von
sexueller  Belästigung  und  verbalen  Entgleisungen  geprägt,
holterdiepolter  zurückgetreten,  da  kann  Kultursenator  Klaus
Lederer  bereits  eine  plausible  Lösung  präsentieren:  Eine
weibliche Doppelspitze übernimmt vorübergehend die Leitung des
leckgeschlagenen Theatertankers, das seit dem Abgang von Frank
Castorf einfach nicht in ruhiges Fahrwasser kommen will.
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Sabine Zielke, langjährige Dramaturgin am Hause, und Gabriele
Gornowicz, Geschäftsführerin bis 2014, bilden das Frauen-Duo,
das die lähmende Zeit überbrücken und die Volksbühne aus den
Schlagzeilen bringen soll, bis der designierte Intendant René
Pollesch im Sommer dorthin zurückkehrt, wo er seine Karriere
einst begann, um die legendäre Bühne am Rosa-Luxemburg-Platz
wieder  mit  neuem,  möglichst  provokantem  und  inspirierendem
Theaterleben zu erquicken.

Weil zwei Frauen an der Front vielleicht nicht ausreichen, um
den  aufgestauten  Ärger  zu  kanalisieren,  die  erzürnten
Mitarbeiter zu beruhigen und – falls mal wieder in Zeiten der
Pandemie  gespielt  werden  sollte  –  die  Zuschauer  und  die
Kritiker zu besänftigen, ist auch gleich noch ein Interims-
Direktorium  installiert  worden:  Dazu  gehören  Thomas  Walter
(Geschäftsführer  von  2014-2018),  Klaus  Michael  Aust
(Chefdisponent),  Stefan  Pelz  (Technischer  Direktor),
Schauspieldirektor  Thorleifur  Örn  Arnarsson  sowie  je  ein
Mitglied des Ensembles und des Personalrats. Hoffentlich geht
das gut und der vielstimmige Leitungs-Chor kann sich gegen
Kakophonie und Intrigen rechtzeitig wappnen.

Probleme begannen mit Castorfs Abschied

Was  war  geschehen?  Nachdem  Patriarch  Frank  Castorf  gegen
seinen Willen die Volksbühne (nach über 25 Jahren!) aufgeben
musste, sollte der filigrane Chris Dercon dem Haus ein neues
Image verleihen: jünger und performativer, interdisziplinärer
und  interaktiver  sollte  alles  werden.  Doch  es  wurde  ein
Reinfall.  Zwischenzeitlich  war  das  Theater  sogar  von
rebellierenden  Kunst-Aktivisten  besetzt.

Dann sollte Klaus Dörr, der schon Regisseur und Intendant
Armin Petras am Berliner Maxim-Gorki-Theater und am Schauspiel
Stuttgart als Manager den Rücken frei gehalten hatte, den
Riesentanker  retten,  einen  Spielplan  entwickeln.  Plötzlich
aber  titelte  die  „taz“:  „#MeToo  an  der  Volksbühne“  und
schrieb:  „Mehrere  Mitarbeiterinnen  der  Berliner  Volksbühne



erheben schwere Vorwürfe gegen Intendant Klaus Dörr.“

Warten auf René Pollesch

Zehn Frauen legten bei der Beschwerdestelle gegen sexuelle
Belästigung und Gewalt Beschwerde ein. Dörr, so heißt es, habe
Mitarbeiterinnen  unangemessene  SMS  geschickt,  sexistische
Bemerkung  gemacht,  Frauen  im  Gespräch  erniedrigt  und
beleidigt, anzüglich angestarrt und körperlich berührt. Kaum
hatte Dörr das als „halt- und substanzlose Anschuldigungen“
abgetan und rechtliche Schritte angekündigt, ging er von Bord.
Hinter den Vorwürfen, heißt es, stünden keine strafrechtlich
relevanten Vergehen.

Was man einem bekennenden Macho wie Frank Castorf noch hat
durchgehen  lassen  (denn  er  zahlte  mit  Aufsehen  erregenden
Inszenierungen zurück), wurde nun einem alerten Kunst-Manager
(der sich vor allem mit Zahlen und Geld auskennt) zum Opfer.

Das neue Frauen-Duo muss jetzt die Scherben wegräumen, Ruhe
bewahren, leise treten. Ein eigenes Programm und Profil sollen
und wollen sie nicht entwickeln. Bald schon kommt ja Pollesch.
Alle warten auf ihn, als wäre er der Heiland. Wenn sich da mal
niemand täuscht.

 

 

 

Warum  Demos  eigentlich  Fake

https://www.revierpassagen.de/109250/warum-demos-eigentlich-fake-sind/20200803_2152


sind
geschrieben von Gastautorin / Gastautor | 27. Februar 2024

Nicht die Berliner Demo vom letzten Samstag, aber eine
Corona-Demo  in  Düsseldorf  vom  20.  Juni,  in  deren
Randbereich  der  Fotografierende  unfreiwillig  geraten
ist. (Foto: Bernd Berke)

Gastautor Jo Wüllner, Journalist und Medienentwickler aus der
Revierstadt Herten (Homepage: wuellnermedien.de), mit knappen
Anmerkungen  zur  Berliner  Corona-Demo  vom  vergangenen
Wochenende  –  und  zu  Demos  generell:

20.000  haben  am  Wochenende  in  Berlin  demonstriert.
Tausende von Fotos auf Facebook, Dutzende von Artikeln.
Empörung,  Flüche,  Verdammnis  von  „Aufgeklärteren“  (?)
über die Demonstranten allerorten. Also im Kern wenig
anderes, als das, was die Demonstranten auf die Straße
gebracht hat. Gewisse Gefühle.

https://www.revierpassagen.de/109250/warum-demos-eigentlich-fake-sind/20200803_2152
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In Berlin waren 20.000 aus einem geographischen Umfeld,
in dem etwa 10 Millionen leben. Macht 2 Promille des
Einzugsgebietes. Wer würde sich darum scheren, wenn bei
einer Abstimmung 2 von 1000 etwas wollen?
Demos sind Fake-Events. Demos suggerieren Bedeutsamkeit,
weil  an  einem  Ort  sich  Menschen  konzentrieren.  Das
Konzentrat wird mit Relevanz verwechselt. Ein Effekt von
Wahrnehmungsverzerrung.  Bei  ALLEN  Demos,  gleich  aus
welche Ecke oder mit welcher Absicht.
Demos  in  einer  Mediengesellschaft  werden  dramatisch
überschätzt, weil ihre Wirkung auf einer „Verabredung“
zwischen  Demonstranten  und  Medien  beruhen.  Die  einen
liefern die Bilder, die anderen machen sie.
Demos  werden  aufgewertet,  weil  es  Gegendemos  gibt.
Gegendemos gehören mit den Demos zu den überschätztesten
sozialen Ereignissen. Was die Teilnehmer einer Gegendemo
keinesfalls wahrhaben dürfen.
Demos gehören zum Demokratiebetrieb. Wie sie bewertet
werden,  hängt  von  den  Beobachtern  ab.  Wenn  die
Beobachter  nicht  beobachten,  sondern  sich  erregen,
fördert das nicht den Demokratiebetrieb.

Nachsatz eines wahrhaft Coolen:
„Protestbewegungen  behaupten  nicht  notwendigerweise  eigenes
Wissen. Sie resultieren aus dem Umschlag von Nichtwissen in
Ungeduld.“
(Niklas Luhmann: Beobachtungen der Moderne, S. 202)

Begehbarer  Farbenrausch:  Wie
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Katharina  Grosse  den
Hamburger  Bahnhof  in  Berlin
verwandelt
geschrieben von Frank Dietschreit | 27. Februar 2024

Katharina  Grosse  „It  Wasn’t  Us“,  Ausstellungsansicht
Hamburger Bahnhof – Museum für Gegenwart – Berlin, 2020
(Courtesy König Galerie, Berlin/London/Tokyo / Gagosian
/ Galerie nächst St. Srephan Rosemarie Schwarzwälder,
Wien – @ Katharina Grosse / VG Bild-Kunst, Bonn 2020 /
Foto: Jens Ziehe)

Was da seltsam zersplittert, in sich verschachtelt und aufgetürmt in
der historischen Halle des Hamburger Bahnhofs in Berlin liegt: Sind
das  Eisschollen  oder  Reste  einer  antiken  Ruine,  ein  vom  Himmel
gefallener Vogel oder ein gestrandetes Fluggerät aus einem unbekannten
Universum?
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Und warum leuchtet das archaisch anmutende Objekt so grell und bunt,
warum schillert es in Königsblau und Zitronengelb, blutigem Rot und
saftigem Grün? Und wie schafft es das mit furiose Geste in den Raum
geworfene Kunstwerk, uns magisch anzuziehen, fast zu verschlingen und
unserer Fantasie Flügel zu verleihen?

Auf Dauer bleiben nur die Erinnerungen

Katharina  Grosse  stellt  uns  mit  ihrem  begehbaren  Kunstwerk  viele
Fragen. Antworten müssen wir selber suchen. Denn die Künstlerin, die
in Berlin und Düsseldorf als Kunst-Professorin gewirkt hat und seit
vielen Jahren in allen wichtigen Museen der Welt ihre temporären
Kunstwerke ausstellt, will kreative Störungen bewirken, Raum und Zeit
aufheben, unser Denken verändern und der Kunst neue Möglichkeiten
eröffnen. Welche, das können nur die Betrachter entscheiden, die bei
Grosse zu Mitwirkenden werden. So auch bei „It Wasn´t Us“, diesem aus
Spray und Kunststoff geschaffenen Farbrausch, der nur von relativ
kurzer Dauer sein wird.

Katharina  Grosse  „It  Wasn’t  Us“.  Ausstellungansicht
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Hamburger Bahnhof – Museum für Gegenwart – Berlin 2020
(Courtesy König Galerie, Berlin/London/Tokyo / Gagosian
/ Galerie nächst St. Stephan Rosemarie Schwarzwälder,
Wien / @ Katharina Grosse / VG Bild-Kunst, Bonn 2020 /
Foto: Jens Ziehe)

Nach  Ende  der  Berliner  Ausstellung  wird  die  Farbe  vom  Boden
geschrubbt,  die  Kunststoff-Objekte  werden  dann  geschreddert  und
recycelt. Bleiben werden Erinnerungen, Fotos, Filme und die Gespräche,
die die Besucher miteinander geführt haben, während sie über den in
leuchtende Farben getauchten Museumsboden flanierten und durch das
große Glastor hinaus taumelten ins Freie und ins Licht. Dort tippelt
man weiter über farbige Welten, ineinander verschlungene Farbsträhnen,
kaleidoskopische  Farbfelder,  die  die  Pforten  der  Wahrnehmung  weit
öffnen,  die  Mauern  einreissen  und  den  Kunst-Bahnhof  mit  dem
weitläufigen  Gelände  hinterm  Museum  zu  einem  neuen  Fantasie-Raum
verschmelzen. Die Schotter-Wege und auch die Hülle der angrenzenden
Rieck-Hallen, in denen (noch) die Sammlung Flick mit ihren Kunst-
Ikonen  der  Moderne  untergebracht  ist,  wird  zu  einer  riesigen
poetischen Leinwand.

Portrait  der  Künstlerin
Katharina  Grosse  (Foto:  ©
Robert Schittko, Art/Beats)

Verluste in der Hauptstadt

Die Welt könnte so schön sein, wenn man sie in Ruhe ließe. Doch wo die
Kunst groß ist, gedeiht auch der schnöde Kommerz. Auf dem Areal, wo
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nach der Wende neben verrosteten Gleisen und in alten Schuppen junge
Künstler  sich  ansiedelten  und  an  eine  antikapitalistische  Zukunft
glaubten, werden heute schicke Appartements und Cafés aus dem Boden
gestampft.  Die  Rieck-Hallen  werden  abgerissen,  Flick  und  seine
einzigartige Collection die Stadt verlassen. Damit wir sie noch einmal
genießen und das bald Verlorene betrauern können, zieht uns Katharina
Grosse über den von ihr bunt bemalten Asphalt mit einem magischen
Farbstrahl hinein in die Halle und spricht dort mit den Objekten von
Isa Genzken, den Skulpturen von Donald Judd, den Fotos von Thomas
Struth.

Grosses Farbexpansionen begleiten uns in die von Bruce Neuman gebaute
Apokalypse der Dunkelheit: „Room With My Soul Left Out, Room That Does
Not  Care“,  in  den  Raum  ohne  meine  Seele,  den  Raum,  dem  das
gleichgültig ist. Es kann einem angst und bange werden. Aber solange
es Katharina Grosse gibt, die mit ihren pulsierenden Farbskulpturen so
viele Gegensätze überwindet, haben wir noch Hoffnung.

Katharina  Grosse:  „It  Wasn´t  Us“,  Hamburger  Bahnhof,  Museum  für
Gegenwart,  Berlin,  Invalidenstraße  50/51.  Bis  10.  Januar  2021,
Katalog: 44 Euro, geöffnet Di-Fr 10-18 Uhr, Sa und So 11-18, Besuch
derzeit  nur  mit  Zeitfenster-Ticket  und  unter  Wahrung  der  Corona-
bedingten Maßnahmen, Infos unter service@smb-museum, www.smb.museum

„Denken  ohne  Geländer“  –
ertragreiche  Berliner
Ausstellung  über  die

http://www.smb.museum
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Philosophin Hannah Arendt und
das 20. Jahrhundert
geschrieben von Frank Dietschreit | 27. Februar 2024

Die große Denkerin, lesend und rauchend: Hannah Arendt
in  der  Wesleyan  University,  1961/62,  Middletown,
Connecticut.  (©  Middletown,  Connecticut,  Wesleyan
University Library, Special Collections & Archives)

Es  ist  ein  Höhepunkte  der  Medienkultur  der  frühen
Bundesrepublik  und  ein  Meilenstein  des  kritischen  Denkens.
Bisher hatte sich der legendäre politische Journalist Günter
Gaus in seiner ZDF-Gesprächsreihe „Zur Person“ nur politisch
mächtige Männer zum Diskurs eingeladen – Ludwig Erhard, Franz
Josef Strauß, Willy Brandt. Jetzt, am 28. Oktober 1964, sitzt
ihm  die  einst  von  den  Nazis  aus  Deutschland  vertriebene
Philosophin Hannah Arendt gegenüber, die nach ihrer Flucht
über Frankreich in die USA gekommen ist und dort eine neue
Heimat gefunden hat.
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Sie  hat  ein  epochales  Werk  über  „Elemente  und  Ursprünge
totaler  Herrschaft“  verfasst,  die  ideologischen  Verirrungen
und  politischen  Verwerfungen  von  Nationalsozialismus  und
Stalinismus gnadenlos analysiert, sich bei Linken und Rechten
unbeliebt gemacht. Sie besteht darauf, dass es wichtig ist,
komplizierte  Sachverhalte  nicht  nur  zu  beschreiben  und  zu
erklären, sondern – im Sinne von Immanuel Kant – kritisch zu
beurteilen. Auch auf die Gefahr hin, falsch zu liegen und
später alles noch einmal neu überdenken und neu  beurteilen zu
müssen. Hannah Arendt nennt das: „Denken ohne Geländer“. Und
genau  das  macht  sie  jetzt  in  dieser  Sternstunde  des
Fernsehens.

Nicht Dämonen haben gemordet

Während Hannah Arendt, zeitlos elegant gekleidet, genüsslich
an ihrer Zigarette zieht und druckreif redet, wird Günter Gaus
immer  schweigsamer,  begnügt  sich  mit  der  Rolle  des
beharrlichen Nachfragers. Seitdem Hannah Arendt als Reporterin
der  Zeitschrift  „The  New  Yorker“  den  Prozess  gegen  Adolf
Eichmann, den Organisator des Massenmordes an den europäischen
Juden, beobachtet und das Buch „Eichmann in Jerusalem. Ein
Bericht von der Banalität des Bösen“ verfasst hat, sieht sie
sich  Anfeindungen  ausgesetzt:  Sie  habe  das  Verhalten  der
jüdischen  Funktionäre  bei  der  Organisation  der  „Endlösung“
falsch dargestellt und die monströsen Verbrechen der Nazis
verharmlost. Dabei, und darauf beharrt sie im Gespräch mit
Gaus, geht es ihr um das genaue Gegenteil. Gerade in der
Banalität  eines  Mannes,  der  vom  normalen  Kleinbürger  zum
willigen Vollstrecker wird, liegt für Arendt das eigentlich
Erschreckende und Verstörende. Wer sich die Nazis nur als
entartete  Monster  vorstellt,  wird  nie  die  Frage  nach  der
eigenen Schuld stellen und in der Lage sein, die Vergangenheit
aufzuarbeiten. Nicht Dämonen haben gemordet, sondern Menschen.
Was geschah, kann wieder geschehen.

Wir sollen Stellung beziehen



Die verstörenden Auskünfte und umstrittenen Erkenntnisse der
Philosophin laufen im digitalen Zeitalter nicht nur als Video
bei YouTube und werden millionenfach abgerufen. Sie können
jetzt  auch,  auf  Bildschirmen  und  in  Hör-Stationen,  im
Deutschen Historischen Museum Berlin begutachtet, diskutiert
und beurteilt werden. Denn die Ausstellung über „Hannah Arendt
und  das  20.  Jahrhundert“  will  nicht  Leben  und  Werk  der
geistreichen Denkerin einfach nur nacherzählen, sondern den
Besucher ermuntern, Stellung zu beziehen, sich ein Urteil zu
bilden.

Hannah Arendt an der University of Chicago,
1966.  (©  Art  Resource,  New  York,  Hannah
Arendt Bluecher Literary Trust)
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Präsentiert  werden  hunderte  Objekte,  Bücher,  Manuskripte,
Notizen, Fotos, die immer aufs Neue bezeugen, dass Hannah
Arendt sich als permanente Grenzgängerin verstand, die keine
Angst  hatte,  im  Widerspruch  zur  herrschenden  Meinung  zu
stehen.  Sie  vertrat  nie  eine  Denkschule  und  war  nie
Parteigängerin  einer  Ideologie.  Wenn  sie  mit  ihren
Definitionen von „totaler Herrschaft“ und der „Banalität des
Bösen“  aneckte,  war  ihr  das  gerade  recht.  Wenn  sie,  als
verfolgte  Jüdin,  sich  kritisch  mit  dem  Zionismus
auseinandersetzte,  hatte  das  Gewicht.

Rassismus, Studentenbewegung, Feminismus

Mit  zahllosen  Dokumenten  werden  die  von  ihr  angezettelten
Kontroversen  dokumentiert.  Natürlich  auch  ihre  kritischen
Kommentare zum alltäglichen Rassismus in den USA, dem Land,
das sie liebte und dessen Demokratie sie schätzte. Ihre Sicht
auf die Studentenbewegung wird erläutert und gezeigt, dass sie
die französischen 68er wegen ihrer anarchischen Radikalität
schätzte, die deutschen Rebellen aber als viel zu dogmatisch
empfand.

Mit dem Feminismus, auch das sieht man in der Ausstellung,
konnte die Philosophin nie viel anfangen. Dass sie beharrlich
für ihre Rechte kämpfen konnte, belegen die Dokumente, mit
denen  sie  im  Wiedergutmachungsverfahren  vor  dem
Bundesverfassungsgericht  den  Anspruch  auf  eine  entgangenen
Beamtenpension geltend machte und die so genannte „Lex Arendt“
erstritt: Aufgrund ihrer Flucht aus Deutschland hatte Arendt
ihre  Studie  über  Rahel  Varnhagen  nicht  mehr  mit  einem
Habilitationsverfahren  abschließen  können.  Das  Gericht
entschied  1966,  die  Studie  nachträglich  als  Habilitation
anzuerkennen.

Heidegger und andere Freundschaften

Auch das Private kommt, ohne voyeuristisch zu wirken, zum
Vorschein.  Nicht  unerwähnt  bleibt,  dass  sie  (als  junge



Studentin) die Geliebte ihres Professors, Martin Heidegger,
war,  sich  zwar  von  seiner  späteren  Nazi-Sympathie
distanzierte,  mit  ihm  aber  auch  nach  dem  Krieg  noch
korrespondierte und ihn wieder sah. Hannah Arendt hatte, wie
Hans Jonas einmal sagte, eine „Genie für Freundschaften“ und
lud alte Weggefährten und Bekannte immer wieder zu sich ein,
wenn sie den Sommer in Tegna (Schweiz) verbrachte. Bei einem
Besuch einer Freundin in Münchner kaufte sie sich 1961 eine
kleine „Minox“, die als „Spionage-Kamera“ bekannt war, trug
sie immer bei sich und fotografierte fortan damit bei jeder
Gelegenheit Freunde, Kollegen, Bekannte. Viele dieser privaten
Fotos sind jetzt im Museum zu sehen. Genauso wie einige ihrer
Utensilien,  ohne  die  sie  selten  aus  dem  Haus  ging.
Aktentasche,  Pelzcape,  Zigarettenetui,  auch  die  goldene
Brosche mit Brillanten und Perlmutt (die sie auch beim TV-
Interview mit Gaus trug).

Ohne Hannah Arendt sei das 20. Jahrhundert eigentlich gar
nicht zu verstehen, hat der Schriftsteller Amos Elon einmal
gesagt. Wem das aber alles zu viel und zu verwirrend ist, dem
sei der zur Ausstellung erschienene Begleitband empfohlen. Er
versammelt 19 Essays und ordnet Leben und Werk von Hannah
Arendt  im  historischen  und  politischen  Kontext.  Eine
intellektuelle Fundgrube, bestückt mit einigen Dokumenten und
Fotos, die auch im Museum auftauchen. Ein Buch zum Lesen und
Denken, ganz ohne Geländer.

Deutsches Historisches Museum, Hinter dem Gießhaus 3, Pei-Bau,
10117 Berlin. Bis 18. Oktober, Fr – Mi 10-18 Uhr, Do 10-20
Uhr.

Besuch nur mit Voranmeldung online unter www.dhm.de Es gelten
die üblichen Abstands- und Hygieneregeln. Das Tragen einer
Mund-Nase-Maske ist Pflicht.

Begleitband: „Hannah Arendt und das 20. Jahrhundert“ (Hrsg. 
Doris Blume, Monika Boll, Raphael Gross), Piper Verlag, 288
S., 20 Euro.

http://www.dhm.de


Zum  Tod  des  Weltkünstlers
Christo:  Eine  Erinnerung  an
seine  Reichstagsverhüllung  –
und  an  ein  Projekt  in
Oberhausen
geschrieben von Bernd Berke | 27. Februar 2024

Der  verhüllte  Reichstag  (1995),  eines  der
spektakulärsten  Projekte  von  Christo  und  seiner
künstlerischen  Lebensgefährtin  Jeanne-Claude.  (Foto:
Bernd Berke)

Der aus Bulgarien stammende Weltkünstler Christo ist kurz vor
seinem 85. Geburtstag gestorben. In Erinnerung bleibt er vor
allem  auch  als  Stifter  großer  Gemeinschafts-Erlebnisse.
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Niemand, der 1995 dabei war, wird seine Reichstagsverhüllung
in Berlin jemals vergessen. Meine damaligen Eindrücke, soweit
sie  (seinerzeit  in  alter  Rechtschreibung)  in  der  Zeitung
gestanden haben:

Von Bernd Berke

Dortmund/Berlin. „Tschuldigen Sie, ist das der Sonderzug zu
Christo?“  Frei  nach  Udo  Lindenberg  hätte  man’s  trällern
können.  Denn  die  Bahn  schuf  am  Wochenende  zusätzliche
Kapazitäten  zwischen  Ruhrgebiet  und  Reichstag.  Auf  zur
Verhüllung also, ab Dortmund in aller Frühe – am Samstag um
5.58 Uhr.

Zu Beginn der Fahrt sehen die meisten Leute noch ein bißchen
unausgeschlafen  aus.  Aber  zur  Frühstückszeit  –  etwa  kurz
hinter Bielefeld – gibt sich das, und es macht sich eine
leicht aufgekratzte, aber doch wohlgesittete Stimmung breit.
Schließlich ist man unter Kunstfreunden.

Das schließt kleine Boshaftigkeiten nicht aus: Ein launig-
ironisch  aufgelegtes  Trüppchen  im  Großraumabteil  zerpflückt
genüßlich  einen  pompösen  Feuilleton-Artikel.  Sie  zeigen
weltläufige Kennermiene, reden von gehabten Kunsterlebnissen
in New York oder anderswo und haben sich schon am Bahnsteig
dementsprechend begrüßt. Doch es sitzen auch „ganz normale“
Menschen im Zug, die sonst nur selten der Kunst nachreisen.

Alle haben ein gemeinsames Ziel

Das Schöne an einem Sonderzug ist, daß alle einem gemeinsamen
Ziel zustreben. In diesem Fall haben alle Christo im Sinn. Man
kommt  also  leicht  ins  Gespräch.  Und  da  zeigt  sich,  daß
Christos  Sogkraft  über  die  Maßen  geht:  Ein  Künstler  aus
Velbert, der – kaum zu glauben – noch nie in Berlin gewesen
ist, läßt sich durch die Verhüllungsaktion erstmals in die
Hauptstadt locken.

Auch der städtische Beamte aus Gelsenkirchen war noch nie an



der Spree. Jetzt zieht’s ihn hin. Nicht mal so sehr wegen der
Kunst, sondern wegen des Spektakels an sich. Schließlich hat
der  Schalke-Fan  vor  zwei  Wochen  Borussias  rauschende
Meisterfeier in Dortmund miterlebt. Jetzt hofft er auf ein
ähnliches Massenfieber in Berlin, wo sich am Wochenende wieder
rund  eine  Million  Menschen  ums  Reichstagsgebäude  geschart
haben. Und die Theater-Angestellte aus Dortmund ist zwar erst
vor  wenigen  Tagen  dort  gewesen,  jedoch:  „Ich  war  so
begeistert,  daß  ich  gleich  nochmal  hin  muß.“

…und noch eine Impression vom großen Ereignis. (Foto:
Bernd Berke)

Wie auf einer Pilgerreise

Allseits erwartungsfrohe Gesichter, als der Zug gegen Mittag
in Berlin eintrifft. Es hat was von einer Pilgerreise. Und als
die Wallfahrer aus dem Revier sich nachher im vielsprachigen
Menschenstrom am Platz der Republik verlieren, als endlich der
verhüllte  Reichstag  ebenso  machtvoll  wie  feingliedrig  am
Horizont auftaucht, so ist es beinahe wie eine Erscheinung.
Jeder will gleich mal den Verhüllungs-Stoff mit eigenen Händen
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greifen, alle reihen sich brav in die lange Schlange ein, an
deren Ende es kleine Probestückchen des Textils gibt. Auch das
ähnelt einer Liturgie.

Nur  ist  es  keine  gravitätische,  sondern  eine  fröhlich-
friedliche Kunst-„Religion“, der hier gehuldigt wird. Überall
treiben Kleinkünstler und Gaukler ihr buntes Wesen. Man kann
sich (gegen Entgelt) in Goldfolie einwickeln lassen und oder
eine  Stehleiter  auf  der  Wiese  mieten,  damit  man  beim
Fotografieren über die Köpfe hinweg den „Reichstag pur“ aufs
Bild bekommt.

Auf  dem  Grün  rundum  lagern  viele  Tausende,  als  sei’s  das
legendäre Rockfestival von Woodstock. So gewaltig der Auftrieb
auch ist, man sieht keine aggressive oder auch nur mürrische
Miene.  Kein  Zweifel:  Christo  hat  mit  seiner  physisch
vergänglichen,  aber  unvergeßlichen  Aktion  ein  Stück  Utopie
heraufbeschworen. Und selbst wenn es keine Kunst wäre, so wäre
es doch schönstes Leben.

Besser läßt sich ein Tag kaum nutzen

Wirklich jammerschade, daß der Sonderzug am Abend schon wieder
zurück ins Ruhrgebiet fahren muß. Man hätte die gleißende
Hülle  so  gern  auch  noch  im  Licht  der  untergehenden  Sonne
gesehen. Viele haben sich tagsüber mit Christo-Devotionalien
eingedeckt – vom Katalog bis zum T-Shirt („Reichstag – ich war
dabei“), vom Poster bis zur Telefonkarte.

Auspacken, herzeigen, schwärmen, Preise vergleichen. Aber das
Gewimmel hört bald wie von selbst auf, weil die Leute vor sich
hin dösen wollen. Ankunft 1.15 Uhr nachts in Dortmund. Wir
waren  über  19  Stunden  unterwegs.  Es  herrscht  wohlige,
zufriedene Erschöpfung. Besser läßt sich ein Tag kaum nutzen.

____________________________________________



Christo mit seiner Gefährtin
Jeanne-Claude  bei  der
Verleihung des Ellis Island
Heritage  Awards  im  April
2005.  (Wikimedia  Commons  /
Foto: Martin Dürrschnabel /
Links  zur
Lizenz:https://creativecommo
ns.org/licenses/by-sa/2.5/)

Auch im Ruhrgebiet hat Christo gewirkt. Unvergessen ist seine
Großinstallation „The Wall“ (1999) mit 13 000 Ölfässern in
Oberhausen. Dazu ebenfalls eine kurze Erinnerung:

Von Bernd Berke

Oberhausen. Dieser Christo schafft es einfach immer wieder:
Anfangs,  wenn  man  nur  von  den  Projekten  des
Verhüllungskünstlers und seiner Gefährtin Jeanne-Claude hört,
schüttelt man vielleicht noch den Kopf. Doch das ist bloßer
Phantasiemangel. Man muß stets nur eine Weile abwarten. Und
jetzt muß man’s nicht mehr: Das Ereignis ist da!

Sobald Christos Ideen verwirklicht sind, ist man überwältigt.
So war’s 1995 beim verhüllten Reichstag, so ist es nun im
Oberhausener Gasometer, wo Christo 13 000 bunte Ölfässer zur
Riesenmauer („The Wall“) geschichtet hat. Christo und seine
Gefährtin Jeanne-Claude kehren die üblichen Verhältnisse um:
Die bloße Vorstellung klingt prosaisch, die reale Umsetzung

https://www.revierpassagen.de/108289/zum-tod-des-weltkuenstlers-christo-eine-erinnerung-an-seine-reichstagsverhuellung-und-an-ein-projekt-in-oberhausen/20200601_1156/christo_and_jeanne-claude
https://creativecommons.org/licenses/by-sa/2.5/
https://creativecommons.org/licenses/by-sa/2.5/


erweist sich hingegen als poetisch…

Kein besserer Ort ließe sich für diese Installation finden als
just  der  Gasometer.  Sieht  man  die  gigantisch  aufgetürmte
Ölfässer-Wand  vor  sich,  so  wird  einem  auch  die  ungeheure
Ausdehnung des Industriedenkmals erst so recht bewußt. „The
Wall“ füllt die gesamten 68 Meter Durchmesser des Gasometers
aus  und  ragt  26  Meter  auf;  haushoch  zwar,  aber  in  den
Dimensionen des 110 Meter hohen Gasometers fast bescheiden.
Steht man ganz nah davor, so kann einem freilich ein wenig
bange werden. Doch keine Angst: Das Wunderwerk wird von einer
massiven Stütz-Konstruktion ehern gehalten.

Niemals an eine Verhüllung gedacht

Obwohl  für  den  Faßanstrich  handelsübliche  Industriefarben
verwendet wurden, ist die Leucht-Wirkung phänomenal, vor allem
im  Kontrast  zum  Grau-in-Grau  der  stählernen  Industrie-
Kathedrale. Koloriert wurden die Fässer, die später wieder in
den  Wirtschafts-Kreislauf  zurückwandern,  nach  einem
ausgeklügelten System: Rund 45 Prozent der Behälter gleißen
hellgelb, 30 Prozent schimmern rötlich, der Rest weist blaue,
graue,  grasgrüne  und  weißliche  Tönungen  auf.  Viele,  viele
bunte Kreise? Nein: Mehr Farbe, als das Auge trinken kann.

Projektleiter Wolfgang Volz, der den dreimonatigen Aufbau des
„freundlichen Riesen“ für Christo überwachte, ist mit täglich
15  bis  20  Kräften  ausgekommen  –  eine  feine
Organisationsleistung. Volz gestern zur WR: „Pannen hat es
überhaupt nicht gegeben. Im Gegenteil: Es ging schon fast zu
glatt.“

Christo  und  Jeanne-Claude  sonnen  sich  derweil  im
Scheinwerferlicht  etlicher  Fernsehteams  und  im  Blitzlicht
zahlloser Pressefotografen. Auf die Frage, ob sie je an eine
Verhüllung  der  Fässer  gedacht  hätten,  reagieren  sie
allergisch.  Ihre  letzte  Verhüllungs-Idee  stamme  von  1975.
Jeanne-Claude: „Wir sind keine Verhüllungskünstler.“ Christo



nickt.  Weitere  Frage:  Ob  wir  bei  „The  Wall“  auch  an  die
Berliner Mauer denken sollten? Jeanne-Claude schelmisch: „Es
gibt auch eine chinesische Mauer…“

Nun denn. Jetzt nichts wie hin nach Oberhausen: nachzählen, ob
es wirklich genau 13 000 Fässer sind.

Christo & Jeanne-Claude: „The Wall“ (und Doku-Ausstellung zu
früheren  Christo-Projekten).  Gasometer  Oberhausen  (A  42,
Abfahrt  OB-Zentrum).  Bis  3.  Oktober,  täglich  10-20  Uhr.
Eintritt 10 DM, Familienkarte 20 DM. (Infos: 0208/80 37 45).

Fröhliche Apokalypse – Sophie
Rois  krächzt  und  krakeelt
sich in Berlin durch Marlen
Haushofers „Die Wand“
geschrieben von Frank Dietschreit | 27. Februar 2024

https://www.revierpassagen.de/105468/froehliche-apokalypse-sophie-rois-kraechzt-und-krakeelt-sich-in-berlin-durch-marlen-haushofers-die-wand/20200204_0905
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Auf der überdimensionalen Erdbeertorte: Sophie Rois in
der  „Wand“-Inszenierung.  (Foto:  ©  Arno  Declair  /
Deutsches Theater)

Die Katastrophe kommt ganz leise. Unerwartet, überraschend. Mit einem
Augenzwinkern, lächelnd und verspielt. Vielleicht ist das Undenkbare
auch nur ein Traum. Oder ein Roman, in den man eintaucht und sich dann
heillos verirrt.

Eben noch hat es sich Sophie Rois auf der Bühne des Deutschen Theaters
in Berlin gemütlich gemacht. Sie räkelt sich wohlig auf einer kleinen
Couch, trinkt eine Tasse Tee, zündet sich eine Zigarette an, blättert
in einem alten Buch, liest sich fest, glaubt ihren Sinnen nicht zu
trauen. Denn was dort in Marlen Haushofers Roman „Die Wand“ erzählt
wird, widerfährt ihr plötzlich selbst.

Es gibt zwar auf der Bühne keine Berge und keinen Wald, auch keine
undurchdringliche Glaswand, die sie vom Rest der Welt abschottet,
einer  Welt,  auf  der  nach  einer  Katastrophe  sämtliches  Leben  zum
Erliegen gekommen ist. Aber natürlich kann sich Sophie Rois das alles
vorstellen  und  ausmalen,  sprachlich  und  musikalisch  zum  Klingen
bringen. Sie braucht keine fünf Minuten, schon hat sie das Publikum um
den Finger gewickelt, nimmt es mit auf eine Reise in die Abgründe der

https://www.revierpassagen.de/105468/froehliche-apokalypse-sophie-rois-kraechzt-und-krakeelt-sich-in-berlin-durch-marlen-haushofers-die-wand/20200204_0905/wand_5419


Fantasie  und  die  Freiheiten  des  Theaters:  Wer,  wenn  nicht  die
wunderbar wandelbare, kurios krächzende, kauzig krakeelende und schön
schräg singende Sophie Rois könnte uns weismachen, dass die Apokalypse
fröhlich und das Alleinsein eine wahre Freude ist?

„Sophie Rois fährt gegen die Wand im Deutschen Theater“, so nennt
Regisseur  und  Bühnenbildner  Clemens  Maria  Schönborn  seinen  ebenso
intelligenten  wie  unterhaltsamen  Abend,  der  uns  die  Dystopie  als
freudiges  Ereignis  präsentiert,  als  bizarre  Laune  einer
Schauspielerin,  als  Tagtraum  eines  Theater-Tausendsassas.

Die Gedanken fliegen frei herum

Was harmlos als private Lesung des 1963 veröffentlichten (und 2012 mit
Martina Gedeck in der Hauptrolle verfilmten) Romans beginnt, wird
schnell  zu  einem  rhetorisch  filigranen  Kunstwerk  und  grandios
komischen  Schauspiel.  Die  (nicht  vorhandene)  Wand  ist  ein
Seelenzustand, eine Möglichkeit, sich selbst zu erkennen und besser zu
verstehen.  Abgeschottet  von  der  Welt  und  ganz  auf  sich  selbst
geworfen, fliegen die Gedanken frei herum und keinen keine Grenzen.

Sophie Rois probiert alles schelmisch aus, bekommt in Wanderstiefeln
dicke Blasen, irrt mit einem Rucksack ziellos durch die finstere
Leere,  ballert  mit  einem  Gewehr  auf  potentielle  Nahrung.  Sie
schildert, wie schön es ist, Kühe zu melken und das Heu zu ernten; wie
befreiend  es  ist,  keinem  Mann  um  sich  zu  haben  und  Rechenschaft
abzulegen.  Einfach  da  sein,  in  sich  hineinhorchen.  Vor  sich  hin
brabbeln. Auf einem riesigen Stück Erdbeertorte herumklettern, das
sich vom Himmel herabsenkt und vielleicht das Geschenk eines gnädigen
Gottes ist oder auch nur das Trugbild einer mangelhaften Ernährung.

Schön ist es auch, ein Lied zu singen, wenn von irgendwoher ein
Klavier  klimpert  oder  eine  Gitarre  erklingt.  Mit  Wiener  Schmäh
intoniert die gebürtige Österreicherin melancholische Songs, die von
vergeblicher  Liebe  und  nie  zu  stillender  Sehnsucht  erzählen.  Sie
erinnert sich an den Liedermacher Wolfgang Ambros und seine Version
von Bob Dylans „Like a Rolling Stone“, singt von der Frau, die sich
früher für was Besseres hielt und über die einfachen Leute lachte,



heute aber ganz unten angekommen ist, auf der Straße lebt und bettelt:
„Jo wia fühlst di dabei? / So zwisch´n ans und zwa, / so ganz und goa
allan / so allan wia a Stan.“ Dann ist der kurze Abend zur langen
Einsamkeit nach 80 Minuten auch schon vorbei. Schade.

Deutsches Theater, Berlin. Nächste Vorstellungen am 16. und 26. März,
Karten unter 030/28 441 225. service@deutschestheater.de

„Berlin Babylon“-Autor Volker
Kutscher setzt dem einstigen
BVB-Spieler  August  Lenz  ein
kleines literarisches Denkmal
geschrieben von Rolf Pfeiffer | 27. Februar 2024
Die  Dortmunder  Recherchen  verliefen  unspektakulär.  Volker
Kutscher  hat  das  Fußballmuseum  besucht  und  dort  einige
Gespräche geführt, er hat sich im Dortmunder Institut für
Zeitungsforschung umgetan und sich den Borsigplatz angeschaut.

Der  Autor
Volker
Kutscher
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(Foto:  ©
Privat  /
Emons-Verlag)

Es gibt in Dortmund attraktivere Ziele, auf jeden Fall drängt
es die Dortmunder, ihren Besuchern den Phoenixsee zu zeigen,
vielleicht auch die Gewerbeansiedlungsfläche Phoenix-West, den
Fernsehturm  und  das  Westfalenstadion.  Doch  wenn  Kutscher
kommt, dann interessiert vor allem die Vergangenheit.

Krimis zu Zeiten der Machtergreifung

Mit  seinen  Berliner  Kriminalromanen  aus  den  20er  und  30
Jahren,  in  deren  Mittelpunkt  der  zwiespältige,  wenngleich
nicht unsympathische Kriminalkommissar Gideon Rath steht, hat
Volker Kutscher es zum derzeit wohl prominentesten Krimiautor
deutscher  Zunge  gebracht.  Schon  die  bislang  sieben  Romane
verschafften  ihm  erhebliche  Popularität,  doch  der  Fernseh-
Mehrteiler „Berlin Babylon“, der nach Motiven vor allem von
Kutschers erstem Roman „Der kalte Fisch“ entstand, war sein
endgültiger Durchbruch. Auch die folgenden Romane, berichtet
Kutscher im Pressegespräch, werden verfilmt und sind zunächst
auf „Sky“, später dann öffentlich-rechtlich zu sehen.

Nun gut, mit Dortmund hat Gideon Rath nichts zu tun, und das
wird auch so bleiben. Aktuell hat Kutscher in der Stadt für
eine kurze Geschichte recherchiert, die er für die Anthologie
des  Krimi-Festivals  „Mord  am  Hellweg“  zu  schreiben
beabsichtigt. Ihn interessiert das Jahr 1936, in dem in Berlin
die  Olympischen  Spiele  stattfanden  und  in  denen  es  in
Sonderheit  auch  ein  olympisches  Fußballturnier  gab.
Deutschland galt als Favorit, ging aber im Viertelfinale gegen
Norwegen mit einem 0:2 ganz unerwartet in die Knie. Das war am
7. August, und es soll das einzige Fußballspiel gewesen sein,
das Adolf Hitler in seiner Amtszeit jemals besucht hat. Not
amused, der braune Reichskanzler.

Einen Draht zu Fußballgeschichten



So,  und  jetzt  kommt  der  Dortmund-Bezug.  In  der  deutschen
Nationalmannschaft spielte auch August Lenz vom BVB. Und der
interessiert  Volker  Kutscher,  der  wird  in  seiner
Kurzgeschichte  eine  tragende  Rolle  spielen.  August  Lenz,
erzählt Volker Kutscher weiter, wurde später Soldat, überlebte
den Krieg, war bis 1949 aktiver Fußballer, später Kneipier,
starb in den 70er Jahren.

Wie ist der Autor bloß gerade auf ihn gekommen? „Ich hab’ da
so’n  Draht  dazu“,  sagt  Kutscher,  der  wiederholt  den
Revierfußball  der  Zwischenkriegszeit  recherchierte  und
Geschichten auch schon bei Schalke ansiedelte. Rivalen, sagt
er, war die Vereine natürlich auch damals schon, jedenfalls
auf dem Rasen. Aber nicht so wie heute. Man besuchte sich
freundschaftlich und freute sich mit, wenn der andere eine
Meisterschaft gewann.

Über die Olympia-Niederlage berichteten die damals noch drei
Dortmunder Zeitungen relativ ausführlich, schuld war wohl in
erster Linie ein reichlich „zahnloser Sturm“. A propos: 1936
ging auch ein heftiges Unwetter über der Stadt nieder, was
viele Leute mehr noch als der Sport bewegte.

Nicht  mehr  als  12  Buchseiten,  mindestens  ein  Mord;  und
Fußballstar  August  Lenz  kann,  da  überlebend  und  nicht
vorbestraft,  weder  Opfer  noch  Täter  sein:  Bei  diesen
knallharten Kriterien wird es auf den Manuskriptseiten recht
eng, und Volker Kutscher glaubt deshalb auch gar nicht, daß
noch  Platz  für  einen  Ermittler  sein  wird.  Aber  kurze,
komprimierte  Kriminalgeschichten  können  auch  gut  ohne
auskommen,  findet  er.

Kurzes für das Krimi-Festival „Mord am Hellweg“

Zum „Mord am Hellweg“ (Festivalzeitraum: 19. September bis 14.
November  2020)  soll  die  (nunmehr  dritte)  Anthologie  mit
Kutschers Dortmund-Geschichte vorliegen. Wieder erscheint die
(spannende,  wie  wir  aber  doch  hoffen  wollen)  Sammlung  im



Dortmunder grafit-Verlag, dessen einprägsames Logo die Bände
ziert. Und natürlich wissen wir, daß es grafit eigentlich gar
nicht mehr gibt, sondern daß es an den Kölner Emons-Verlag
verkauft  wurde.  Trotzdem  freut  man  sich  über  diese
unaufdringliche  Erinnerung  an  eine,  wenn  auch  kurze,
Dortmunder  Tradition  der  Kriminalliteratur.

A propos Ermittler: Ihm werden wir ebenfalls beim Hellweg-
Festival wiederbegegnen. Volker Kutscher wird dort den achten
Gideon Rath-Krimi vorstellen, erstmalig dort aus ihm lesen.
Wie  auch  das  kleine  Dortmund-Stück  wird  er  im  Jahr  1936
spielen,  und  die  Olympischen  Spiele  werden  zumindest  die
Atmosphäre des Buches prägen. Mehr will der Dichter noch nicht
sagen, was man versteht.

Das Ende spielt im Jahr 1938

Ursprünglich, weiß der Kollege von einer Essener Zeitung, war
die Gideon Rath-Reihe doch einmal auf acht Bände angelegt,
oder?  Ja,  sagt  Kutscher,  doch  jetzt  werden  es  wohl  zehn
werden. Es wäre nicht sinnvoll, 1936 aufzuhören. Ihm schwebt
ein  Ende  der  Reihe  jetzt  mit  den  Pogromen  1938  vor,  der
„Reichskristallnacht“,  als  auch  dem  Gutgläubigsten  in
Deutschland klarwerden mußte, daß der Weg Nazi-Deutschlands
einer  in  die  Katastrophe  sein  würde,  in  Untergang  und
vielmillionenfachen  Tod.

Das  Krimifestival  „Mord  am  Hellweg“,  wir  verlassen  die
zutiefst unerfreuliche Vergangenheit, findet nächstes Jahr mit
rund 200 Veranstaltungen zum 10. Mal statt. Ein beachtliches
Aufgebot  an  Krimiautoren  wird  das  Verbrechen  in  die
teilnehmenden Orte tragen, um sodann kurze Geschichten für die
Anthologie  zu  verfassen.  Die  Liste  der  „mit  fiktiven
Auftragsmorden  Beauftragten“  reicht  von  Benedikt  Gollhardt
(Bönen) bis Melanie Raabe (Witten), „Wilsberg“-Erfinder Jürgen
Kehrer (Bergkamen) begegnet uns auf der Liste ebenso wie der
langjährige grafit-Autor Horst Eckert (Holzwickede). Erstmalig
soll es so etwas wie ein Symposium geben, eine Tagung zur



Ästhetik des Kriminalromans (2. bis 4.10.2020).

Ist Dortmund zu groß für dieses Festival-Konzept?

Kleine kritische Schlußbemerkung: „Mord am Hellweg“ ist im
Jahr 2002 gestartet mit der Prämisse „kleine Veranstaltungen
für kleine Spielorte“. Das war für Städte wie Unna, Soest,
Fröndenberg  auch  goldrichtig.  Auch  bietet  die
Kriminalliteratur Veranstaltern die reizvolle Möglichkeit, für
vergleichsweise kleines Geld bekannte Namen zu bekommen, man
denke nur an die zahlreichen Skandinavier, die uns mit ihren
sadistischen Serientätern beglücken.

Dortmund aber paßt nicht so recht in dieses Festivalschema.
Hier ist, gerade auch im Spätherbst, auf dem kulturellen Feld
einiges  los.  Deshalb  steht  zu  befürchten,  daß  die  hier
angesiedelten  „Mord  am  Hellweg“-Veranstaltungen  nur
beschränkte  Aufmerksamkeit  finden  werden,  sehr  zur
Unzufriedenheit  all  jener  kleinstädtischen  Teilnehmer,  die
„für  Dortmund“  auf  schillernde  Namen  verzichten  müssen.
Dortmund kriegt Kutscher (in der Anthologie) und die kleinen
anderen den weitaus weniger bekannten Rest: Das sollte nicht
den Trend des Festivals markieren.

Weitere Informationen:
Westfälisches Literaturbüro in Unna e.V.
Kulturbetriebe Unna

„Kein  Wunder“  –  ein
enttäuschender  Roman  von

http://wlb.de
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Frank Goosen
geschrieben von Britta Langhoff | 27. Februar 2024
Sommer 1989: Nichts ist mehr so, wie es mal war und doch hat
sich  (noch)  nicht  allzu  viel  verändert.  Die  Schulfreunde
Förster und Brocki studieren vor sich hin, gehen altvertraute
Wege, besuchen altvertraute Kneipen und wagen sich nur zaghaft
an Neues. Weniger aus Angst vor dem Unbekannten als aus einem
diffusen „Ist doch alles ganz nett so“-Gefühl heraus.

Ganz anders ihr alter Kumpel Fränge. Der
hat immerhin einen kleinen Aufbruch gewagt.
Nach  Berlin  hat  er  sich  aufgemacht,
angeblich vor der Einberufung „geflüchtet“.
In  Wahrheit  wurde  er  ganz  unprosaisch
ausgemustert, aber auch sonst strickt er
gerne an seiner eigenen Mär eines coolen
und aufregenden Lebens. Fränge ernennt sich
zum Weltenwanderer der Liebe, im Westen der
geteilten Stadt unterhält er eine Beziehung
zu Marta, im Osten zu Rosa.

Den ungleich größeren Aufbruch im Osten bekommt er dennoch
lange nur am Rande mit. Erst als die Mauer durchlässig und
seine Jonglage schwieriger wird, realisiert Fränge, dass er
eigentlich mittendrin statt nur dabei war. Selbst die schwer
auf sich konzentrierten Förster und Brocki bekommen bei ihrem
Berlin-Besuch mehr von der Ost-Berliner Dissidenten-Szene mit.

Förster? Brocki? Fränge? War da nicht mal was? Die kennen wir
doch? Richtig, die drei Spezialisten turnten schon mehr oder
weniger unbedarft durch Goosens (nicht besten) Roman „Förster,
mein Förster“. Da waren sie 30 Jahre älter, wenn auch nicht
unbedingt  weiser  als  in  Frank  Goosens  neuem  Roman  „Kein
Wunder“.

Praktisch für den Autor: keine Arbeit mit neuen Figuren

https://www.revierpassagen.de/92018/kein-wunder-ein-enttaeuschender-roman-von-frank-goosen/20190318_0914
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Praktisch für den Leser, da braucht er sich nicht schon wieder
an neue Figuren zu gewöhnen. Noch praktischer für den Autor,
braucht  er  doch  keine  neuen  Figuren  zu  entwickeln.  Noch
praktischer für den Autor, in der Zeit zurückzugehen, hat man
nicht soviel Arbeit mit der Weiterentwicklung von Charakteren.
Führt  unpraktischerweise  nur  leider  beim  Leser  schnell  zu
Langeweile. Wieder von denselben Befindlichkeiten im einmal
geschaffenen  Mikrokosmos  zu  lesen,  hat  etwas  zutiefst
Ermüdendes. Vor allem, wenn man weiß, dass sie dreißig Jahre
später immer noch nicht so viel weiter sind.

Die Werke des Bochumer Schriftstellers und Kabarettisten Frank
Goosen werden gerne als eine Art Chronik des Ruhrgebiets u n d
der  Babyboomer-Generation  verstanden.  Möglicherweise  fiel
Goosen auf, dass in dieser Chronik die Zeit des Mauerfalls
fehlte, möglicherweise war ihm die Zeit der Post-Pubertät mit
seinem  ersten  Roman  „liegen  lernen“  noch  nicht  genügend
abgearbeitet – was auch immer sein Motiv war, klar wird es
nicht in „Kein Wunder“.

Sonst  reicht  es  bei  Goosen,  wenn  er  wie  sein  Protagonist
Förster  agiert:  „Zuschauen.  Und  sich  alles  merken.  Und
irgendwann aufschreiben“. Diesmal ganz und gar nicht. Es ist
ohnehin selten eine gute Idee, wenn Menschen mittleren Alters
sich am Coming of Age versuchen.

Wo ist die lockere Art von früher geblieben?

Goosen ist weit weg von seinem Mittzwanziger-Ich. Mehr als ein
paar extrem bemühte Kratzer an der Oberfläche schafft das Buch
nicht.  Scheinbare  Mühelosigkeit  war  sonst  immer  ein
Markenzeichen  des  Autors.  Ein  Blick  in  das  locker
runtergeschriebene Nachwort reicht, um die Diskrepanz zwischen
bisherigen Goosenschen Texten und der bemühten Krampfigkeit
von „Kein Wunder“ zu erkennen.

Nicht  einmal  für  einen  nennenswerten  Wiedererkennungswert
reicht  es.  Beschreibt  er  einen  reviertypischen



Arbeiterhaushalt, sieht man sofort die Ekel-Alfred Kulisse vor
sich, der frankophile Akademiker-Haushalt ist auch nicht mehr
als  eine  platte  Karikatur.  Und  die  Befindlichkeiten  der
Freunde? Sorry, aber so oberflächlich waren die wenigsten in
den 80ern. Dieses hingeschnodderte „Krupp/Thyssen – war da
nicht mal was?“ – ein Armutszeugnis. Hat wirklich keiner in
Bochum etwas von den Demos in Duisburg auf der Brücke der
Solidarität mitbekommen?

Als die Ruhris nach Berlin aufbrachen

Genauso die Szenen aus der Nacht des Mauerfalls. Was will uns
der Autor damit sagen? Neue Wege im Osten, neue Böden im
Westen? Betroffenheit kommt erst auf, als Förster merkt, dass
aus seinem Filmprojekt über den Niedergang des Ruhrgebiets
nichts  mehr  wird.  Die  intellektuelle  Avantgarde  hat  sich
bereits vom Revieracker gemacht in Richtung Berlin.

Sollte  es  Goosen  darum  gegangen  sein,  die  Chronik  der
Babyboomer um die Zeit des Mauerfalls zu vervollständigen,
kann man nur sagen: das hat Sven Regener bereits deutlich
berührender erledigt. Sollte es Goosen darum gegangen sein,
den  Stellenwert  des  Ruhrgebiets  zu  heben  und  den  Hype  um
Berlin zu relativieren, dann sei ihm gesagt: Wissen wir schon.
Ein alter Hut. Frag‘ er seine Omma: „Woanders ist eben auch
Scheisse“.

So bleibt nach Lektüre der einzige Erkenntnisgewinn, dass die
Aussage  „reisen  nach  dem  Ausland  sind  ….“  grammatikalisch
falsch war. Prima, dass endlich einer darauf hinweist.

Frank  Goosen:  „Kein  Wunder“.  Verlag  Kiepenheuer  &  Witsch,
Köln. 352 Seiten, €20,00



Leise Lieder von Abschied und
Vergehen  –  Marthalers
„Bekannte  Gefühle,  gemischte
Gesichter“  bei  der
Ruhrtriennale
geschrieben von Rolf Pfeiffer | 27. Februar 2024
Ein leerer Raum mit schrägen Oberlichtern, im Hintergrund ein
Personenaufzug und eine hohe Flügeltür: Das könnte ein Museum
sein oder eine leergezogene Fabrikhalle, auf jeden Fall ein
uneingeschränkt  funktionaler  Ort.  Hier  wirkt  der  Mann  im
grauen  Hausmeisterkittel,  schiebt  Rollwagen  herein  mit
undefinierbarer folienverhüllter Fracht.

Was wird das werden? Mit der Antwort kann es dauern, wie stets
in den Stücken Christoph Marthalers, denen viel Gemächlichkeit
eigen  ist.  Dieses  heißt  „Bekannte  Gefühle,  gemischte
Gesichter“ und war jetzt im Gelsenkirchener Musiktheater im
Revier  (MiR)  als  funkelndes  kleines  Programmglanzlicht  der
Ruhrtriennale zu sehen.

Letzte Arbeit für die Berliner Volksbühne

„Bekannte Gefühle, gemischte Gesichter“ war Marthalers letzte
Arbeit an der Berliner Volksbühne. Mit dem Ausscheiden des
Intendanten  Frank  Castorf  endete  auch  die  lange  währende
Kooperation, die 1993 mit „Murx den Europäer! Murx ihn! Murx
ihn! Murx ihn! Murx ihn ab!“ ihren seinerzeit stark beachteten
Anfang  hatte.  „Bekannte  Gefühle,  gemischte  Gesichter“  ist
deshalb ein Stück der Rückschau geworden, die einen natürlich
schwermütig stimmen kann, auf der Bühne wie im Zuschauerraum.

Doch sie leben noch
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Doch die gut verpackten Figuren leben noch, wenn man sie nur
lässt! Und nichts anderes tut der Mann im grauen Kittel, als
sie in des Wortes wörtlichem Sinn aus Folie und Holzkiste
auszupacken und auf die Bühne zu stellen.

Dann bewegen sie sich, dann singen sie, dann spielen sie gar
auf Klavier und Cembalo. Und unerwartet sportlich sind einige
von ihnen, Damen zumal, und keineswegs ohne erotischen Reiz.
Wenn das ganze kulminiert, formieren sich die Weggepackten gar
zu  einer  Art  erotisch-lüsterner  Laokoon-Gruppe  auf  dem
Rollwägelchen, und jeder möchte dabei sein. Dem Kittelmann
wird das zu viel, er packt ein, rollt hinaus, die Erinnerungen
kommen zurück ins Magazin. Doch die Personen kehren wieder.

Alles schon einmal gebraucht

Für Bühne und Kostüme griff Marthalers großartige Ausstatterin
Anna  Viebrock  auf  den  Fundus  zurück,  verwendete  also  nur
Dinge,  die  in  seinen  früheren  Produktionen  schon  einmal
eingesetzt waren. Und vielleicht sind auch alle Lieder dort
schon einmal gesungen worden, die im weiteren Verlauf des
Abends zu hören sind, wer will das so genau wissen? Händel,
Satie, Mahler und Schubert nennt der blaue Programmzettel, der
in  Orange  noch  ungleich  mehr,  mit  Bach  beginnend  und  mit
Wagner endend.

Eher gehaucht als gesungen

Musik – und da vor allem Gesang – findet in Marthalers Theater
aber nicht als schmetternde Nummernrevue statt, sondern ist
fein  und  leise  in  den  Gang  des  scheinbar  Bedeutungslosen
hineingesetzt,  das  „Handlung“  zu  nennen  einem  manchmal
widerstrebt.

Leise, sehr leise erklingen viele Lieder, und viele werden
auch  nie  lauter.  Der  feine  Ton  macht  sie  nur  noch
eindrücklicher, und manchmal erzählt er geradezu Geschichte –
etwa, wenn „Brüder zur Sonne, zur Freiheit“ kaum wahrnehmbar,
eher  gehaucht  als  gesungen,  erklingt.  Ja,  die  donnernde



Revolution ist ausgeblieben, an der Volksbühne und anderswo,
und vielleicht ist es sogar gut so.

Wenn dieser vorwiegend a cappella vorgetragene Gesang in der
zweiten  Stückhälfte  nicht  so  schön  wäre,  so  filigran  und
sanft, dann könnte man schon trübsinnig werden ob der Inhalte,
mitleiden etwa mit dem jungen Mann, dessen Freundin „In einem
kühlen Grunde“ (Text von Eichendorff) die Beziehung beendet
hat und der nun am liebsten tot wäre. Oder, im Kirchenlied,
verzweifeln an der Aussichtslosigkeit der eigenen gottlosen
Existenz.

Düsternis und Heiterkeit

Die Musikauswahl, man kann es nicht anders sagen, kreist sehr
um Trennung, Verlust, Abschied, Niedergang, was nach einem
Vierteljahrhundert kreativer Arbeit an der Berliner Volksbühne
nicht verwundern kann. Auch das Schlussbild ist kein Trost.
Alle, die auf der Bühne sind, müssen ihre Schuhe abgeben,
Symbole für Leben, Beweglichkeit, Erdung, ein düsterer finaler
Akt.

Heiterkeit wiederum erregten manche Personenzeichnungen – alte
Männer  im  clownesken  Altmänner-Outfit  mit  Hosenträgern  und
Pantoffeln, füllige Damen in neckischer Pose; Marthaler weiß
souverän  mit  der  Spannung  zwischen  ernst  und  lustig  zu
spielen, um das Bühnengeschehen dramatisch zu überhöhen. Bei
ihm ist gemächlich nicht das Gegenteil von kurzweilig, eher im
Gegenteil.

In der großen Halle

Wenige Tage zuvor konnten Triennale-Besucher in der Bochumer
Jahrhunderthalle,  ebenfalls  von  Marthaler  inszeniert,  das
symphonische Fragment „Universe, Incomplete“ von Charles Ives
erleben, eine theatralische Materialschlacht (siehe dazu auch
Martin Schrahns ausführliche Rezension in den Revierpassagen).
Der  Schweizer  Theatermacher  kann  beides,  große  Halle  wie
kleine  Theaterbühne.  Aber  dem  typischen  Schaffen  dieses
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feinnervigen Musikerzählers begegnet man sicherlich eher in
Produktionen wie, eben, „Bekannte Gefühle…“.

Was wird aus der Intendantin?

Wo  werden  wir  zukünftig  dieses  in  seiner  Art  einmalige
Gesangstheater erleben können? Der Stuhl von Stefanie Carp,
die seit vielen Jahren Marthalers kongeniale Dramaturgin und
außerdem  derzeit  Triennale-Intendantin  ist,  wackelt.  Sollte
sie gehen, geht Marthaler – vermutlich – auch. „Froh schlägt
das Herz im Reisekittel, vorausgesetzt, man hat die Mittel“,
zitiert ein Mitspieler in einer der heitereren Passagen des
Stücks Wilhelm Busch. Angesichts der politischen Entwicklung
ist das ein geradezu seherischer Aphorismus.

Keine weiteren Vorstellungen in Gelsenkirchen

www.ruhrtriennale.de

Neuer  Mauerbau,  Stalins
Schatten und der Terror des
Digitalen – zum umstrittenen
DAU-Kunstprojekt in Berlin
geschrieben von Frank Dietschreit | 27. Februar 2024
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Rätselhafte Fotografie aus dem „Institut“ (Charkiw). (©
Gruber / Berliner Festspiele)

Vor 29 Jahren fielen in Berlin die Mauer und der „Eiserne
Vorhang“. Das war der Auftakt vom Ende des Realen Sozialismus
und  einer  Diktatur  des  Proletariats,  die  immer  nur  ein
ideologischer Popanz war, mit dem sich schamlose Partei-Bonzen
der  herrschenden  Nomenklatura  die  Macht  über  das  Volk
sicherten. Neben einigen unverbesserlichen Nostalgikern, die
sich gern die schlechte Vergangenheit schön reden, gibt es
jetzt auch einige Künstler, die vom (temporären) Wiederaufbau
der Mauer träumen.

Direkt in Berlins Mitte, in einem etwa 300 mal 300 Meter
großen, von einer russischen Beton-Mauer abgeriegelten Areal
zwischen Staatsoper und Bauakademie, soll direkt an der Straße
Unter den Linden vom 12. Oktober bis 9. November ein neo-
stalinistisches  Menschenexperiment  durchgeführt  werden,  das
sich als freiheitliches Kunst-Projekt tarnt und den Besuchern
neue  und  ungeahnte  Möglichkeiten  der  Wahrnehmung  und
Partizipation  verspricht.

https://www.revierpassagen.de/79576/neuer-mauerbau-stalins-schatten-und-der-terror-des-digitalen-zum-umstrittenen-dau-kunstprojekt-in-berlin/20180903_0907/dau_freiheit_4_gruber


Erlebniszone mit „historischen Echoräumen“

Unter dem kryptischen Kürzel „DAU Freiheit“ wird, so lassen
die  als  Mitveranstalter  auftretenden  Berliner  Festspiele
verlauten, eine „Zone markiert, die für vier Wochen zu einem
besonderen Erlebnisraum wird“, „historische Echoräume öffnet“
und  angeblich  die  Chance  bietet,  „eine  politisch-
gesellschaftliche  Debatte  über  Freiheit  und  Totalitarismus,
Überwachung,  Zusammenleben  und  nationale  Identität  zu
eröffnen.“

Wer denkt, das klinge arg nach politischer Überhöhung eines
künstlerisch  größenwahnsinnigen  Projekts,  liegt  wohl  nicht
ganz falsch. Doch worum geht es eigentlich beim „DAU“-Projekt,
dieser seltsamen Mixtur aus Performance und Reality-Show, die
in Berlin unter dem Begriff „Freiheit“ auftritt, bevor sie –
entschlackt und ohne Mauer – weiter zieht und in Paris als
„Gleichheit“ und in London als „Brüderlichkeit“ für verwirrte
Gemüter sorgen wird?

Auf den geheimnisvollen Spuren des Physikers Lev Landau

Mit der Französischen Revolution und ihren hehren Idealen hat
„DAU“ jedenfalls nichts zu tun. Eher schon mit der Negation
der  Digitalmoderne,  die  hinter  der  Maske  der  totalen
Transparenz den gläsernen Menschen schafft. Namensgeber des
Projekts ist der russische Physiker und Nobelpreisträger Lev
Landau  (1908-1968),  der  von  seinen  Freunden  „Dau“  genannt
wurde  und  in  Moskau  ein  streng  geheimes  „Institut  für
Physikalische  Probleme  der  Sowjetischen  Akademie  der
Wissenschaften“  betrieb.



Weitere  Fotografie  aus  dem
„Institut“  (Charkiw).  (©
Orlova  /  Berliner
Festspiele)

Um dem Rätsel des geheimnisumwitterten Physikers auf die Spur
zu kommen, ließ der russische Regisseur Ilya Khrzhanovsky im
ukrainischen  Charkiw,  wo  Landau  eine  zeitlang  lebte  und
arbeitete,  ein  gigantisches,  12.000  Quadratmeter  großes
Filmset  aufbauen:  einen  eigenen,  von  Zäunen  begrenzten
Stadtteil, in dem von 2009 bis 2011 über 400 Menschen lebten
und  das  –  mit  allen  Mitteln  des  Terrors  und  der
Totalüberwachung – so funktionierte wie Stalins Machtimperium.

…und die Kamera war immer dabei

In Charkiw wurde drei Jahre lang geforscht und geliebt, wurden
Experimente durchgeführt und Kinder gezeugt. Und die Kamera
von  Jürgen  Jürges,  der  früher  mit  Fassbinder  und  Wenders
drehte, war immer dabei. Kunst-Performerin Marina Abramovic
war zu Gast und Regisseur Romeo Castellucci, Pop-Musiker von
Massive Attack und Star-Dirigent Theodor Currentzis. Aus dem
so entstandenen Film-Material sollen 13 Spielfilme und eine
Vielzahl  von  Mini-Serien  geschnitten  worden  sein.  Nichts
Genaues weiß man nicht, alles liegt im Dunkeln der künstlich
angeheizten Gerüchteküche.

Jetzt sollen die Filme im temporären neuen Berliner Mauer-
Staat „DAU Freiheit“ vier Wochen lang präsentiert werden. Dazu
soll  es  Performances  und  Lesungen,  Konzerte  und  Vorträge,
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Einzelgespräche  und  Überraschungen  geben.  Mit  dabei  sollen
auch  wieder  Abramovic  und  Co  sein.  Doch  wer  was  wann  wo
vorführt,  darüber  herrscht  (noch)  Schweigen.  Klar  scheint
bisher nur, dass im ganzen Kunst-Areal das alte DDR-Flair
wieder  auflebt,  schlechte  Beschilderung  und  dunkle
Beleuchtung, muffiger Geruch und beklemmende Atmosphäre wie
weiland im Mangel-Staat.

Reanimation des Realsozialismus‘

Wer  die  neo-sozialistische  Reanimation  betreten  will,  muss
vorher einen Fragebogen ausfüllen und ein Visum beantragen und
dann  beim  Passieren  der  Mauer  sein  Handy  abgeben.  Dafür
bekommt er ein Gerät namens „DAU-Device“, das den Besucher zu
den einzelnen Programmpunkten führt: Einlass nur auf Einladung
durch das Gerät.

Wer dem Kunst-Terror nicht gewachsen ist, kann ein Notsignal
senden und sich befreien lassen. Die Anwohner des Mauer-Parks
werden zu „Ehrenstaatsbürgern“ erklärt, haben eigene Zutritts-
Möglichkeiten zum Überwachungsstaat und können sich in ihrem
angestammten  Wohnraum  frei  bewegen.  Ob  das  ganze  Treiben
wiederum von Khrzhanovsky und Jürges filmisch begleitet und
später  in  einen  neuen  Streifen  über  Freiheit,  Gleichheit,
Brüderlichkeit einfließt, ist noch unklar.

Auch ein russischer Oligarch finanziert das Ganze mit

Klar ist nur, und das macht die bizarre Angelegenheit nicht
schmackhafter,  dass  neben  den  Berliner  Festspielen  auch
Sponsoren das Projekt finanzieren, die nicht gerade ein guten
Leumund haben, wie der russische Oligarch Sergej Adonjew. Auch
dass  es  beim  Dreh  in  der  Ukraine  sexuelle  Übergriffe  von
Seiten des Regisseurs gegeben haben soll, hinterlässt einen
bitteren Beigeschmack.

Die  Kunst  ist  frei  und  wird  auch  den  Größenwahn  dieses
Menschenexperiments  und  den  Terror  des  temporären  Mauer-
Staates ertragen. Der schlimmste Feind der Kunstfreiheit ist



aber die Bürokratie: Der Bau einer Mauer und das Leben in
einem von eigenen Gesetzen bestimmten Erlebnisraum brauchen
Genehmigungen von Bau- und Gewerbeamt, Polizei, Feuerwehr. Die
stehen noch aus. Könnte also sein, dass sich alles noch als
Luftnummer erweist und alle Kunst-Träume zerplatzen wie heiße
Ballons.

________________________________________________________

„DAU Freiheit“, vom 10. Oktober bis 9. November 2018.
Ein genaues Programm existiert (noch) nicht, auf dem 300 mal
300 Meter großes Areal und in den kooperierten Häusern und
Akademien am Boulevard Unter den Linden sind Filmvorführungen
des  700  stündigen  DAU-Filmmaterials,  Kunst-Performances,
Auftritte  von  Musikern,  wissenschaftliche  Vorträge  u.a.
geplant.
Besucher(innen) registrieren sich auf der „DAU-Webseite“, um
ein Visum zu erwerben.
Täglich können bis zu 3000 Visa ausgegeben werden. Ein Zwei-
Stunden-Visum kostet 15 Euro, ein Tagesvisum 25 Euro, ein 72-
Stunden-Visum 45 Euro. Es soll auch Diplomaten- und Presse-
Visa geben, die für die gesamte Laufzeit gelten und Zutritt zu
allen Veranstaltungen gewährt.

Infos unter www.berlinerfestspiele.de

https://www.berlinerfestspiele.de/de/aktuell/festivals/dau_fre
iheit/dau_freiheit_1.php

Hilfe,  die  Bär(inn)en  sind

http://www.berlinerfestspiele.de
https://www.revierpassagen.de/48372/hilfe-die-baerinnen-sind-allgegenwaertig/20180128_2150


allgegenwärtig!
geschrieben von Bernd Berke | 27. Februar 2024
Wo  wir  gerade  so  schön  gemütlich  bei  Invasions-Phantasien
sind: Ich wette, Euch ist der folgende Umstand noch nicht
aufgefallen. Bären sind nämlich drauf und dran, die Macht in
Politik und Gesellschaft zu übernehmen. Nicht im Handstreich,
sondern heimlich. Begonnen hat es vielleicht vor langer Zeit
mit „Teddy“ Roosevelt in den USA. Heute kann man es schon
längst nicht mehr verkennen.

Sie  sehen  so  harmlos  aus.
Jedoch… (Foto: BB)

Ihr wollt Indizien? Kein Problem. Wir haben sie sogar mit
magischer Jahreszahl auf Lager.

Wie  heißt  jetzt  die  neue  Parteichefin  der  Grünen?  Exakt.
Annalena Baerbock, die seit 2013 (!) im Bundestag sitzt.

Auch  die  CSU  hat  ihre  mittlerweile  bundesweit  bekannte
bekannte Bärin, nämlich Dorothee Bär, die 2013 (!) erstmals
zur Staatssekretärin (im Verkehrsministerium) wurde, nun im
selben Rang dem Landwirtschaftsministerium angehört und in die
erste Reihe ihrer Partei aufgerückt ist.

Und  wer  ist  seit  2013  (!)  FDP-Generalsekretärin?  Richtig:
Nicola Beer. Das heißt: eigentlich nicht so ganz richtig. Denn
durch ihre Schreibweise schert sie aus der Bärinnen-Phalanx
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aus. Und wisst ihr was? Das dürfte der eigentliche Grund sein,
warum die FDP aus den Jamaika-Sondierungen ausgestiegen ist.
Tja!

Christian Lindner musste halt einsehen, dass es besser ist,
gar keine Bärin in die Koalition zu holen, als eine falsche
Bärin. Mit anderen Worten: Grüne und CSU haben das Bären-
Defizit der FDP vergleichsweise überdeutlich werden lassen.
Haben sie der Republik einen Bärendienst erwiesen?

Habt ihr übrigens schon einmal über den vielsagenden Anklang
der Worte Koalition und Koala sinniert? Nein? Dann wird’s aber
höchste Zeit.

Jedenfalls gilt neuerdings: kaum eine Talkshow ohne Bär oder
orthographisch artverwandte Wesen. Und was binden sie uns dort
auf? Eben. Quasi sich selbst. Bären!

Doch damit nicht genug: Unter welchem Zeichen tritt Putin in
Moskau an? Unter dem eines russischen Bären, der mühelos Tiger
zureitet.  Welches  Wappentier  hat  die  deutsche  Hauptstadt
Berlin? Genau! Und welches Tier steppt auf der dortigen Szene?
Ebenfalls der Bär! Wer steht vor den Börsen der Welt und
bedeutet böse Baissen? Nun, der Stier ist es nicht, sondern…
Im  Kölner  „Tatort“  tritt  derweil  seit  vielen  Jahren  der
Dortmunder Dietmar Bär auf. Sie sind eben überall. Ebenso wie
all die bärtigen Männer.

Schon unsere Kleinen werden indoktriniert und an die angeblich
niedlichen,  im  Grunde  aber  ziemlich  gefährlichen  Tiere
gewöhnt.  Denkt  an  die  Abermillionen  Teddybären,  denkt  an
literarische Figuren wie „Pu“, den Bär, an schier endlose TV-
Serien wie „Mascha und der Bär“. In jedem zweiten oder dritten
Kinderbuch taucht mindestens ein Bär auf. Und immer wollen sie
Honig.

Von wegen „Nich‘ am Bär packen!“ Mit solchen Sprüchen lassen
wir uns nicht mehr abspeisen. Das Bären-Desaster liegt so
offen  zutage,  dass  es  sich  nicht  mehr  um  eine



Verschwörungstheorie handeln kann. Wir reden hier von echten
Zusammenhängen,  von  glasklaren  Ursachen  und  Wirkungen,  die
tief in die Struktur unserer Wirklichkeit eingesenkt sind.

Und Psssst! Mich würde es nicht wundern, wenn auch das Merkel
ein Bär ist.

Ob Gebühren oder Gedichte –
Wenn alles zur Zumutung wird
geschrieben von Bernd Berke | 27. Februar 2024
Im  Aufmacher  der  feiertäglichen  WAZ-Titelseite  geht  es  um
Studiengebühren.  Demnach  möchten  NRW-Hochschulen  die
Langzeitstudenten (so ca. ab dem 20. Semester und darüber
hinaus) ein wenig zur Kasse bitten. Bis jetzt sind es nur
Gedankenspiele.

Hier hatte der Protest noch
einen  gewissen  Pfiff:
Bekleidung  zur  Demo  gegen
Studiengebühren  beim
bundesweiten
„Bildungsstreik“  –  hier  am
17. Juni 2009 in Göttingen.
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Schließlich,  so  die  hauptsächliche  Begründung,  profitierten
diese  zögerlichen  Studenten  ja  auch  viele  Jahre  lang  von
günstigem Mensa-Essen, dito von preiswerten Nahverkehrstickets
und speziellen Tarifen bei der Krankenversicherung. Womit noch
nicht alle Vorteile genannt sind.

Falls nicht besondere Umstände vorliegen (Krankheit, sonstige
Notlage),  die  eben  geprüft  werden  müssten,  finde  ich  die
Gebührenpläne  durchaus  nachvollziehbar,  sofern  sie  sich  im
moderaten Rahmen bewegen. Etwa 74000 Langzeitstudenten, rund
zehn  Prozent  aller  Studierenden,  blockieren  dem  Bericht
zufolge in NRW Studienplätze an den ohnehin schon überfüllten
Hochschulen.

„In jedem Fall diskriminierend“

Okay, bevor jemand fragt, gestehe ich freimütig: Auch ich bin
nicht  in  8  Semestern  fertig  geworden,  sondern  habe  zwölf
gebraucht.  Ein  wenig  Orientierungsphase  und  so  genanntes
„Studentenleben“  sollten  schon  möglich  sein.  Eng  getaktete
Verschulung gibt’s inzwischen mehr als genug, uns ging’s in
der Hinsicht noch besser. Jedoch: Sind 20 Semester und mehr
noch  statthaft?  Langwierig  auch  auf  Kosten  von  Steuer
zahlenden Kindergärtnerinnen und Krankenschwestern zu leben,
ist alles andere als „cool“.

Worauf ich aber hinaus will, ist der unsägliche Ausspruch
eines Studentenvertreters, der da laut WAZ folgenden Satz von
sich gegeben hat:

„Gebühren sind in jedem Fall diskriminierend.“

Also ehrlich, bei diesem Schwachsinn schwillt mir einfach der
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Kamm.

Dümmlicher Zynismus

Weiß der Bursche, der übrigens Michael Schema heißt (keine
Scherze mit Namen!), überhaupt, was er da faselt? Kennt er
eigentlich die wirkliche Bedeutung des Wortes Diskriminierung?
Fühlt er sich auch diskriminiert, wenn Miete und Stromrechnung
fällig werden oder wenn er in der S-Bahn seinen Fahrschein
vorzeigen soll? Ist ihm bewusst, dass sein Ausspruch nicht nur
dümmlich, sondern nachgerade zynisch ist, wenn man an wirklich
diskriminierte Menschen denkt?

Aber  wir  erleben  ja  schon  seit  geraumer  Zeit,  worauf  es
hinausläuft  mit  dem  diffusen  Gefühl,  „diskriminiert“  und
benachteiligt zu werden. Im Gefolge der political correctness
an  US-Universitäten,  wo  einem  (weitaus  seltener:  einer)
Lehrenden  mitunter  jede  scherzhafte  Äußerung  als  „Mikro-
Aggression“ ausgelegt werden und blitzschnell zum Karriereende
führen  kann,  breitet  sich  auch  hier  eine  erschreckende
Überempfindlichkeit  aus,  die  allüberall  Zumutungen  und
Verletzungen wittert.

Bewunderung als Belästigung?

Ein  neueres  Beispiel  rankt  sich  um  einen  unschuldsvoll-
harmlosen Text des Lyrikers Eugen Gomringer (92) aus dem Jahr
1951.  Seit  vielen  Monaten  wogt  eine  heftige  Debatte  um
folgende Zeilen, die den Titel „Avenidas“ tragen:



Schmucklos  genug:  Fassade
der  Berliner  Alice  Salomon
Hochschule für Sozialarbeit,
Gesundheit und Erziehung im
Februar  2011.  (Foto:  Auto
1234  –  Self  photographed)
Link  zur  Lizenz:
https://creativecommons.org/
licenses/by/3.0/de/deed.en

„Alleen / Alleen und Blumen / Blumen / Blumen und Frauen /
Alleen / Alleen und Frauen / Alleen und Blumen und Frauen und
ein Bewunderer“

Ganz, ganz schlimm, nicht wahr? Das findet jedenfalls der
Allgemeine  Studierendenausschuss  (Asta)  der  Berliner  Alice
Salomon Hochschule, an deren Fassade der Text seit 2011 steht.
In  Gomringers  Gedicht  werde  die  „patriarchalische
Kunsttradition“  reproduziert,  in  der  Frauen  nur  die  Musen
seien, die den männlichen Künstler inspirieren.

Und  weiter  im  Asta-Sprech,  nun  vollends  losgelöst  vom
dichterischen Sinn: „Es (das Gedicht, d. Red.) erinnert zudem
unangenehm  an  sexuelle  Belästigung,  der  Frauen  alltäglich
ausgesetzt  sind.“  Selbstredend  wird  die  Entfernung  des
Gedichts gefordert. War da nicht mal was?

Sie wähnen sich für alle Zeit im Recht

Nach diesem „Verständnis“ dürfte man Frauen also nicht einmal
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mehr  bewundern.  Dass  die  Studierenden  weder  einen  blassen
Schimmer vom Zeitkontext des Gedichts noch von Lyrik überhaupt
haben, darf man mit Fug vermuten. Diskutieren wollen sie über
ihre  bodenlos  ahnungsfreie  Gedicht-„Interpretation“
selbstverständlich auch nicht. Sie wähnen sich fraglos ein für
allemal im Recht.

Gomringer, ein Doyen der Konkreten Poesie, sprach jetzt im
Deutschlandfunk  von  „Säuberung“.  Auch  diese  Wortwahl  mutet
einstweilen noch übertrieben an. Aber der Zorn des großen
alten Mannes ist nur zu berechtigt.

Der unerbittliche Stachel des
Todes:  Uraufführung  von
„L’Invisible“  von  Aribert
Reimann an der Deutschen Oper
Berlin
geschrieben von Werner Häußner | 27. Februar 2024

Szene aus dem dritten Teil
der  Oper  „L’Invisible“  von
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Aribert  Reimann  an  der
Deutschen  Oper  Berlin,  mit
Annika  Schlicht  und  Gelmer
Reuter. Foto: Bernd Uhlig

Tod, wo ist dein Sieg?, fragt die christliche Osterbotschaft.
Sie relativiert den endgültigen Ernst des Todes nicht, aber
sie hebt seine Allgültigkeit auf. Aribert Reimann, mit seinen
81 Jahren der Doyen der international renommierten deutschen
Komponisten, führt in seinem neuesten Bühnenwerk den Sieg des
Todes unerbittlich vor Augen: Sein Triumph ist unbestreitbar
in den drei Kurzdramen des Symbolisten Maurice Maeterlinck,
die  Reimann  für  seine  „Trilogie  lyrique“  selbst
zusammengefasst hat. „L’Invisible“ feierte an der Deutschen
Oper Berlin eine warmherzig aufgenommene Uraufführung.

Der  Tod  lastet  in  unsichtbarer  Präsenz  auf  diesen  drei,
zwischen 1890 und 1894 als Teil einer Serie von Kurzdramen
erschienenen Stücken. Er steckt, wie Rilke formulierte, im
Leben wie der Kern in der Frucht. Das erste und das mittlere
lassen  die  Ahnung  des  Unausweichlichen  im  realistischen
Setting eines Gesellschaftsstücks zur Gewissheit werden: In
„L’Intruse“ (Der Eindringling) ringt eine Frau im Kindbett mit
dem Tod. Die Familie wartet auf einen weiteren Verwandten; der
blinde  Großvater  bemerkt  das  Kommen  eines  unsichtbaren
Fremden. Die Frau stirbt und das Neugeborene stößt seinen
ersten Schrei aus.

In „Intèrieur“ hat der Tod sein Werk bereits vollendet: Ein
Mädchen ist im Fluss ertrunken, hat sich möglicherweise selbst
das Leben genommen. Ein alter Mann und ein Fremder beobachten
die Familie des Kindes und zögern, ihre Harmonie durch die
Todesnachricht zu zerstören.

Das dritte der Dramen, „La mort de Tintagiles“ geht dagegen in
die märchenhafte Richtung, die Maeterlinck mit „Pelléas et
Mélisande“ ausgeformt hatte. Tintagiles – der Name mag an
Tintagel, den sagenhaften Sitz König Artus‘ erinnern – ist der



Enkel einer geheimnisvollen Königin, die ihm als möglichen
Rivalen um die Herrschaft nach dem Leben trachtet. Wie bei
zwei Brüdern vorher ist der Kampf seiner beiden Schwestern um
sein Leben erfolglos: Tintagiles wird in die Labyrinthe des
Schlosses entführt und stirbt. Die Königin bleibt unsichtbar –
es ist nicht einmal klar, ob sie real oder nur als Vorstellung
oder Gespenst existiert.

Klappernder Rhythmus, knöcherne Laute

Musikalisch setzt Reimann den Tod von Anfang an präsent: In
einem seltsam klappernden Rhythmus, in den bereits von Gustav
Mahler  eingesetzten  knöchernen  Lauten,  wenn  die  tiefen
Streicher mit dem Holz des Bogens auf die Saiten schlagen. Im
ersten Stück lässt Reimann nur die Streicher klingen, nutzt
ihre Farben und den Tonumfang vom raunenden tiefsten Bass bis
zu gläsern schneidenden Violinen voll aus.

Auch  der  harmonische  Raum  wird  mit  vielfach  geteilten
Streichern  intensiv  gefüllt:  Zu  Gruppen  zusammengefasst,
stehen  sie  in  Akkorden,  und  Clustern  in  herben  Reibungen
gegeneinander  oder  verschmelzen  zu  rauchig-filigranen
Klangfeldern.

Das „ganz Andere“ bricht in diese musikalische Szenerie mit
dem Tod der Mutter des Kindes ein: Der verstörende, scharf
dissonante Bläserakkord, der den Einbruch des Todes markiert,
wird  auch  in  den  beiden  folgenden  Stücken,  mehrfach
verarbeitet und verändert, als Signal für das Unerbittliche
dienen. Mit ihm, aber auch mit melodischen Elementen aus dem
Streichersatz schafft Reimann einen musikalischen Zusammenhang
zwischen den Stücken.



Trügerische  Idylle:  Szene
aus  „L’Invisible“  von
Aribert Reimann. Foto: Bernd
Uhlig

Ein  anderes  Mittel  des  Zusammenbindens  sind  die
Zwischenspiele,  die  Reimann  drei  Countertenören  anvertraut.
Sie  singen  eine  Art  Madrigal,  unterstützt  von  Harfen  und
gespeist  aus  einer  melodischen  Linie  der  Celli  in
Vierteltönen, die der Komponist – so erzählt er im Interview
im Programheft – eines Nachts beim Aufwachen gehört hat.

Die drei Sänger, zunächst hinter den Bühne, dann über dem
Geschehen  sichtbar,  treten  im  dritten  Teil  explizit  als
Todesboten auf. Auch der Todesakkord der Bläser kehrt wieder;
in der kunstvollen, tiefgründigen Polyphonie des Orchesters
meint man, eine Ahnung der Heideszene aus Reimanns „Lear“ zu
vernehmen – nur jetzt nicht mehr so wild und rasend, sondern
gleichsam abgeklärt, ein Widerhall der emotionalen Stürme, die
vor  vierzig  Jahren  den  ausweglos  ausgesetzten  alten  König
umtobten.

Den Mittelteil gestaltet Reimann als größtmöglichen Kontrast
nur  mit  fünfzehn  Holzbläsern,  deren  tiefste  Vertreter,
Bassklarinette, Kontrafagott und das tief klingende Heckelphon
aus der Oboenfamilie prominent eingesetzt sind. Der Klang ist
kammermusikalisch transparent, die Kombination der Instrumente
provoziert  den  Schauder  des  Unheimlichen,  Dämonischen,
Abgründigen. Er steht in spannungsvollem Kontrast zur Szene,
auf der sich die Familie des ertrunkenen Mädchens auf den



Weihnachtsabend vorbereitet.

Die Regie fasst das ahnungsvoll Unbestimmte in unheimliche
Bilder

Die Deutsche Oper setzt für die Inszenierung auf keinen der
bekannten Namen, sondern vertraut sie dem 34-jährigen Russen
Vasily Barkhatov an, der sich mit Berlioz‘ „La Damnation de
Faust“  2015  in  Mannheim  vorgestellt  und  mit  Mussorgskys
„Chowanschtschina“ in Basel und Bernd Alois Zimmermanns „Die
Soldaten“ bei den Wiesbadener Maifestspielen 2016 für Furore
gesorgt hat.

Der  große  junge  blonde  Mann  setzt  auf  den  Kontrast:  Die
zunächst lapidar wirkende Bühne von Zinovy Margulin – eine
Hauswand, aufgerissen von einem breiten Fenster – entwickelt
sich  in  den  drei  Teilen  zu  einem  faszinierend  variablen
Gestaltungselement, das geheimnisvoll heran- und in die Ferne
rücken kann, das Einblicke freigibt und Wege verschließt.

Die Innen-Außen-Wirkung ist vor allem in „Intèrieur“ frappant,
wenn  die  Familie  wie  in  einem  Schutzraum  den  Christbaum
schmückt,  während  draußen  die  Beobachter  riesige  Schatten
werfen und das Licht (Ulrich Niepel) unwirkliche, unheimliche
Räume entstehen lässt.

Hier  fasst  Barkhatov  das  ahnungsvolle  Unbestimmte,  das
Changieren  zwischen  fassbarer  Wirklichkeit  und  ihrem
unbestimmten  Hintergrund  in  Eindrücke,  wie  sie  aus
symbolistischen  Bildern,  aus  surrealen  Szenerien  oder  aus
expressionistischen  Filmen  vertraut  sind.  In  „Der  Tod  des
Tintagiles“ dagegen hebelt er das Märchenhafte aus, indem er
detaillierte realistische Elemente auf die Bühne holt: Ein
Krankenzimmer mit Personal der Gegenwart, ein brennendes Auto
mit  hochtechnisiert  ausgerüstete  Feuerwehrleuten  –  Olga
Shaishmelashvili hat gründliche Kostüm-Arbeit geleistet. Das
kranke Kind ist dem Tode nah – das Spielzeug wird bereits im
Müllsack entsorgt – und der Arzt spielt mit dem Jungen noch



einmal ein Ritterspiel aus dem Bilderbuch nach.

Aber Barkhatov bricht die Konkretion des Sterbens, indem er
den  Tod  des  Kindes  vervielfacht.  Zu  den  Klagen  des  im
Labyrinth der Königin eingeschlossenen Tintagiles sehen wir es
erhängt, im Autowrack erstickt, mit seinem Fahrrad überfahren:
der sinnlose Tod, wie ihn unser Alltag in unserer Zivilisation
für Kinder bereithält und wie er selbst durch den intensiven
Einsatz medizinischer Technik nicht aufzuhalten ist.

Die ungreifbare, böse Königin wird zur Chiffre eines ebenso
ungreifbaren  Schicksals,  das  verstörend  in  unser  Leben
einschlägt und uns ohnmächtig sein lässt wie die Schwestern,
die vergeblich um das Leben ihres Bruders kämpfen: Konkretion
einer metaphorischen Ebene, die ganz hart an einer platten
Aktualisierung vorbeischrammt, aber in ihrer Bildgewalt und
vor allem in ihrer anti-realistischen Brechung doch dem Stoff
angemessen bleibt.

Großartige Ensembleleistung

Während Reimann in seinen Opern stets prominenten Rollen für
die Sänger geschaffen hat (man denke an Melusine, Lear und
seine Töchter oder Medea), haben die Solisten in „L’Invisible“
kaum Gelegenheit, sich zu profilieren. Nur Rachel Harnisch als
Ursula, Marie und Tintagiles‘ Schwester Ygraine kann ihren
Sopran strahlen lassen. Aber Stephan Bronk (Großvater/Alter)
oder Thomas Blondelle (Fremder) haben unspektakuläre, jedoch
entscheidende  Momente  gesanglich-sprachlicher
Charakterisierung. Und Salvador Macedo aus dem Kinderchor der
Deutschen  Oper  muss  das  hilflose  Verschwinden  Tintagiles
stimmlich ausdrucksstark realisieren.

Donald Runnicles und das Orchester der Deutschen Oper haben
Tempi und Klangbalancen gefunden, die beim ersten Hören einer
neuen  Partitur  rundweg  überzeugen;  den  Solisten  aus  dem
Orchester  gelingen  die  expressiven  Momente,  aber  auch  die
introvertierten Töne mit Bravour.



Die Deutsche Oper hat sich mit dieser Uraufführung – es ist
das fünfte Bühnenwerk Reimanns im Auftrag des Hauses – in der
Konkurrenz  der  drei  großen  Berliner  Musiktheater  glänzend
positioniert. Das Haus von Dietmar Schwarz setzt sich deutlich
vom Repertoire-Mainstream und der vom Einsatz „großer Namen“
gekennzeichneten Politik von Barenboims Staatsoper Unter den
Linden ab.

Mit Giacomo Meyerbeers „Le Prophète“ wird im November die
Reihe der großen Opern des Berliner Kosmopoliten fortgesetzt;
mit einem neuen „Frankenstein“-Projekt in der „Tischlerei“ im
Januar 2018 und dem vergessenen Hauptwerk „Das Wunder der
Heliane“ von Erich Wolfgang Korngold stehen weitere spannende
Vorhaben auf dem Spielplan.

Aribert  Reimanns  „L’Invisible“  wird  noch  am  31.  Oktober
gespielt. Info: www.deutscheoperberlin.de

Erstmals  Intendant:  Raphael
von  Hoensbroech  wechselt  im
September  2018  vom  Berliner
Konzerthaus nach Dortmund
geschrieben von Anke Demirsoy | 27. Februar 2024
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Dr. Raphael von Hoensbroech
(Mitte)  mit  Kulturdezernent
Jörg  Stüdemann  und
Bürgermeisterin  Birgit
Jörder,  Vorsitzende  des
Aufsichtsrats  des
Konzerthauses  Dortmund.
(Foto:  Anja  Kador/Dortmund
Agentur)

Ein Schächtelchen Schokolade gab es als Willkommensgeschenk.
„Das  BVB-Trikot  haben  wir  ihm  ersparen  wollen“,  witzelte
Dortmunds Kulturdezernent Jörg Stüdemann, als er im Hanse-Saal
des Rathauses den Mann begrüßte, der vom 15. September 2018 an
neuer Intendant und Geschäftsführer des Konzerthaus’ Dortmund
wird: Dr. Raphael von Hoensbroech, 40 Jahre alt, promovierter
Musikwissenschaftler,  Unternehmensberater  und  derzeit  noch
Geschäftsführender Direktor des imposanten, von Karl Friedrich
Schinkel  gebauten  Berliner  Konzerthauses  am  Gendarmenmarkt.
Vor  versammelter  Presse  unterzeichnete  der  Musik-Enthusiast
mit  den  zwei  Dehnungsvokalen  im  Namen  einen  Sechs-Jahres-
Vertrag,  der  ihm  erstmals  die  Position  eines  Intendanten
sichert.

Warm, aber inhaltlich wolkig blieben die Worte, mit denen Dr.
von Hoensbroech seinen Blick auf Dortmund und seine kommende
Tätigkeit richtete. Noch ist es zu früh für Konzepte, für eine
eigene  Handschrift  gar,  zumal  die  Spielzeit  2018/19  noch
komplett von seinem Vorgänger Benedikt Stampa geplant wurde,
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der als Intendant an das Festspielhaus Baden-Baden wechselt.

So viel immerhin wird deutlich: Der 1977 in Tokio geborene, in
Köln und Arnsberg aufgewachsene Kulturmanager ist keiner, der
das Rad mit Gewalt neu erfinden will. Er formuliert den (wenig
überraschenden) Anspruch, das Publikum emotional bewegen zu
wollen, das Haus gut zu vermarkten, es mit allen Partnern,
Sponsoren und Kooperationspartnern gut zu vernetzen und stets
kreativ  nach  vorne  zu  denken.  Am  eingespielten  Team  der
Mitarbeiter will er festhalten.

Konkrete Aussagen zu Inhalten und Konzertformaten trifft der
Neue  vorerst  nicht.  Immerhin  bejaht  er  auf  Nachfrage,  am
bisher gepflegten Geist der Kooperation mit der Philharmonie
Essen festhalten zu wollen, der im Februar dieses Jahres mit
der  „Ruhr  Residenz“  der  Berliner  Philharmoniker  einen
glanzvollen  Höhepunkt  erreichte.  Auch  möchte  er  weiterhin
konzertante Opernaufführungen im Konzerthaus realisieren.

Raphael  Graf  von  und  zu  Hoensbroech,  Spross  einer  alten
limburgischen  und  später  niederrheinischen  Adelsfamilie,
spricht verhalten im Ton und in der Sache. Er wirkt wie einer,
der lieber zu wenig sagt als zu viel. Erst, als er über Musik
spricht, beleben sich Gestik und Tonfall. Er, der bereits mit
drei  Jahren  Geige  lernte  und  auf  dem  besten  Wege  war,
professioneller  Dirigent  zu  werden,  entschied  auch  aus
familiären Gründen, in die Welt der Wirtschaft abzubiegen.
Vier Söhne und eine Tochter hat er mit Ehefrau Christina, die
an  diesem  Tag  der  Vertragsunterzeichnung  ebenfalls  nach
Dortmund gekommen ist. Der Umzug von Berlin nach Dortmund ist
bereits beschlossene Sache.

Das Konzerthaus Berlin hat mit 1.420 Plätzen im großen Saal
eine ähnliche Größe wie das Dortmund Konzerthaus mit seinen
rund  1.500  Plätzen.  Ein  eigenes  Orchester  wie  in  Berlin
besitzt die Philharmonie für Westfalen freilich nicht. Von
Hoensbroech  wirkt  am  lebhaftesten,  wenn  er  von  magischen
Momenten  im  Konzertsaal  spricht:  von  knisternder  Live-



Atmosphäre, von der Spannung nach dem letzten Ton, in die
niemand hinein applaudieren sollte. Solche Momente will er
ermöglichen,  will  dafür  die  richtigen  Künstler  und  die
richtige Programmatik auswählen. Wir sind gespannt.

Bremer  Schiri  pfeift  Bremen
in der Bundesliga
geschrieben von Bernd Berke | 27. Februar 2024
Harm  Osmers  ist  ja  nun  mal  so  ein  richtig  norddeutsch
klingender  Name,  so  könnte  eine  Figur  bei  Theodor  Storm
heißen.  Doch  der  Mann  ist  Bundesliga-Schiedsrichter,  sein
Wohnort wird mit Hannover angegeben. So weit, so gut.

Um es mal biblisch auszudrücken: Nun begab es sich aber zu der
Zeit,  dass  Harm  Osmers  in  der  schönen  Hansestadt  Bremen
geboren ward und aufgewachsen ist.

Warum  ich  das  eigens  erwähne?  Nun,  Herr  Osmers  pfeift  an
diesem Samstag in Berlin die Partie Hertha BSC gegen Werder
Bremen. Für beide Vereine geht es um einiges. Die Hertha will
weiter  ganz  oben  mitmischen,  Bremen  endlich  die
abstiegsgefährdete  Zone  verlassen.

Nur noch mal ausdrücklich feststellt: Es ist lang geübte und
gar zu nachvollziehbare Praxis, dass ein Schiri kein Spiel
eines  Teams  aus  seiner  Heimatstadt  pfeift.  Dass  man  das
überhaupt noch erwähnen muss!

Wir setzen mal voraus, dass Harm Osmers sich in irgend einer
Weise für Fußball interessiert. Und man weiß ja aus eigener
Erfahrung, wie das ist: Der Verein, der einen als Kind quasi
umgibt, prägt sich dann mit allem Drum und Dran zutiefst und
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dauerhaft  ein.  Man  darf  also  vermuten,  dass  Harm  Osmers
gewisse Sympathien für die Grün-Weißen hegt. Zumindest kann
man es überhaupt nicht ausschließen.

Psssst: Kein Berliner, sondern ausgerechnet ein bekennender
Fan von Werder Bremen hat mich auf diesen misslichen Umstand
aufmerksam gemacht, den bislang weder „Bild“ noch „Kicker“
oder  andere  einschlägige  Medien  bemerkt  haben.  Auch  die
Berliner  Fans  („Hertha-Frösche“)  sind  in  dieser  Hinsicht
offenbar arglos. Ha-ho-he…

Auf so etwas muss man ja auch erst einmal kommen.

Und jetzt? Jetzt bin ich mal doppelt gespannt auf Verlauf und
Resultat der Begegnung. Nicht auszudenken, wenn Bremen durch
strittige Entscheidungen gewinnen sollte. Wobei ich übrigens
zu Bremen halte. Aber das ist eine ganz andere Geschichte.

Orgien,  Harakiri  und
Kunstblut – Christian Krachts
filmischer Roman „Die Toten“
geschrieben von Britta Langhoff | 27. Februar 2024
Für alle, die es noch nicht wissen: Christian Kracht hat einen
neuen Roman geschrieben. Über das aufstrebende Filmmilieu der
dreißiger Jahre zur Zeit der NS-Machtübernahme. Titel: „Die
Toten“. Ja, den Titel hat es schon mal gegeben. Bei James
Joyce. Anspruch will eben formuliert sein.

Trailer ab. Es treten auf :

In den Hauptrollen:
Emil  Nägeli,  ein  Schweizer  Avantgarde-Regisseur,  mit  einem
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ausgewachsenen Vaterkomplex behaftet.
Masahiko Amakasu: Japanisches ex-Wunderkind, als Erwachsener
vor allem durch sein Faible für deutsches Brauchtum und Mythen
auffallend.

In den Nebenrollen: eine dralle, blonde deutsche Schönheit
namens  Ida,  ferner  UFA-Tycoon  Hugenberg,  Charlie  Chaplin,
Siegfried Kracauer, Lotte Eisner, Ernst „Putzi“ Hanfstaengl
und  Heinz  Rühmann  (geschickter  Schachzug,  auf  nickende
Kennermienen der Leser und Kritiker abgestellt).

Schauplätze: das Berlin der Weimarer Republik
Japan vor einer Zeitenwende
Hollywood als vermeintlicher Rettungsanker
diverse Berge und Bauernhöfe

Handlung: Mit deutschem Geld soll in Japan ein Vampirfilm
gedreht  werden  –  sozusagen  als  Zelluloid-Achse,  um  die
faschistoide  zu  unterstützen.  Mit  Vampiren,  viel  Blut  und
nicht  ganz  soviel  Kultur  gegen  den  amerikanischen
Kulturimperialismus, der allerdings schon da ist – in Gestalt
des  gerade  in  Japan  nahezu  gottgleich  verehrten  Charlie
Chaplin.

Dazu gibt’s Fressorgien, Besäufnisse und reichlich historische
Ereignisse (die zwar nichts zur Sache tun, aber wenn sie sich

http://www.revierpassagen.de/38610/orgien-harakiri-und-kunstblut-christian-krachts-filmischer-roman-die-toten/20161110_1049/die-toten


schon zum Zeitpunkt der Handlung ereignen. Man will ja nicht
umsonst recherchiert haben).

Trailer Ende.

Doch bevor es im Buch um den Plot geht, (sieht man mal vom in
allen  Details  beschriebenen  Harikiri  eines  japanischen
Offiziers direkt zu Beginn ab) ist die Hälfte des Buches schon
um. Denn zunächst geht es in epischer Breite um die Leiden des
jungen Nägeli und des jungen Amasuko. Kann man ja nicht unter
den Tisch fallen lassen. Problematische Vater-Sohn-Beziehungen
oder frühe Traumata wie der Tod des weißen Nicht-Kuscheln-
Wollen-Hasen geben literarisch ja auch richtig was her. Und
erst  die  autoritäre  Kadettenanstalt,  die  das  kleine  Genie
Masahiko den Flammen überlässt.

Das alles taugt zwar nicht als Rahmenhandlung oder gar als
roter Faden, ist auch komplett bedeutungslos für die weitere
Handlung, aber gepflegtes Leiden ist schließlich auch wichtig.
Und das alles schön parallel montiert. Es geht ja um den Film
als Kunstform. Im Film ist Parallelmontage sehr gefragt. So
kann man gleich ganz klug und beseelt schließen, ah ja, hier
ist die filmische Kunstform ins Literarische übersetzt. Und
gelitten wird später auch noch. Wenn auch eher kunstblutig.
Aber vielleicht ist das ja der rote Faden. Irgendwie will man
als Leserin den Kreis ja dann doch geschlossen kriegen.

Kommt  man  dann  zum  Plot,  treffen  sich  Nägeli  und  Amakasu
endlich  in  Japan,  wird  dummerweise  die  (gemäß
Verlagsbeschreibung „…das Geheimnis des Films als Kunstwerk
der  Moderne  feiernde“)  begonnene  Handlung  schon  wieder
unterbrochen.  Schade.  Aber  was  will  man  machen,  wenn  die
blonde Ida dem japanischen Genie den Kopf verdreht und auf
ganz andere vampirische Art als die geplante saugt.

Dem Nägeli bleibt immerhin noch die „Augenblicklichkeit des
Universums“  und  die  blonde  Spielverderberin  kriegt  ihre
Kunstblut-Strafe. Und nicht zu vergessen: die Toten. Die haben



wir ja auch noch. Die mischen sich dauernd zwischenrufend ein.
Sind  wahrscheinlich  sowas  wie  das  Kinopublikum  für  edel
leidende junge und ältere Herren. Dass hingegen der Roman der
dramatischen Struktur des japanischen No-Theaters folgt, das
braucht man gar nicht groß herauszufinden. Kracht ist so stolz
drauf, dass er einen mit der Nase draufstößt. Aber schön,
oder?  Da  haben  wir  doch  so  einiges,  was  die  Nicht-
Rahmenhandlung  und  den  kleinen  Plot  zusammenhält.

Der Roman schafft das Kunststück, viel zuviel Information bei
gleichzeitiger Inhaltslosigkeit zu liefern. Aber immerhin in
schön gedrechselten Sätzen, beinhaltend eine wahre Fundgrube
für die beliebte Sammlung „Schöne, fast vergessene Wörter“.
Die „Ästhetisierung des Schrecklichen“ passt dazu, aber es
bleibt eine elegante Spielerei.

Statt Herzblut spritzt einem auch dort nur Kunstblut entgegen
und es ist einem ganz unglaublich egal, ob man Gewalt so
beschreiben darf, weil diese Passagen so bemüht wirken, dass
sie  einen  nur  kalt  lassen  können.  Christian  Kracht  ist
sicherlich ein feinsinniger Autor, aber was nach der Lektüre
dieses  Romans  bleibt,  ist  der  Eindruck,  inhaltsleere
Manierismen  eines  klugen  Kopfs  gelesen  zu  haben.

Alles, was ich sehe, ist eine Klamotte, eine langweilige noch
dazu. Garniert mit dem Muff deutschen Mythen, von denen einem
auch nicht im Ansatz erklärt wird, warum sie so toll sind und
schon gar nicht, welche Lehren man daraus für die Zukunft
ziehen könnte. Irritierend.

Vielleicht ist die Entstehung des Romans mit einem drängenden
Bedürfnis des Autors zu erklären, sich mit aller Macht und
Gewalt um jeden Preis aus den Schubladen lösen zu wollen, in
die man ihn hineingepresst hat: Wunderkind, Popliterat und was
da nicht immer alles an überfrachteten Erwartungen zu lesen
ist.  Dieser  Intention  und  dem  ganzen  Roman  hätte  dafür
allerdings  eine  Rückbesinnung  auf  Krachts  Begabung  als
Satiriker gut getan.



Christian Kracht: „Die Toten“. Roman. Verlag Kiepenheuer und
Witsch, 212 Seiten, € 20.

Originelle Museen in Berlin –
aber  die  Currywurst  würde
ebenso gut ins Revier passen
geschrieben von Hans Hermann Pöpsel | 27. Februar 2024
Wenn es in der Stadt Bochum ein Bergbaumuseum gibt, dann kann
man für seine Existenz und den Standort Ruhrgebiet gute Gründe
finden – die Geschichte des Kohle-Abbaus eben. Nach Berlin
fahren viele Menschen nur wegen der reichhaltigen Kunstmuseen,
das hat eine Hauptstadt nun einmal zu bieten. Berlin glänzt
aber auch mit kuriosen Ausstellungen, für die es natürlich
ebenfalls lokale Begründungen gibt.

Einheitsladen  für  Berliner
Currywurst.  (Foto:  Pöpsel)
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Da rühmt sich das „Spy-Museum Berlin“ zum Beispiel damit, die
Geschichte der „Hauptstadt der Spione“ zu zeigen, multimedial
natürlich  und  mit  350  Ausstellungsstücken  auf  32.000
Quadratmetern. Ebenfalls auf die Teilung der Stadt geht das
„DDR-Museum“ in der Nähe des Doms zurück, passend an der Karl-
Liebknecht-Straße angesiedelt.

Auch auf die damalige Ostzone gehen das „Trabi-Museum Berlin“
in der Nähe des Checkpoint Charlie und das „1. Berliner DDR-
Motorrad-Museum“  zurück.  Letzteres  zeigt  neben  dem
Alexanderplatz  ausschließlich  „The  History  of  east  german
Motorbike Production“. Besonders bekannt in dieser Reihung ist
die „East Side Gallery“, das bemalte Stück Berliner Mauer, ein
Freiluft-Museum, das ständig durch Bauherren gefährdet ist.

Eine Einrichtung allerdings weckt im Ruhrgebiet zwiespältige
Gefühle: Das „Currywurst-Museum“ an der Schützenstraße / Ecke
Friedrichstraße,  eine  „interactive  exhibition“.  Schließlich
sieht sich der Ruhrpott genauso wie Berlin als Geburtsstätte
dieser kulinarischen Spezialität. Herbert Grönemeyer hat sie
besungen,  und  während  hier  im  Westen  die  Bratwurst  als
Grundlage  dient,  wird  in  der  Hauptstadt  eine  Knackwurst
zerschnibbelt.

Vielleicht macht ja mal jemand in Dortmund ein konkurrierendes
Currywurst-Museum  auf,  oder  zumindest  ein  Museum  für  die
berühmte „Pommes Schranke“. Aber dann kommt bestimmt wieder
ein Belgier und nimmt das Urheberrecht für sich in Anspruch.

Das große „Irgendwie“ – zum
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wolkigen Stand der Dinge beim
Berliner Humboldtforum
geschrieben von Frank Dietschreit | 27. Februar 2024
Plötzlich schrillen sie wieder, die Alarmglocken in Berlin.
Eine  zeitlang  hatte  man  geglaubt,  in  der  Stadt  der
gigantischen Fehlplanungen sei man doch noch in der Lage, die
ganz großen Aufgaben ohne krisenhafte Begleiterscheinungen zu
stemmen.

Nachdem sich beim neuen Flughafen und bei der Sanierung der
Staatsoper  milliardenschwere  Finanz-Löcher  und  unbegrenzte
Bau-Verzögerungen aufgetan haben, schien es, als sei bei dem
in Berlins Mitte emporwachsenden Humboldtforum alles im Lot.
Die  vom  italienischen  Architekten  Franco  Stella  entworfene
Replik  des  ehemaligen  Hohenzollern-Schlosses  wächst  und
gedeiht,  die  Kosten  liegen  im  Plan.  Der  für  Herbst  2019
anvisierten feierlichen Eröffnung des Forums steht wohl nichts
mehr im Wege.

Berliner Schloss – künftige
Ansicht  von  der
Nordwestseite  her  (©
Stiftung Berliner Schloss –
Humboldtforum  /  Architekt
Franco Stella mit FS HUF PG)

Eigentlich.  Denn  seit  Mitte  Januar  plötzlich  der  oberste
Manager der Großbaustelle, Manfred Rettig, das Handtuch warf
und  sich  in  den  vorzeitigen  Ruhestand  verabschiedete,  ist
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klar, dass es hinter den Kulissen der pseudo-barocken Schloss-
Fassade gehörig kracht. Der Zeit- und Kostenplan, das wird
jetzt  klar,  kann  nur  eingehalten  werden,  wenn  sich  die
Begehrlichkeiten  der  vom  britischen  Museums-Impresario  Neil
MacGregor  geführten  Gründungsintendanz  und  die
Änderungsvorschläge  der  zukünftigen  Ausstellungsmacher  in
Grenzen halten.

Diffuses Sammelsurium

Bis heute weiß niemand genau, wie das Humboldtforum eigentlich
bespielt  werden  soll  und  welche  innenarchitektonischem
Umbauten dafür noch nötig sind. Paul Spies, seit einigen Tagen
Direktor  des  Berliner  Stadtmuseums,  soll  im  Forum  eine
Dependance errichten und auf einer Etage zeigen, was Berlin
der Welt zu verdanken und zu geben hat. Die nur ein paar
Steinwürfe  entfernte  Humboldt-Universität  wird  einige
Sammlungen und Fachbibliotheken ins Forum verlagern.

Einstweilen  noch  eine
Vision: Blick ins Foyer des
Humboldtforums.  (©  Stiftung
Berliner  Schloss  –
Humboldtforum  /  Architekt
Franco Stella mit FS HUF PG)
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In einem Veranstaltungszentrum, der „Agora“, soll ein Dialog
der  Weltkulturen  stattfinden.  Im  Zentrum  des  Forums  aber
sollen die über 500.000 Artefakte stehen, die auf ihren Umzug
von  Berlin-Dahlem  nach  Mitte  warten  und  jahrzehntelang  im
Ethnologische  Museum  und  im  Museum  für  Asiatische  Kunst
lagerten.  Wie  das  alles  konserviert  und  aufbereitet,  mit
welchen  ästhetischen  und  politischen  Schwerpunkten  das
Material dem Publikum präsentiert werden könnte, und was ein
solch diffuses, vom wilhelminischen Erbe kontaminiertes Kunst-
Sammelsurium im Herzen der neuen deutschen Republik zu suchen
hat,  darüber  schweigt  sich  die  Gründungsintendanz  bisher
beharrlich aus.

„Irgendwie“ soll das Ganze auch mit dem interdisziplinären
Denken und abenteuerlichen Leben von Alexander und Wilhelm von
Humboldt  zu  tun  haben,  und  schön  wäre  es  auch,  so  Neil
MacGregor,  wenn  der  Islam  eine  Rolle  spielen  könnte.  Mit
hämischem Blick auf das schwammige Museums-Konzept sprach „Die
Zeit“  bereits  vom  „Palast  der  Verlogenheit“,  und  die
„Frankfurter Allgemeine“ fragte entrüstet: „Baut sich hier ein
Monstrum sein eigenes Labyrinth?“

Lauter unbeantwortete Fragen

Neil MacGregor, Wunschkandidat von Kanzlerin Angelika Merkel,
freut sich auf einen „Container, der ein Ort sein kann für
eine vollkommen neue Beziehung zwischen Deutschland und der
Welt“,  und  schwärmt  von  einem  neuen  „Dialog  der  Berliner
Sammlungen,  der  Stadt  Berlin  und  der  Weltöffentlichkeit.“
Geht´s noch ein bisschen wolkiger?

Warum all die mexikanischen Masken und indonesischen Boote,
die schon in Dahlem nicht gerade ein Publikumsrenner waren,
und  warum  all  die  aus  dem  märkischen  Sand  geborgenen
Gegenstände, die in den Berliner Landesmuseen einstauben und
vor sich hin dümpeln, im Humboldtforum plötzlich das Interesse
der Kunst-Touristen wecken sollen; wie viel Geld man in die
Hand nehmen muss, um die Ausstellungen vorzubereiten; welche



Umbauarbeiten  im  doch  schon  fast  fertigen  Schloss  noch
anstehen, um das Forum zu einem attraktiven Kultur-Treffpunkt
im Zeitalter der Unübersichtlichkeit zu machen: Auf all diese
Fragen geben bisher weder Neil MacGregor noch seine beiden
Kollegen  aus  der  Gründungsintendanz  (der  Präsident  der
Stiftung  Preußischer  Kulturbesitz,  Hermann  Parzinger,  sowie
Kulturhistoriker Horst Bredekamp) verwertbare Hinweise.

Um  die  richtigen  und  längst  überfälligen  konzeptionellen
Entscheidungen zu treffen, könnte es nicht schaden, sich die
kurze Geschichte der „Humboldt-Box“ vor Augen zu führen. Der
eigens  neben  die  Baustelle  gestellte  Event-Turm  ist  ein
Publikumsmagnet, weil man auf der oberen Plattform kulinarisch
verköstigt wird und einen tollen Blick über die Mitte Berlins,
die  Museumsinsel,  den  Dom  und  das  Brandenburger  Tor  hat.
Hingegen  liegen  die  Ausstellungsräume,  in  denen  über  den
Wiederaufbau  des  Schlosses  und  die  möglichen  Aufgaben  des
Humboldt-Forums informiert wird, in verwaister Stille. Statt
im und mit dem Humboldtforum über Geschichte, Gegenwart und
Zukunft der wiedervereinigten Republik in einer globalen Welt
zu streiten, herrscht nur das große „Irgendwie“.

„Der Klang sucht mich, nicht
ich suche den Klang“ – zum
80.  Geburtstag  des
Komponisten Aribert Reimann
geschrieben von Werner Häußner | 27. Februar 2024
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Aribert  Reimann.  Foto:
Schott  Promotion,  Gaby
Gerster

Als ich Aribert Reimann aus Anlass der dritten Inszenierung
seines „Lear“ 1981 in Mannheim zum ersten Mal traf, erzählte
er  mir  im  Interview,  wie  die  Szene  des  verzweifelten,
verstoßenen  alten  Königs  in  ihm  einen  Reichtum  an  Musik
hervorgerufen hat, dem er sich nicht entziehen konnte. Das
einzige Stück Shakespeares, in dem er Musik gefunden hat, sei
diese Geschichte eines Menschen gewesen, der von heute auf
morgen nichts mehr hat als sich selbst. Ein Verstoßener unter
Menschen, die nicht mehr miteinander reden, sondern nur noch
lügen.

Ein Thema, das Reimann in den siebziger Jahren, als der „Lear“
entstand,  als  hochaktuell  einschätzte:  „Ausgesetztsein,
Enteignung, Terror – alles Dinge, die sich heute pausenlos auf
der Welt ereignen.“ Nur damals?, möchte man fragen – und mit
dieser Frage erklärt sich, warum Reimanns großformatiges Werk
über ein Thema, an dem kein geringerer als Giuseppe Verdi
gescheitert ist, nach wie vor in den Spielplänen steht. Über
30 Mal ist die Oper seit ihrer Münchner Uraufführung 1978 neu
inszeniert worden. Weltweit, zuletzt sogar in Japan.

„Lear“ in Düsseldorf und Essen

Düsseldorf zog damals, als die Rheinoper noch ein bedeutendes
deutsches Haus war, sofort nach und sicherte sich die zweite



Inszenierung. In Essen kam „Lear“ unter Stefan Soltesz 2001
heraus.  Die  letzten  deutschen  Neuproduktionen  gab  es  in
Frankfurt (Keith Warner, 2008), an der Komischen Oper Berlin
(Hans Neuenfels, 2009), in Kassel (Paul Esterhazy, 2010) und
in  Hamburg  (Karoline  Gruber,  2012).  Jetzt  kommt  die
Shakespeare-Adaption, passend zum 400. Todestag des britischen
Dramatikers,  erneut  in  Paris  auf  die  Bühne,  Regie  führt
Calixto Bieito, die Premiere ist am 23. Mai.

Bei aller Vorsicht gegenüber Prognosen: Reimanns „Lear“ gehört
zu den ganz wenigen Werken des ausgehenden 20. Jahrhunderts,
die  jetzt  schon  einen  Platz  im  großen  Repertoire  erobert
haben. Wäre die Oper nicht so aufwändig orchestriert, hätte
sie sicher auch den Weg auf kleinere Bühnen gefunden.

Im „Lear“ ist Reimann gelungen, was dauerhaft rezipierte Werke
ausmacht: ein zeitloses Thema, das unter aktueller Perspektive
erschlossen wird; eine expressive Tonsprache, die unmittelbar
zu ergreifen vermag, dennoch höchst bewusst durchkonstruiert
ist. Und ein untrügliches Gefühl für die menschliche Stimme
und ihr Ausdrucksspektrum. Nicht umsonst hat Dietrich Fischer-
Dieskau schon 1968 gedrängt, Reimann möge sich des „Lear“
annehmen. Zehn Jahre später sang er die Titelpartie in der
Münchner Uraufführungsregie von Jean-Pierre Ponnelle, mit Gerd
Albrecht am Pult.



Grotesk,
unheimlich,
tiefgründig:
Aribert  Reimanns
„Die
Gespenstersonate“
in  ihrer  jüngsten
Inszenierung  2014
in  Frankfurt,  mit
Dietrich  Volle
(Hummel)  und  Anja
Silja (Die Mumie).
Foto:  Wolfgang
Runkel

Inspiration durch große Literatur

In diesem „Lear“ und seiner Geschichte steckt vieles, was den
Komponisten Aribert Reimann kennzeichnet. Zunächst der Stoff:
Reimann  hat  sich  stets  von  großer  Literatur  inspirieren
lassen,  von  August  Strindberg  für  seine  erste  Oper  „Ein
Traumspiel“ (Kiel, 1965), von Yvan Goll für seine mystische
„Melusine“  (Schwetzingen,  1971),  von  Franz  Kafka  für  „Das
Schloss“  (Berlin,  1992)  bis  hin  zu  seinem  jüngsten
Musiktheater, der in Wien 2010 uraufgeführten und danach in
Frankfurt  herausgebrachten  „Medea“  nach  Franz  Grillparzers
„Das goldene Vlies“.

Auch sein neues Werk, das für Berlin 2017 vorgesehen ist, fußt
mit  Maurice  Maeterlinck  auf  einem  bedeutenden  Literaten.
Begonnen  hatte  die  Beschäftigung  mit  dem  Musiktheater  mit
einem Ballett auf ein Libretto von Günter Grass: „Stoffreste“.
Das Debüt des noch nicht 23-jährigen Komponisten erfolgte am
12. Februar 1959 am Essener Theater.

Man hat Reimann vorgeworfen, ein unpolitischer, konservativer,
ja  bildungsbürgerlicher  Komponist  zu  sein,  der  an  einer
„linearen Erzählhandlung“ festhält. Inzwischen ist die Zeit



vorbei, da man das Erzählen von Geschichten als nicht mehr
zeitgemäß geringgeschätzt hat. Und Reimanns Stoffe haben mehr
mit der Gegenwart zu tun als manches aufgeregt der Aktualität
nachhechelndes oder in Kunsttheorie oder Selbstreferenzialität
verschraubtes Musiktheater.

Nichts Abstraktes, sondern Durchlebtes

So ist Reimanns „Troades“ von 1986 – er nannte sie selbst
einmal seine Anti-Kriegs-Oper – nicht nur eine musikalische
Reflexion der furchtbaren Erlebnisse des Neunjährigen, der den
verheerenden  Bombenangriff  auf  Potsdam  am  15.  April  1945
miterlebt und seinen älteren Bruder verloren hat, sondern auch
eine ungeheurer Herausforderung an den Zuschauer, der sich den
Extremen  im  Orchester  und  in  der  Führung  der  Stimmen
ungeschützt aussetzen muss – so, wie er auch den „Sturm auf
der Heide“ in „Lear“ über sich hereinbrechen lassen muss.

Kennzeichnend  für  den  Schaffensprozess:  Reimann  komponiert
nicht  Abstraktes,  sondern  Durchlebtes.  Er  braucht  einen
Schlüssel, der in ihm Musik erschließt. Im „Lear“ war das der
erste  Satz  des  Königs,  in  dem  dieser  seinen  Entschluss
mitteilt,  sein  Reich  zu  teilen  –  der  Beginn  eines
Verhängnisses, aus dem es kein Entkommen mehr gibt. In „Medea“
war es der Ruf „Gebt Raum!“ aus dem Munde der Mutter, der man
die Kinder entfremdet und wegnimmt. Medea ist in gewissem
Sinne das weibliche Pendant zu Lear. Auch sie ist verstoßen,
eine ohnmächtige Fremde in der Welt, die sie umgibt. Aber sie
findet in der Bedrängnis zu Stärke. Eine Figur, in der Reimann
die Tiefenschichten entdeckt hat, und die in ihm so viel Musik
erzeugte, dass er ihr nicht mehr entkommen konnte.

„Plötzlich ist da eine Farbe, der ich nachgehen muss“

In einem Interview mit dem „Tagesspiegel“ hat Reimann seinen
Schaffensprozess  im  Sinne  einer  Inspiration  beschrieben:
„Plötzlich ist da eine Farbe, eine Konstellation, der ich
nachgehen muss. … Das Seltsame ist, dass ich das Gefühl habe,

http://www.tagesspiegel.de/kultur/interview-mit-aribert-reimann-der-klang-sucht-mich/4204926.html


der Klang sucht mich, nicht ich suche den Klang – und dass er
von  außen  kommt,  von  sehr  weit  weg.“  Auch  er  sei  beim
Komponieren „nicht ganz von dieser Welt“. Mit bloßer Intuition
hat das freilich wenig zu tun: Von der Eingebung führt der Weg
zum  bis  ins  letzte  Detail  durchdachten  Prozess  der
Organisation und Verarbeitung des Materials. Handwerk eben,
wenn auch souverän gehandhabtes. Dennoch bleibt der Rest eines
Geheimnisses.

Das Klavier war sein
Instrument:  Reimann
war  ein  gesuchter
Liedbegleiter.  Foto:
Schott  Promotion,
Gaby  Gerster

Reimann ist schon von seiner Herkunft ein Mann der Stimme, des
Singens. Seine Mutter war Sängerin und Gesangslehrerin, der
Vater Leiter des Staats- und Domchores Berlin. Gesangsübungen
gehörten zum täglichen Brot, Bach und Schubert waren „wie
Essen und Trinken“. Die erste Komposition, die Reimann mit
zehn Jahren schreibt, ist ein unbegleiteter Gesang, angeregt
von Kurt Weills „Der Jasager“. Mit 22 Jahren begleitet er
Dietrich Fischer-Dieskau – und nach dem Bariton noch viele
weitere namhafte Sänger. Ein befruchtender Austausch: Kaum ein



Komponist  der  Gegenwart  zeigt  sich  kundiger  und  sensibler
gegenüber der menschlichen Stimme.

Wiederentdeckung des Liedes

Das Begleiten hat Reimann in den neunziger Jahren aufgegeben,
die Beschäftigung mit dem Gesang nicht. Bis zur Pensionierung
hatte er eine Professur für Zeitgenössisches Lied in Hamburg,
dann an der Berliner Hochschule der Künste inne. Kein Wunder,
dass zahlreiche Lieder und Liedzyklen entstanden; Reimann gilt
als  der  Zeitgenosse,  der  das  Lied  wieder  ins  Bewusstsein
modernen Komponierens zurückgeholt hat.

Aribert  Reimann.  Foto:
Schott  Promotion,  Peter
Andersen

Ein wenig seltsam mutet schon an, dass die deutsche Musikwelt
vom 80. Geburtstag Aribert Reimanns am heutigen 4. März so
wenig  praktische  Notiz  nimmt.  An  keiner  Bühne  steht  eine
seiner acht Opern auf dem Spielplan. Studiert man auf den
Internetseiten  des  Schott-Verlags  die  Aufführungsdaten,
beschränken sich die Konzerte zum Geburtstag auf Berlin: ein
Kammerkonzert von Musikern des Deutschen Symphonie Orchesters
Berlin, das nach den „Liedern auf der Flucht“ 1960 zahlreiche
Ur- und Erstaufführungen realisiert hat.

Am  12.  und  13.  März  spielt  das  DSO  in  der  Berliner
Philharmonie „Tarde“ für Sopran und Orchester; am 22. März
folgt  das  Orchester  der  Deutschen  Oper  Berlin  in  einem

https://www.dso-berlin.de/content/e43/e272/index_ger.html?=displayEvent&ACTION_OPASCALENDAR=displayEvent&startdate=2016/3/13&year:int=2016&eventId=53322&month:int=3
https://www.dso-berlin.de/content/e43/e272/index_ger.html?=displayEvent&ACTION_OPASCALENDAR=displayEvent&startdate=2016/3/13&year:int=2016&eventId=53322&month:int=3


Geburtstagskonzert  unter  Donald  Runnicles  mit  den  „Drei
Liedern nach Gedichten von Edgar Allan Poe“. Stefan Soltesz
dirigiert im Mai zwei Aufführungen des „Lear“ – in Budapest.

Interessant: Das Würzburger Mozartfest bringt im Juni eine
ganze  Reihe  von  kammermusikalischen  und  vokalen  Werken
Reimanns. Liegt das daran, dass Reimann Mozart „am meisten
bewundert“? Und bei den sommerlichen Musiktagen in Hitzacker
wird der Liedkomponist Reimann ausführlich gewürdigt. Dennoch:
Für einen Komponisten dieses Rangs ein mageres Geburtstags-
Portefeuille. Reimann wird’s verschmerzen. Er war, bei allem
Selbstbewusstsein, eh nie der Mann fürs Glamouröse.

Sinfonie des Aufstands – Cate
Blanchett  in  Julian
Rosefeldts  Videoprojekt
„Manifesto“
geschrieben von Frank Dietschreit | 27. Februar 2024
Die Anzahl ihrer Oscar-Nominierungen ist groß, und zweimal
schon  hat  Cate  Blanchett  die  begehrte  Trophäe  tatsächlich
erhalten.

Einmal für ihre Darstellung der Katharine Hepburn in Martin
Scorseses „Aviator“, ein anderes mal für ihre Mitwirkung in
Woody  Allens  „Blue  Jasmine“.  Jetzt  stand  sie  für  die
Titelrolle  in  der  Patricia-Highsmith-Verfilmung  von  „Carol“
ganz oben auf der Kandidaten-Liste. Für eine erneute Trophäe
hat es nicht ganz gereicht.

http://www.deutscheoperberlin.de/de_DE/calendar/sinfoniekonzert.12679402#
https://www.revierpassagen.de/34831/sinfonie-des-aufstands-cate-blanchett-in-julian-rosefeldts-videoprojekt-manifesto/20160229_2134
https://www.revierpassagen.de/34831/sinfonie-des-aufstands-cate-blanchett-in-julian-rosefeldts-videoprojekt-manifesto/20160229_2134
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Szene  mit  Cate
Blanchett  aus  Julian
Rosefeldts „Manifesto“,
2014/15.  ©  VG  Bild-
Kunst,  Bonn  2016

Die  1969  in  Melbourne  geborene  Cate  Blanchett  gehört
jedenfalls zu den ganz großen Schauspielerinnen der Gegenwart.
Wie wandelbar und experimentierfreudig die australische Diva
ist, die allein durch ihre Präsenz jedes Kunstprojekt adelt,
zeigt  sich  jetzt  in  einer  Aufsehen  erregenden  Video-
Installation im Hamburger Bahnhof, dem Museum für Gegenwart in
Berlin. „Manifesto“ heißt die filmische Choreographie des 1965
in  München  geborenen  und  heute  in  Berlin  lebenden  Julian
Rosefeldt,  bei  der  Cate  Blanchett  in  zwölf  völlig
verschiedenen  Rollen  auftritt.

Auf unzähligen Leinwänden flimmern 10-minütige Projektionen,
vermengen und vermischen, überlagern und widersprechen sich
Thesen und Themen politischer und künstlerischer Manifeste.

http://www.revierpassagen.de/34831/sinfonie-des-aufstands-cate-blanchett-in-julian-rosefeldts-videoprojekt-manifesto/20160229_2134/07_julian_rosefeldt_manifesto


Kaum  zu  glauben:  Auch  das
ist  Cate  Blanchett  –
ebenfalls  in  Julian
Rosefeldts  „Manifesto“,
2014/15.  ©  VG  Bild-Kunst,
Bonn 2016.

Gesprochen und gespielt werden die verblüffend aktuellen Text-
Passagen der notorischen Weltverbesserer und Kunstzertrümmerer
von Cate Blanchett: Sie kommt mal als bärtiger Penner daher,
mal als schnieke Börsenmaklerin, sie ist Arbeiterin in einer
Müllverbrennungsanlage  und  eine  tätowierte  Punkerin,
Puppenspielerin und Trauerrednerin, Reporterin und Lehrerin,
sie ist immer wieder anders, bringt die von Julian Rosefeldt
gebaute Text- und inszenierte Bild-Collage zum Klingen und
demonstriert eindringlich, wie Worte zu Handlungen werden und
die Welt verändern.

http://www.revierpassagen.de/34831/sinfonie-des-aufstands-cate-blanchett-in-julian-rosefeldts-videoprojekt-manifesto/20160229_2134/11_julian_rosefeldt_manifesto
http://www.revierpassagen.de/34831/sinfonie-des-aufstands-cate-blanchett-in-julian-rosefeldts-videoprojekt-manifesto/20160229_2134/10_julian_rosefeldt_manifesto


…und  noch  einmal  die
australische
Schauspielerin  Cate
Blanchett – in Julian
Rosefeldts „Manifesto“,
2014/15.  ©  VG  Bild-
Kunst,  Bonn  2016.

Ausgangspunkt  allen  Aufbegehrens  ist  das  „Kommunistische
Manifest“ von Marx und Engels („Ein Gespenst geht um in Europa
–  das  Gespenst  des  Kommunismus“),  dann  kommen  all  die
ästhetisch  aufmüpfigen  Manifeste  zu  Wort:  Filippo  Tommaso
Marinetti (Futurismus), Kasimir Malewitsch (Konstruktivismus),
Tristan Tzara (Dadaismus), André Breton (Surrealismus), die
März-Fantasien von Kurt Schwitters, Claes Oldenburgs Plädoyer
für die Pop Art, Sol LeWitt und seine Vision der Konzeptkunst,
Lars  von  Trier  und  sein  filmisches  Dogma:  überall  werden
programmatische  Statements  frech  kombiniert,  provokativ
bebildert  und  von  Cate  Blanchett  zu  einer  Sinfonie  des
Aufstands orchestriert.

Das ebenso poetische wie philosophische Videoprojekt verdankt
sich  einem  Zufall.  Bei  der  Vernissage  eines  gemeinsamen
Bekannten kamen Rosefeldt und Blanchett ins Plaudern, fanden
Interesse  aneinander,  verabredeten  locker  eine  gemeinsame
Arbeit. Als Blanchett für die Dreharbeiten von „Monuments Men“
in Berlin war, ging es schnell und intensiv zur Sache. In
wenigen  Tagen  wurde  „Manifesto“  in  einem  „rauschhaften
Zustand“ (Rosefeldt) realisiert.

„Manifesto“. Hamburger Bahnhof – Museum für Gegenwart, Berlin.
Bis 10. Juli, Mo/Di/Fr 10-18 Uhr, Do 10-20 Uhr, Sa/So 11-18
Uhr, Katalog 27 Euro.



100  Jahre  Dada-Bewegung:
Richard  Huelsenbeck  und  der
Dortmunder Anteil
geschrieben von Gastautorin / Gastautor | 27. Februar 2024
Gastautor Heinrich Peuckmann erinnert an den Dichter Richard
Huelsenbeck, einen eng mit Dortmund verbundenen Hauptakteur
der Dada-Bewegung, die vor 100 Jahren entstanden ist:

Der  Dadaismus,  jene  revolutionär-avantgardistische
Kunstrichtung um 1916, wird im Bereich der Literatur vor allem
mit drei Namen verbunden: mit Hugo Ball, der in Zürich vor
genau  100  Jahren  (5.  Februar  1916)  das  berühmte  „Cabaret
Voltaire“ gründete, mit dem Rumänen Tristan Tzara, der den
Dadaismus nach Paris brachte, und mit Richard Huelsenbeck, der
ihn in Berlin populär machte.

Zürich,  Paris,  Berlin,  das  sind  denn  auch  Namen  von
Metropolen, die zum Dadaismus passen. Dass aber auch Dortmund
seinen Beitrag geleistet hat, wissen die wenigsten. Richard
Huelsenbeck (1892-1974), der „Ober-Dada“, wie er sich später
selbst genannt hat, stammte nämlich aus Dortmund. Hier hat er
seine Kindheit verbracht und hier, auf dem Südwestfriedhof,
liegt er auch begraben.

Der  Dichter
Richard
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Huelsenbeck

Auch wir Dortmunder Schriftsteller waren überrascht, als wir
im  Frühjahr  1990  durch  einen  Zeitschriftenartikel  von
Hülsenbecks  Beziehung  zu  Dortmund  erfuhren.  Dieses
literarische Erbe war, von uns völlig unbemerkt, von einer
Mitarbeiterin  des  „Fritz-Hüser-Instituts  für
Arbeiterliteratur“  betreut  worden.

Mit Jazz-Klängen zu seinem Grab

Als  wir  dann  auch  noch  erfuhren,  dass  Huelsenbecks  Grab
gefährdet war, dass es 30 Jahre nach seinem Tod „plattgemacht“
werden könnte, wie das so anschaulich im Ruhrgebiet heißt,
entschlossen wir uns zu einer Aufsehen erregenden Aktion. Im
Trauerzug  zogen  wir  1991  zu  Huelsenbecks  Grab,  zwei
Jazzmusiker  vorweg,  die  im  New-Orleans-Stil  Trauermusik
spielten, Josef Reding hielt eine verspätete Geburtstagsrede
zu Huelsenbecks 99. Geburtstag (ein krummes Datum, das gut zu
einem Dadaisten passt), in der er über dessen Leben und die
literarische  Arbeit  informierte,  dann  wurden  Gedichte
Huelsenbecks  rezitiert,  danach  von  unserem  Kollegen  Jürgen
Wiersch ein auf Huelsenbeck getextetes Gedicht im Dada-Stil
vorgetragen. Schließlich verließen wir, diesmal begleitet von
beschwingter  Jazz-Musik,  den  Friedhof.  Presse  und  Rundfunk
haben seinerzeit groß berichtet, die germanistische Fakultät
der Uni Dortmund war mit einem Professor und einigen Studenten
vertreten. Die Aktion hat tatsächlich etwas gebracht, denn bis
heute ist Huelsenbecks Grab erhalten geblieben.



Feierstunde  an  der
Dortmunder  Grabstätte
Huelsenbecks  (Ausriss
aus  der  Westfälischen
Rundschau,  Lokalteil
Dortmund, vom 18. Mai
1991)

Geboren wurde der Ober-Dada 1892 allerdings in Frankenau, im
Waldeckschen, und nicht in Dortmund. Der Vater hatte dort eine
Dorfapotheke übernommen, aber die Mutter, die aus Dortmund
stammte, litt unter der dörflichen Einsamkeit, und deshalb zog
die Familie kurz nach Richards Geburt zurück ins Ruhrgebiet,
zuerst nach Dortmund, später, 1899, nach Bochum, wo der Vater
eine Anstellung als Chemiker bei der Harpener Bergbau-AG fand.

Als Schüler ein wenig aufsässig

Richard  Huelsenbeck  besuchte  das  Städtische  Gymnasium  in
Bochum, lernte dort den Mitschüler Karl Otten kennen, später
einen der bekanntesten expressionistischen Dichter, und fiel
ansonsten  eher  durch  mäßige  Leistungen  auf.  Ein  bisschen
Dandytum,  ein  wenig  Aufsässigkeit,  Provokation  und
Tabuverletzung (die Schüler trieben sich gern bei den Kinos am
Hauptbahnhof  herum,  oder  in  der  Kurzen  Straße,  „wo  die
Prostituierten  kaserniert  sind“)  waren  weiß  Gott  kein

http://www.revierpassagen.de/34515/100-jahre-dada-bewegung-richard-huelsenbeck-und-der-dortmunder-anteil/20160205_1210/wanzel


schlechter Nährboden für Dada, wohl kaum aber ein geglückter
Start für eine erfolgreiche Schullaufbahn.

Also schickte der Vater den jungen Aufsässigen ins Internat
„Arnoldinum“  nach  Burgsteinfurt,  wo  Huelsenbeck  ebenfalls
einen  späteren  Dichter  kennenlernte,  den  Dadaisten  Karl
Döhmann,  der  sich  „Daimonidos“  (dämonisch,  teuflisch,  nach
Sokrates evtl. auch innere Stimme, Gewissen) nannte und später
durch hocherotische Gedichte, die er in dem Buch „Bibergeil“
veröffentlichte,  in  Berlin  einen  Namen  machte.  Wobei
hinzuzufügen ist, dass der Buchtitel eigentlich noch nichts
vom Inhalt verrät, denn „Bibergeil“ ist das Fett des Bibers.

1911 bestand Huelsenbeck das Abitur, auch dies nicht ohne
Wirrnis,  denn  die  Schüler  hatten  kurz  vor  dem  Abitur  die
Prüfungsaufgaben  gestohlen,  ein  Vorfall,  den  sogar  die
vorgesetzte Dienstbehörde mitbekam. Huelsenbeck war beteiligt,
aber irgendwie, durch Gnade des Direktors, durften die Schüler
doch an den Prüfungen teilnehmen.

Freundschaft mit Hugo Ball

Zuerst begann er ein Medizinstudium, wechselte dann aber zur
Literatur und Philosophie an die Universität München. Dort
lernte er Hugo Ball kennen, den sechs Jahre älteren Dramatiker
und  Dramaturgen  der  Münchner  Kammerspiele.  Es  war  die
folgenreichste  Begegnung  seines  literarischen  Lebens.  Ball
stellte Kontakte zu Hans Leybolds „Die Revolution“ her, eine
Zeitschrift, die es auf fünf Nummern und einen langwierigen
Prozess wegen eines blasphemischen Gedichts von Ball brachte.
Dort veröffentlichte Huelsenbeck seine ersten Texte.

Bei Kriegsausbruch 1914 erlag auch Huelsenbeck dem nationalen
Taumel und meldete sich als Kriegsfreiwilliger in Bochum. Als
aber schon früh ein Freund in Nordfrankreich fiel, bekam er
Zweifel  und  ließ  sich  wegen  Krankheit  vom  Militärdienst
befreien. Mit der Bemerkung: „Wie schlimm für Sie, dass Sie in
Leben nicht fürs Vaterland lassen können“, wurde er entlassen.



Er ging nach Berlin und organisierte zusammen mit Hugo Ball
die ersten literarischen Veranstaltungen, die als Vorläufer
späterer Dada-Aktionen gewertet werden können. Es begann mit
einer „Gedächtnisfeier für gefallene Dichter“, bei der Ball
den Expressionisten Ernst Stadler vorstellte, Huelsenbeck aber
den  französischen  Schriftsteller  Charles  Péguy,  der  erst
später, nach dem Zeiten Weltkrieg, zusammen mit Claudel und
Bernanos  als  konservativ-katholischer  Autor  in  Deutschland
bekannt wurde. Ein Dichter des Feindes also, und damit war sie
da,  die  erste  Provokation  des  Publikums.  Die  Zuschauer
reagierten  aggressiv,  die  Presse  war  entrüstet,  und
Huelsenbeck  und  Ball  freuten  sich  über  den  Erfolg.

Der ganze Saal rief „Umba, Umba!“

Wichiger aber wurde ihr Expressionismusabend am 12. Mai 1915,
auf  dem  beide,  so  schrieb  Huelsenbeck  später,  die  Kraft
fühlten,  „die  den  Expressionismus  überwand“.  Die  Vossische
Zeitung schrieb am 14. Mai 1915 über den Abend: „Zwischen
Stürmen  des  Gelächters  versuchte  sich  Richard  Huelsenbeck
verständlich zu machen. Mit unerschütterlicher Ruhe las er ein
Negerlied  nach  dem  anderen  vor.  Nach  jeder  Zeile  rief  er
zweimal `Umba!` Als er endete und hinausging, rief ihm der
ganze Saal `Umba, Umba!` nach. Zuletzt sprudelte Ball Gedicht
auf  Gedicht  hervor.  Man  verstand  fast  nur  die  Reime,  die
genügten aber, im Publikum wahre Schreikrämpfe hervorzurufen.
Eine Zeile, die ich verstand, lautete: `Ein Pferd macht müde
sich bequem in einem Vogelneste.` Wahrscheinlich ist es ein
Opfer  der  Futternot  geworden…Man  lachte  und  rief  sich
gegenseitig zur Ruhe. Man lief nach vorne und wieder nach
hinten. Einige verließen trampelnd den Saal und andere nannten
sich laut Idioten. Niemand las, ohne von schallendem Gelächter
oder beleidigenden Zwischenrufen unterbrochen zu werden.“

Da war es zum ersten Mal erkennbar, das Instrumentarium des
späteren  Züricher  Dadaismus:  der  gesprengte  Rahmen  der
Veranstaltung,  der  nicht  mehr  geschlossen  wurde,  das
provozierte  Chaos  im  Publikum  und  die  Aktivierung  des



Publikums durch Aggression. Eine erste kleine Dada-Vorführung.

Kurz nach diesem gewollten Eklat wechselte Hugo Ball nach
Zürich, wo sich viele Pazifisten aus allen Ländern aufhielten,
um  dem  Kriegsdienst  zu  entgehen.  Er  gründete  in  der
Spiegelgasse  1  sein  berühmtes  „Cabaret  Voltaire“,  den
Geburtsort  des  Dadaismus.  In  der  Spiegelgasse  6  wohnte
übrigens zur gleichen Zeit ein Mann, der sich auf seine, auf
eine ganz andere Revolution vorbereitete: Wladimir Iljitsch
Uljanow, der sich Lenin nannte.

„Die Literatur in Grund un Boden trommeln“

Klar, dass Ball seinen Freund Huelsenbeck nach Zürich lockte.
Am  11.  Februar  1916  notierte  er  in  seinem  Dada-Tagebuch:
„Huelsenbeck ist angekommen. Er plädiert dafür, dass man den
Rhythmus verstärkt (den Negerrhythmus). Er möchte am liebsten
die Literatur in Grund und Boden trommeln.“

Zum „Cabaret Voltaire“ gehörten außer Hugo Ball, dem Mann am
Klavier, und Huelsenbeck noch Emmy Jennings, Balls Freundin,
dazu  der  rumänische  Maler  Marcel  Janko,  der  Maler  und
Bildhauer Hans Arp und Tristan Tzara, der „Reclamefachmann“
der Gruppe.

Was das eigentlich ist, Dadaismus, ergibt sich am besten aus
Tagebuchnotizen von Ball. Am 11. und 30. März 1916 notiert er:
„Am  9.  las  Huelsenbeck.  Er  gibt,  wenn  er  auftritt,  sein
Stöckchen aus spanischem Rohr nicht aus der Hand und fitzt
damit ab und zu durch die Luft. Das wirkt auf die Zuhörer
aufregend. Man hält ihn für arrogant und er sieht auch so aus.
Die Nüstern beben, die Augenbrauen sind hoch geschwungen. Der
Mund, um den ein ironisches Lächeln spielt, ist müde und doch
gefasst. Also liest er, von der großen Trommel, von Brüllen,
Pfeifen und Gelächter begleitet… Seine Verse sind ein Versuch,
die Totalität dieser unnennbaren Zeit mit all ihren Rissen und
Sprüngen,  mit  all  ihren  bösartigen  und  irrsinnigen
Gemütlichkeiten, mit all ihrem Lärm und dumpfen Getöse in eine



erhellte  Melodie  aufzufangen.  Aus  den  phantastischen
Untergängen lächelt das Gorgohaupt eines maßlosen Schreckens…“

Oder: „Alle Stilarten der letzten zwanzig Jahre gaben sich
gestern ein Stelldichein. Huelsenbeck, Tzara und Janco traten
mit  einem  „Poeme  simultan“  auf,  in  dem  drei  oder  mehrere
Stimmen  gleichzeitig  sprechen,  singen,  pfeifen  und
dergleichen,  und  zwar  so,  dass  ihre  Begegnungen  den
elegischen, lustigen oder bizarren Gehalt der Sache ausmachen.
Das Gedicht will die Verschlungenheit der Menschen in den
mechanischen Prozess verdeutlichen.“

Sehr wüste und chaotische Abende

Man  muss  sich  also  die  wüstesten,  chaotischsten  Abende
vorstellen, aber eben welche mit System, die man nach den
heutigen Begriffen am besten mit Happenings bezeichnet.

So war der Dadaismus die avantgardistische Kunstrichtung des
Umbruchs, des Verlustes aller bisherigen Werte, Protest und
Provokation zugleich, getragen von Leuten, die sich angeekelt
abwendeten  von  den  blutigen  Schlachten  einer  untergehenden
Gesellschaft. In einer Umbruchsituation nach dem Niedergang
der  so  genannten  sozialistischen  Staaten  und  dem  darauf
folgenden Neoliberalismus mit der Finanzkrise als Paukenschlag
stehen wir auch heute. Wo bleiben die neuen Dadaisten?

Gemeinsam war den Dadaisten die Ablehnung des Expressionismus,
der ihnen als angepasst, als erstarrt in pathetischer Gebärde
erschien. Stilelemente des Dadaismus waren die Simultanität,
das  Zusammenspiel  von  Geräusch,  Wort  und  Musik,  die
Abstraktion und Einfachheit, von Ball „Primitivismus“ genannt,
die  kreative  Spontaneität  und  die  Ablehnung  jeglicher
geschmacklichen  Festlegung.

In der Zeit des „Cabaret Voltaire“ schrieb Huelsenbeck sein
poetisches Hauptwerk, die „Phantastischen Gebete“, die mit Fug
und Recht auch als Hauptwerk des Dadaismus bezeichnet werden.
Es  sind  Texte,  die  sich  durch  Häufungen,  Wiederholungen,



Kontraste und Rhythmus auszeichnen, sie sind die Abstraktion
in der Literatur. Da gibt es Gelächter, Flüche, Zauberformeln,
afrikanische  Lautfolgen,  ein  bisschen  Nietzsche,
Blasphemisches,  Groteskes.

Zürich vernachlässigt die Kultstätte

Vor einigen Jahren habe ich bei einem Besuch in Zürich die
Spiegelgasse aufgesucht. Ich wollte mir vor allem das Haus von
Georg  Büchner  ansehen,  in  dem  er  sein  letztes  Lebensjahr
verbracht, in dem er den „Woyzeck“ geschrieben hat und leider
viel zu früh gestorben ist. Es steht direkt neben dem Haus, in
dem später Lenin gewohnt hat. Aber natürlich habe ich auch das
Haus des früheren „Cabaret Voltaire“ besichtigen wollen, eine
Plakette an der Hauswand erinnerte daran, ansonsten aber war
ich tief enttäuscht. Der Raum, in dem sie großen Aufführungen
stattgefunden  hatten,  war  zum  Lagerraum  einer  Kneipe
verkommen.  Kästen  mit  Bier  und  Sprudel  standen  dort
aufgestapelt, durch ein kleines Fenster konnte ich es sehen.
Zürich, die Stadt der Banken, scheint kein Geld zu haben für
die Pflege seines literarischen Erbes.

Die Zeit des Züricher Dada dauerte nicht lange. Schon 1917
kehrte  Huelsenbeck  nach  Berlin  zurück  und  wurde  dort
unbestreitbar  zum  Begründer  des  deutschen  Dadaismus.  Er
gründete  den  „Club  Dada“  mit  einem  „Zentralamt  der
dadaistischen  Bewegung  in  Deutschland“  und  eine  „Dada-
Reclamegesellschaft“  mit  einer  Geschäftsstelle  der  „Gruppe
Deutschland des dadaistisch-revolutionären Zentralrats“.

Umkreis mit Heartfield, Grosz und Dix

Hinter all den bombastischen Namen standen jedoch immer wieder
dieselben  Leute:  die  Brüder  Herzfelde,  beide  überzeugte
Marxisten,  von  denen  der  eine,  Johannes,  der  sich  John
Heartfield nannte, die fotographische Montagetechnik erstmals
für  politisch-künstlerische  Zwecke  einsetzte,  eine  Technik,
die ein anderer Berliner Dadaist, der Maler Raoul Hausmann mit



entwickelt hatte. Sein Brüder Wieland verschaffte als Gründer
des  Malik-Verlages  den  Dadaisten  die  notwendigen
Publikationsmöglichkeiten.

Hinzu kam George Grosz, der Karikaturist, mit dem Dada die
rein ästhetische Auseinandersetzung verließ und durch frontale
Angriffe gegen die Freikorps und den Militarismus direkt bin
die  Politik  eingriff,  der  Maler  Otto  Dix  sowie  die
Schriftsteller Franz Jung und Walter Mehring. Präsident des
„Club Dada“ wurde Johannes Baader, ein Architekt, vor allem
aber  ein  Paranoiker,  der  sich  für  die  Reinkarnation  des
Messias hielt und zum Weltgericht aufrief. Baader ist 1959,
geistig  umnachtet,  in  einem  Altenheim  in  Niederbayern
gestorben. 1977 ist eine Sammlung seiner Dada-Texte im Anabas-
Verlag erschienen.

1920 Folgte noch eine große Tournee von Baader, Hausmann und
Huelsenbeck nach Dresden, Leipzig und Prag – die Zeitungen
berichten  allesamt  von  Skandalauftritten,  also  von
erfolgreichen Veranstaltungen aus Dada-Sicht. Dann war es aus
mit Dada. Die Zeit des Umbruchs war vorbei, man arrangierte
sich entweder mit der neuen Gesellschaft oder man bekämpfte
sie. Jedenfalls fand man zu politischer Entschiedenheit und
verlor Dada. Dada aber hat mit seinem Hang zu Einfachheit und
Abstraktion,  mit  seiner  Montage-  und  Simultantechnik  (man
denke in der Literatur etwa an Alfred Döblins Roman „Berlin
Alexanderplatz“) die moderne Kunst nachhaltig beeinflusst.

Gewichtiges westfälisches Erbe

Und noch eines ist aus westfälischer Sicht zu bilanzieren: der
außergewöhnlich  große  Anteil  westfälischer  Autoren  an  der
Entwicklung des Expressionismus und speziell des Dadaismus.
Außer Huelsenbeck waren da noch sein Bochumer Schulfreund Karl
Otten,  sein  Burgsteinfurter  Schulkamerad  Daimonidos,  dazu
August  Stramm  aus  Münster  und  der  Soester  Maler  Wilhelm
Morgner. Wenn dass kein literarisches Erbe ist!



Die  Dada-Bewegung  aber  war  der  Höhepunkt  im  literarischen
Leben von Richard Huelsenbeck. Von seinen späteren Büchern
sind  vor  allem  jene  bekannt  geworden,  die  diese  Bewegung
aufarbeiten, etwa „Dada siegt“, eine Bilanz, die er zusammen
mit Tzara veröffentlicht hat.

Aber Huelsenbeck, auch das ist wenig bekannt, hat fleißig
weiter  geschrieben.  Noch  zwei  Gedichtbände  hat  er
veröffentlicht: „Die New Yorker Kantaten“ 1952 und „Antwort
aus der Tiefe“ 1954. Weitgehend unbeachtet geblieben sind drei
Novellen und zwei Romane, von denen der eine, „Der Traum vom
großen Glück“, 1933 immerhin im renommierten S. Fischer-Verlag
erschienen  ist.  Zwei  Theaterstücke,  Aufsätze,  sehr  gute,
beachtenswerte  Reiseberichte  und  medizinische
Veröffentlichungen runden ein erstaunlich umfangreiches Werk
ab.

Amerikanisches Exil

1936 emigrierte Huelsenbeck auf Anraten von George Grosz, der
sich dort schon aufhielt, in die USA, wurde amerikanischer
Staatsbürger, nannte sich Charles R. Hulbeck und arbeitete als
Arzt  für  Psychiatrie  und  Psychoanalyse.  Erst  1969,  als
Siebenundsiebzigjähriger,  kehrte  er  nach  Europa  zurück  und
ließ sich im Tessin nieder.

Ich  habe  mal  bei  einem  Konzert  den  amerikanischen  Jazz-
Gitarristen Marti Grosz, den Sohn von George Grosz, auf die
Freundschaft  seines  Vaters  zu  Richard  Huelsenbeck
angesprochen. Marti kannte ihn nur unter dem Namen Hulbeck,
erzählte, dass Hulbeck den Plan gehabt hätte, ein großes Dada-
Denkmal  in  den  USA  zu  errichten,  dass  aber  nichts  daraus
geworden  sei.  Sehr  viel,  merkte  ich,  hielt  er  von  seiner
künstlerischen Leistung nicht.

Rückkehr ins geliebte Dortmund

Zweimal, von der Presse groß beachtet, hat Huelsenbeck nach
seiner  Rückkehr  nach  Europa  noch  Dortmund  besucht,  auf



Einladung  des  literarischen  Mentors  dieser  Stadt,  des
unvergessenen  Bibliotheksdirektors  Fritz  Hüser,  aber  auch,
weil ihm die Beziehung zu dieser Stadt immer wichtig geblieben
ist.  In  seinem  Erinnerungsband  „Reise  bis  ans  Ende  der
Freiheit“  berichtet  er  liebevoll  über  seine  Dortmunder
Kindheit, über das Verhältnis zu seinem Dortmunder Großvater
Fink,  einen  Markscheider,  und  über  dessen  umfangreiche
Bibliothek, die dem jungen Richard viele Anstöße gab.

Auch die Beerdigung des Großvaters auf dem Südwestfriedhof
schildert Richard Huelsenbeck, und so muss bei einem seiner
Besuche zwischen Fritz Hüser und ihm abgesprochen worden sein,
dass  er  in  der  Dortmunder  Familiengruft  beigesetzt  werden
wollte.  Hüser  hat  ihm  das  wohl  zugesichert,  denn  als
Huelsenbeck 1974 starb, hat er für die Beisetzung der Urne
dort  gesorgt  und  gleichzeitig  eine  Mitarbeiterin  der
Dortmunder Bibliothek gebeten, das Grab, das ganz in der Nähe
des Grabes ihrer Familie liegt, doch mitzupflegen. Und diese
Frau hat das jahrzehntelang, noch nach Pensionierung und Tod
ihres Chefs, getan. Eine anrührende Geschichte.

Zwei Kinder Huelsenbecks leben noch in den USA bzw. in Kanada.

Sein Grab ist den Dortmunder Friedhofsgärtnern übrigens gut
bekannt. Als ich bei meinem ersten Besuch nach Feld 36, Grab
57 fragte, antwortete der Friedhofsgärtner: „Ach, Sie wollen
zum Huelsenbeck…“

„Sein  Bayreuth  war  Europa“:
Meyerbeers „Vasco da Gama“ an
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der Deutschen Oper Berlin
geschrieben von Werner Häußner | 27. Februar 2024

Szenenbild  aus  „Vasco  da
Gama“ von Giacomo Meyerbeer
(Foto: Bettina Stöss)

Für  Giacomo  Meyerbeer  hat  die  Deutsche  Oper  Berlin  einen
großen Namen aus der Regieszene aufgeboten: Vera Nemirova, die
einen gefeierten Frankfurter „Ring“ verantwortete und in der
Region  2013  mit  „Tristan  und  Isolde“  in  Bonn  auf  sich
aufmerksam gemacht hatte, wagte sich an „Vasco da Gama“ –
früher  bekannt  unter  dem  verfälschenden  Titel  „Die
Afrikanerin“  („L’Africaine“).

Die letzte große Oper des aus Berlin stammenden Komponisten –
ein Jahr nach seinem Tod 1865 uraufgeführt – erlebte einen Tag
nach der großen Wiedervereinigungsfeier eine umjubelte, wenn
auch nicht unumstrittene Premiere.

Ein sinniges Datum: Während die Staatsoper im Schillertheater
den 25. Jahrestag der Wiedervereinigung mit einer Premiere von
Richard Wagners „Die Meistersinger von Nürnberg“ und damit mit
so etwas wie einer deutschen Nationaloper beging, richtete das
Haus an der Bismarckstraße mit Meyerbeer den Blick auf die
internationale Musikszene des 19. Jahrhunderts: „Sein Bayreuth
war Europa“ titelt ein Kongressbericht über Meyerbeer. Da ist
viel Wahres dran.
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Der gebildete Intellektuelle aus jüdischer Familie hat seine
Karriere in Italien und Paris gemacht. Er steht als „der“
europäische  Komponist  des  19.  Jahrhunderts  für  einen
Musikbegriff,  der  sich  von  der  nationalen  Verengung  der
Musiktheorie seiner Zeit absetzt: ein internationaler Zug, der
deutsche  Tradition  mit  den  Stilmitteln  des  italienischen
Belcanto verbindet. Und der die moderne, von Eugéne Scribe und
Daniel François Esprit Auber mit seiner „La Muette de Portici“
(1828)  konkretisierte  Form  der  großen  historischen  Oper
perfekt auf den Betrieb der Pariser „Opéra“ und den Geschmack
ihres Publikum zuschnitt.

Der Erfolg gab Meyerbeer recht; die Polemik – mit Wagner an
vorderer Stelle – reagierte wütend: Ein Jude, so die krude
These von damals, könne letztlich keine tiefe Musik schreiben,
da der Kern wahrer, schöpferischer Musik immer im „Nationalen“
zu finden sei.

Giacomo  Meyerbeer
nach einem Porträt
von  Joseph
Kriehuber.

Heute sind solche Urteile zum Glück Geschichte – noch nicht
historisch ist allerdings, dass Meyerbeer allmählich aus den



Spielplänen  verdrängt  wurde.  Inzwischen  haben  seine
bedeutenden Werke wieder ihren Ort gefunden – wenn auch nicht
im  Zentrum  des  Repertoires,  so  doch  auf  einem  geachteten
Randplatz.

Berlin, Meyerbeers Heimat und langjähriger Wirkungsort – auf
dem jüdischen Friedhof an der Schönhauser Allee ist er auch
begraben  –  startet  nun  einen  ehrgeizigen  Versuch,  die
Rezeption  auf  höchstem  Niveau  wieder  anzustoßen:  In  den
nächsten drei Jahren ist an der Deutschen Oper ein Zyklus
geplant, der mit „Vasco da Gama“ begonnen hat, im nächsten
Jahr  mit  „Les  Huguenots“  in  der  Regie  Stefan  Herheims
fortgesetzt  und  2017  mit  „Le  Prophète“  beendet  wird.

Missbrauch des Glaubens

Nicht nur in „Vasco de Gama“ bilden Macht und Missbrauch des
Glaubens einen zentralen Aspekt der geistigen Problematik. In
der  Nürnberger  Inszenierung  der  „Hugenotten“  hatte  das
Regisseur Tobias Kratzer deutlich gemacht; auch Stefan Otteni
fokussierte  sich  in  seiner  Braunschweiger  Inszenierung  des
„Propheten“ in der letzten Spielzeit auf den Missbrauch der
Religion  im  Mahlstrom  der  Macht.  Und  die  bevorstehende
Premiere von „Le Prophète“ am Staatstheater Karlsruhe am 18.
Oktober  wird  zeigen,  wie  Kratzer  seine  Sicht  auf  dieses
bestürzend aktuelle Werk präzisiert.

In „Vasco da Gama“ geht Meyerbeer mit diesem Thema weniger
explizit  um.  Aber  Nemirova  will  den  Blick  auf  die
unterschwellige Frage des Gottesbegriffs richten. Und auf die
Rolle von Glauben für die Figuren. Vasco da Gama etwa stürmt
in Felduniform auf die Bühne und in die Schar der Offiziere am
Hof des portugiesischen Königs in ihren Galauniformen: der
dynamische, aktive Eroberer gegen die beharrenden Vertreter
eines Status Quo.

Jens  Kilian  konkretisiert  in  seinem  Bühnenbild,  wie
unterschiedlich die Welt-Träume der Protagonisten sind: Für
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Ines,  die  in  Vasco  unsterblich  verliebt  ist,  dient  das
aufrecht stehende Halbrund einer Weltkugel mit einer Zeichnung
Afrikas  und  des  Indischen  Ozeans  als  Projektions-  und
Erinnerungsfläche. In ihrer das Stück einleitenden Arie spielt
sie mit Papierschiffchen, malt die gedachte Route Vascos in
die „neue Welt“ mit Kreide nach.

Für den königlichen Rat senkt sich das Halbrund und bildet
einen Konferenztisch: Hier geht es um das Abstecken von Macht
und Terrain, um Kontrolle und Einfluss – und die Vertreter der
Kirche,  von  Marie-Thérèse  Jossen  in  realistische  Soutanen
gesteckt, mischen kräftig mit. Scribes Libretto zeichnet sie,
bestätigt von Meyerbeers Musik, als Prinzipienreiter. Der auf
Erfahrung basierenden Argumentation des Seefahrers setzen sie
die einfache Feststellung entgegen, er sei eben ein Ketzer:
ein Totschlagargument im wahrsten Sinn des Wortes.

„Unsterblichkeit“ durch Ruhm und große Taten

Den  statischen,  die  bestehenden  Verhältnisse  bestätigenden
Gottesbegriff  der  Kleriker  kontrastiert  Meyerbeer  mit  der
dynamisch-schwärmerischen Vorstellung Vascos: Er strebt nach
„Unsterblichkeit“, aber in einem strikt diesseitigen Sinn. Die
Garantie dafür sind Ruhm und unerhörte Taten. Dafür ist er
bereit,  alles  zu  opfern.  Als  er  nach  der  gescheiterten
Umrundung  eines  berüchtigten  Kaps,  gefangen  im  Bauch  des
Schiffs seines Rivalen Don Pedro, in die Hände der „Wilden“
gerät, ist seine größte Sorge nicht, das Leben zu verlieren,
sondern den Ruhm. Unter allen Umständen soll die Nachricht, er
habe als erster unbekanntes Land betreten und ein fremdes,
exotisches Reich entdeckt, die Heimat erreichen.

Doch  Meyerbeer  hütet  sich,  seine  Figuren  schwarz-weiss  zu
zeichnen. Vasco etwa ist, wie in seiner berühmten Arie „Ô
Paradis“ im vierten Akt zu hören, sensibel für die Schönheit
und den Wert des Landes, auch wenn er im zweiten Teil in
marschartigem Rhythmus das Gelüst des Eroberers ausspricht:
Mein soll es sein, das Paradies. Nélusko, der verschlagene und



gewalttätige Exponent des bisher unbekannten indischen Volkes,
Begleiter seiner gefangenen Königin Sélica, zeigt bestürzenden
Fanatismus und Fremdenhass.

Meyerbeers Analyse ist so scharf wie zeitlos und weit davon
entfernt,  ein  idealisiertes  Naturvolk  auf  die  Bühne  zu
bringen. Im Missbrauch des Transzendenten für das Spiel der
Macht  sind  sich  Europäer  und  Inder  gegenseitig  nichts
schuldig. Die Anrufung der Hindu-Götter im vierten Akt ist als
große Show zu verstehen und wird auch so inszeniert: Exoten-
Folklore in Weiß und Orange.

Die Stärke von Nemirovas Regie zeigt sich – darin entspricht
sie ihrem Frankfurter „Ring“ – in der sensiblen Zeichnung
intimer Begegnungen: zwischen Sélica und Vasco im vierten, im
Duett der unglücklichen Frauen Sélica und Ines im fünften Akt.
Schwach geraten Massenszenen und Tableaus: Da setzt Nemirova
auf  großflächige  Bewegungs-  und  Bildregie,  die  aber  nicht
expressiv  vertieft  wirkt.  Der  dritte  Akt  mit  seinen
episodischen  Momenten,  mit  Matrosenchören  und  Ines‘
erzwungener  Hochzeit  misslingt,  weil  sich  die  Regie  nicht
zwischen Stilisierung und Aktualisierung entscheidet. Und weil
Jens Kilians Bühne mit drehbaren Elementen, die hier zu Segeln
werden, keinen imaginativen Reiz entwickelt.

Problematisches Ende bleibt offen

Die  Fernost-Piraten,  die  das  aufs  Riff  gelaufene  Schiff
entern,  sind  Dritt-Welt-Kriminelle  von  heute,  die  den
Portugiesen mit MG und Uzi den Garaus machen. Wenig erhellend
auch Details wie die erzwungene Einkleidung Sélicas als Nonne
oder  die  Vergewaltigung  einer  als  Ordensschwester
camouflierten Frau, deren schwarze Tracht aufreizende Dessous
verbirgt. Néluscos berühmte Ballade vom Meeresriesen Adamastor
degeneriert zu einer komisch-parodistischen Nummer. Zu Recht
gab es nach diesem dritten Akt Buhs und Gelächter.

Das problematische Ende der Oper – Meyerbeer konnte es nicht



mehr endgültig konzipieren – lässt Nemirova offen: In den
letzten Takten von Sélicas langem Abschiedsgesang flutet eine
Menschenmenge die Bühne, die indische Königin wird in einem
symbolhaften,  in  Orange-  und  Rottönen  wabernden  Viereck
versenkt. Aus ihm entspringt Vasco als junger Uniformierter
mit Landkarte und Rucksack: der Urtyp des Eroberers, der als
Militär oder als Backpacker kommt?

Die  gewaltige  Aufgabe,  Meyerbeers  Partitur  in  Klang
umzusetzen,  schultern  Dirigent  Enrique  Mazzola  und  das
Orchester der Deutschen Oper sowie der stark geforderte und
nicht immer souverän treffsichere Chor und Extrachor unter
William Spaulding. Meyerbeers aparte Kunst der Instrumentation
und des expressiven Einsatzes von Klangfarben ist bei den
Solisten des Berliner Orchesters in guten Händen – vom tintig
dräuenden  Fagottquartett  über  den  „schmutzigen“  Klang  des
damals hochmodernen Sax-Hornes bis hin zu den raffinierten
Kombinationen klassischer Orchesterinstrumente.

Mazzola  geht  dem  manchmal  episodischen  Charakter  von
Meyerbeers  Musik  eher  nach  als  der  Konstruktion  großer
dynamischer Bögen; auch die Tempi könnten zupackender, die
Phrasierung  entschiedener  ausfallen.  Gegen  Mazzolas
temperamentloses  und  unentschiedenes  Dirigat  kann  sich  die
Konkurrenz  von  Enrico  Calesso  (Würzburg  2011)  und  Frank
Beermann (Chemnitz 2013) bestens behaupten.

Der Sänger-Star des Abends ließ sich ansagen: Roberto Alagna
war im Kampf gegen eine Infektion hörbar indisponiert. Zu
hören  war  aber  auch,  dass  er,  sofern  gesundet,  einen
respektablen  Vasco  da  Gama  gestalten  könnte.

Markus Brück stellt einen imponierenden Nélusco auf die Bühne:
subtil  und  farbig  in  zurückgenommenen  Momenten,  dröhnend
expansiv  in  der  Gewalt  und  im  Triumph.  Clemens  Bieber
bewältigt die kleinere, aber wichtige Rolle des Don Alvar wie
stets  stimmschön  und  mit  bewusstem  Einsatz  gestalterischer
Mittel – dieser Tenor ist für die Deutsche Oper eine sichere



Stütze  des  Ensembles.  Seth  Carico  gibt  den  Don  Pedro  mit
flutendem, manchmal etwas zu weit hinten positioniertem Bass;
Andrew Harris als Don Diego, Dong-Hwan Lee als Großinquisitor
und Albert Pesendorfer als Oberpriester der Inder ergänzen das
Ensemble anstandslos und klangschön, ebenso Irene Roberts in
ihren paar Sätzen als Dienerin Anna.

Nicht  so  überzeugend  die  Damen:  Sophie  Koch  in  der
prominenten, herausfordernden Partie der Sélica hat zwar eine
wunderschön sitzende Stimme, einen ebenmäßig polierten Ton und
ein  füllig-feines  Timbre,  aber  zu  wenig  Farben,  um  die
Facetten  von  hingebungsvoller  Liebe  bis  hochfahrender
Herrscherinnen-Arroganz,  von  Großmut  bis  Wehmut  zu
beglaubigen. Das differenzierte Schlaflied des zweiten Aktes
ist  lediglich  schön  gesungen;  die  Selbstreflexion  der
verlassenen,  sich  opfernden  Frau  unter  dem  giftigen
Manzanillobaum in ihrem Spektrum von Resignation bis Ekstase
gelingt  Sophie  Koch  bewegender.  Nino  Machaidze  als  Ines
demonstriert  entschiedenen  Willen  zur  Gestaltung,  zeigt
schimmernde, wenn auch zu wenig frei schwingende Höhen; im
Zentrum jedoch bleibt die Stimme seltsam klangarm und ist von
der kräftigen Amplitude eines metallisch klirrenden Vibrato
gestört.

Gott und Glaube: Vera Nemirova stellt sich im Programmheft
großen Fragen, löst die Erwartungen aber nicht ein. Sie bleibt
zu  sehr  an  den  Szenen  hängen  statt  sie  zugunsten  einer
übergreifenden Idee konzeptionell zu bändigen.

Dennoch: Die Deutsche Oper setzt mit dieser Meyerbeer-Premiere
einen Impuls, der hoffentlich auch andere Häuser anregt, sich
mit diesem prägenden Musiktheater des 19. Jahrhunderts und
seiner Aktualität zu befassen. Zum Beispiel in der Rhein-Ruhr-
Region:  Da  hat  zuletzt  das  Musiktheater  im  Revier  in
Gelsenkirchen  2008  mit  der  „Afrikanerin“  einen  Versuch
unternommen – damals noch auf der Basis alten Materials. Mit
der neuen, in Berlin verwendeten kritischen Edition von Jürgen
Schläder  liegt  nun  –  wie  auch  für  andere  wichtige  Opern

http://www.ricordi.de/de-DE/Composers/M/Meyerbeer-Giacomo.aspx


Meyerbeers – eine ausgezeichnete Grundlage vor; die Theater
müssen nur noch zugreifen!

Informationen:
http://www.deutscheoperberlin.de/de_DE/calendar/vasco-da-gama.
12676793

Ziellose  Odyssee  –  „Otis“,
der Debüt-Roman des Blumfeld-
Sängers Jochen Distelmeyer
geschrieben von Britta Langhoff | 27. Februar 2024

Es  gibt  Bücher,  die  einen  ratlos
zurücklassen, bei deren Lektüre man sich
ernsthaft  fragt,  was  in  aller  Welt  der
Autor hat mitteilen wollen.

Schlimmer noch: Wollte er dem Leser überhaupt etwas mitteilen
oder wollte er einfach nur mal all seine Gedanken aufschreiben
und  loswerden?  Am  allerschlimmsten:  Wenn  man  am  Ende  des
Romans angelangt ist, es nicht ungern gelesen und sich nicht
gelangweilt hat, aber trotzdem nicht weiß, ob einem das Buch
gefallen hat, ob man aus der Lektüre jetzt etwas für sich
mitnimmt. So ein Buch ist für mich „Otis“, der erste Roman von
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Jochen Distelmeyer, dem hochgelobten Sänger und Texter der
ehemaligen? wiedervereinigten? (man weiß es derzeit nicht so
genau) Hamburger Band Blumfeld.

Distelmeyer  erzählt  vom  Leben,  Wirken,  und  Denken  seines
Helden Tristan Funke, von seinen wolkigen Träumen und seinen
gelegentlichen  Stippvisiten  auf  dem  Boden  der  Realität.
Tristan ist erst vor kurzem von Hamburg nach Berlin gezogen,
um  über  die  Trennung  von  seiner  langjährigen  Liebe
hinwegzukommen.  Einen  gutbezahlten  Job  hat  er  deswegen
geschmissen, nun ist er unter die Schriftsteller gegangen.
Sein  Thema  ist  die  Odyssee,  darunter  macht  er  es  nicht.
Natürlich übertragen in die Neuzeit. Sozusagen Metaebene auf
der Metaebene in der Metaebene.

Der Held in Tristans Buch ist Otis, ein moderner Anti-Held auf
der Flucht, angelehnt an die Figur des berühmt berüchtigten
Kim Dotcom. Während Tristan – meist erfolglos – an seinem Buch
rumdoktert, erlebt er in der Hauptstadt so etwas wie seine
persönliche Odyssee.

In  Tristans  Lebens  gibt  es  genug,  wovor  er  nur  zu  gerne
flüchten mag. Vor gleich zwei Frauen, mit denen er zeitgleich
Liebschaften unterhält, während er sich eigentlich eher für
eine Dritte interessiert. Vor dem Intellektuellen-Gehabe der
neugewonnenen flüchtigen Hauptstadt-Bekanntschaften, mit denen
er  doch  eigentlich  so  gerne  konkurrieren  möchte.  Vor  dem
ganzen  Elend  bundesrepublikanischer  Wirklichkeit  in  den
Zehner-Jahren  des  noch  jungen  Jahrtausends.  Tristan  –  so
scheint es – ist geradewegs von der Pubertät in die Midlife-
Crisis gerutscht.

Jochen Distelmeyer ist ein belesener, ein gebildeter, sehr
kluger Mensch, der kluge Gedanken noch klüger zu formulieren
weiß.  Er  kann  wunderbar  mit  Worten  umgehen,  sie  zu
melodischen,  lange  nachklingenden  Sätzen  zusammensetzen.  Es
ist eine Freude, diese Sätze zu lesen, einfach um der Sätze
willen.  Formulieren  also  kann  er,  eine  Handlung  stringent



erzählen hingegen eher nicht.

Wikipedia merkt zur Band Blumfeld an, dass deren Texte „eigene
Gefühlswelten  mit  Gesellschaftskritik“  verbinden.  Sehr
gelungene  Formulierung,  die  sich  eins  zu  eins  auf  „Otis“
übertragen lässt. Denn genau das ist es, was in diesem Buch
passiert. Nicht weniger, aber leider auch nicht mehr. Das, was
in Sontexten so ganz wunderbar funktioniert, lässt sich eben
nicht  so  einfach  in  Romanform  übertragen.  Zumal  die
Gesellschaftskritik  an  jeder  Stelle  so  wirkt,  als  habe
Distelmeyer  sie  einfach  unbedingt  unterbringen  wollen,  um
jeden Preis. Auch um den Preis, dass die behandelten Themen
selten  etwas  mit  der  ohnehin  schon  recht  dürftigen
Romanhandlung zu tun haben. Schlussendlich hat man das Gefühl,
einfach nur aneinander montierte Szenen gelesen zu haben, die
sich  bei  allem  spürbaren  Bemühen  einfach  nicht  verdichten
wollen.

Distelmeyer scheint wie sein Protagonist Tristan der Meinung
zu  sein,  dass  die  Bevolkerung  quasi  in  der  „Sicherheit
ausländischer Krisensituationen gewiegt wird“, während „allen
im Innersten längst klar ist, dass das Spiel an sich längst
gelaufen  ist.“  So.  Das  muss  mitgeteilt  werden,  das  muss
endlich mal allen klar werden. Und wenn man es in einen Roman
presst, damit es nicht nur eingefleischte Blumfeld Anhänger zu
hören/lesen kriegen.

Das  liest  sich  streckenweise  spannend,  zum  Beispiel  wenn
Distelmeyer sein schwelendes Unbehagen am Umgang mit jüngerer
deutscher  Geschichte  am  Beispiel  des  Berliner  Holocaust-
Mahnmals erzählt. Da ist es eigenartig berührend, wenn man
selbst miterlebte Geschichte in Romanform erzählt bekommt und
gleichzeitig bestürzend offenlegend, wie absurd doch so vieles
ist.

Aber kein Thema ist abseitig genug, um nicht irgendwie noch in
den Roman hineingequetscht zu werden. Wozu geht Tristan auf
schicke Partys, wenn nicht, um die dort entstehenden Dialoge



für Gesellschaftskritik zu nutzen? Da kann man gerne schon mal
über  Cern  in  Genf  als  das  „Ground  Zero  für  Urknall-
Traumatisierte“  philosophieren.  Schön  formuliert,  griffig,
wohlklingend, aber was genau soll das dem Leser jetzt sagen?

Überdruss macht sich da schnell breit, vor allem auch, wenn
kaum  einmal  etwas  auch  von  einem  zweiten  Standpunkt  aus
betrachtet  und  so  ungewollt  das  Vorurteil  vom  weltfremden
Kulturschaffenden genährt wird. Sehr schön zu sehen am Exkurs
über  den  Verlag  Behrmann,  wohl  angelehnt  an  die  jüngere
Geschichte des Suhrkamp-Verlags. Alles richtig, alles wahr,
aber alles auch nur aus der Sicht des Literaten betrachtet.
Dass es auch noch andere Dinge gibt, die das Zusammenleben
regeln,  Gesetze  beispielsweise  –  das  schenkt
Tristan/Distelmeyer  sich  durch  elegantes  Weglassen.  Dadurch
reduziert  er  seine  ihm  doch  so  am  Herzen  liegende
Gesellschaftskritik auf eine trotzige Pippi-Langstrumpf-Ich-
mach-mir-die-Welt-wie-sie-mir-gefällt-Attitude.

Dazu kommt, dass vieles im Buch sehr Berlin-spezifisch ist und
für den, der nicht so mit der Welt der Promis und Hipster in
der Hauptstadt vertraut ist, schwer zu enträtseln. Kann man
sich immerhin gut in Tristan hereindenken, dessen nordisch-
grüblerisches  Wesen  in  der  Hauptstadt  auch  weit  weniger
gefragt ist als das im Buch nicht ungeschickt gezeichnete
intellektuell  verbrämte,  überhebliche  Weltenerklärer-Gehabe.
Tristan befindet sich da in einem Zwiespalt und Distelmeyer
mit ihm. Nie weiß man genau, was ihn eigentlich treibt und
schon  gar  nicht  warum.  Wut?  Überhöhtes  Selbstverständnis?
Resignierte Melancholie der intellektuellen Boheme?

Viel authentischer, viel empathischer und glaubwürdiger wirkt
Distelmeyers  Roman  dafür  an  den  Stellen,  an  denen  er  die
Gesellschaftskritik einfach beiseite lässt und von den Leuten
erzählt, mit denen Tristan sein Leben verbringt. Cousine Juli
und  Freund  Ole  beispielsweise  sind  so  fein  entworfen,  so
lebensnah, darüber hätte man gerne mehr gelesen. Genauso wie
über das Romangeschehen auf der Meta-Ebene. Die Geschichte von



Otis als modernem Odysseus ist eine großartige Idee, liest
sich auch in Ansätzen so schön, dass man sich bei dem Gedanken
ertappt, lieber als Tristans Irrwege durch Berlin hätte man
diese Geschichte gelesen. Doch auch Distelmeyers Auslassungen
zu Odyssee und Orestie sind weit hergeholt und verschwurbelt.
Es ist eine Odyssee der Ziellosigkeit.

Jochen Distelmeyer: „Otis“. Roman. Rowohlt Verlag, 282 Seiten,
€19,95.

Entdeckung  in  Berlin:  „Eine
Frau, die weiß, was sie will“
–  Operette,  zur  Farce
zugespitzt
geschrieben von Werner Häußner | 27. Februar 2024
Vielleicht waren es nicht nur Zwänge der Disposition, die
Barrie Kosky veranlassten, die Premiere von „Eine Frau, die
weiß, was sie will“ auf den 30. Januar zu legen. An dem Tag,
an dem vor 82 Jahren Hitlers Gefolgsleute mit Fackeln durchs
Brandenburger Tor zogen, um die „Machtübernahme“ zu feiern,
fegte  die  Operette  von  Oscar  Straus  über  die  Bühne  der
Komischen  Oper  –  des  einstigen  Metropol-Theaters,  wo  das
Zugstück  für  die  damalige  Diva  Fritzi  Massary  1932  seine
Uraufführung feierte.

Straus und Massary waren Opfer der Hetze der Nazis: Die eine
verließ schon Ende 1932 Deutschland, der andere hatte im neuen
Reich keine Chance und musste schließlich Europa verlassen:
Die Lust auf scharfzüngige Satire und kabarettistischen Witz
haben sich die Deutschen gründlich ausgetrieben.
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Barrie  Kosky  hat  die
Komische  Oper  Berlin,  das
ehemalige  Metropol-Theater,
wieder zu einer Hochburg der
Operette  gemacht.  Foto:
Werner  Häußner

Kosky setzt mit „Eine Frau, die weiß, was sie will“ seine
verdienstvolle Reihe kaum mehr gespielter, aber exemplarischer
Operetten aus der Zeit vor der Naziherrschaft fort. Und er
richtet den Blick auf das, was aus dem Genre auch hätte werden
können: Straus, mit seiner Erfahrung mit dem „Überbrettl“, dem
ersten musikalischen Kabarett Deutschlands, orientierte sich
weniger an der klassischen Form der Operette, sondern an den
früher beliebten Vaudevilles – typisierenden Singspielen –, an
leichtfüßig-flinken Boulevardkomödien à la Georges Feydeau und
natürlich am Kabarett und der Revue mit ihren frechen Songs,
ihren politischen und erotischen Zweideutigkeiten. Konsequent
nannte er das Stück auch „musikalische Komödie“.

Der Intendant der Komischen Oper schärft als Bearbeiter die
Sinnspitze dieser Operette noch einmal so, dass sie wirklich
zustechen  kann:  Er  verweigert  sich  der  Bühnen-  und
Ausstattungs-Opulenz, dampft die 30 Rollen ein und lässt sie
von  zwei  Darstellern  spielen:  Dagmar  Manzel  darf  sich  in
sieben  wiederfinden;  Max  Hopp  wirbelt  durch  mehr  als  ein
Dutzend Figuren. Die Bühne ist reduziert auf den dunkelroten



Vorhang, der nur einen Ausschnitt freigibt: Eine Wand, eine
Tür, zwei Lüster. Minimalistischer, aber auch konzentrierter
geht es wohl nicht.

In diesem Mini-Raum wird agiert – aber wie! Klar, dass Kosky
das  Spiel  mit  Rollen-  und  Geschlechteridentitäten  wieder
lustvoll ausnutzt: Wer Mann ist, wer Frau, spielt keine Rolle.
Auch damit spitzt er ein Kennzeichen der Operette zu.

Ein anderes Merkmal ist das Balancieren mit Sein und Schein.
Dagmar Manzel ist die Diva, die eine Diva spielt – in diesem
Fall  die  Operettenprimadonna  Manon  Cavallini.  Die  ist
gleichzeitig  Mutter  einer  unehelichen  Tochter.  Beide  Damen
kommen sich ins amouröse Gehege: Die Jüngere projiziert auf
genau den Mann ihre pubertäre Glut, in dem die Ältere ihren
„Frühling“ erkennen will. Das hat turbulente Folgen, aber es
gibt ja noch Tugenden wie Verzicht und Mutterliebe: Am Schluss
hört die Mutter den „Schrei der Natur“, es richtet sich alles
und  der  Wertekanon  des  braven  Publikums  bleibt,  zumindest
vordergründig, unerschüttert.

Straus treibt mit dem Genre ein raffiniertes Spiel – und Kosky
hat das analytisch durchleuchtet und dennoch nicht in ein
erdrückendes Konzept, sondern in eine rasante Farce gefasst.
Schon diese „Diva“ ist es wert, genauer besehen zu werden: Sie
ist die „Frau, die weiß, was sie will“ und ihr Bekenntnis –
der Ohrwurm der Operette – fasst alles zusammen, was eine
selbstbewusste,  emanzipierte  Großstädterin  von  damals
kennzeichnet.

Fritzi  Massary,  die  legendäre  Operettenkönigin  Berlins
zwischen  1910  und  1928,  kehrte  mit  dieser  Rolle  auf  die
Musikbühne zurück – bezeichnenderweise für das Geld, das ihr
die „Freiheit gibt“. Und Straus schuf mit seinem Librettisten
Alfred Grünwald für die Bühne die Frau, als die sich die
Massary auch außerhalb des Theaters inszenierte.

Dass  diese  Diva  am  Ende  sich  als  treu  sorgende  Mutter



offenbart, ist maliziöse Ironie, Dekonstruktion der unnahbaren
Theatergöttin, aber auch Humanisierung einer Rolle, in der ein
Mensch kaum sein Leben verbringen möchte: Christoph Marti, die
„Clivia“  in  Nico  Dostals  gleichnamiger  Operette  an  der
Komischen Oper, beharrte bei einer Podiumsdiskussion strikt
auf der Trennung von Bühne und Privatem: „Diva“ sein bedeute
eben  nicht  Glamour  und  Freiheit,  sondern  Selbstdisziplin,
Arbeit, Verzicht und Befriedigung von Erwartungshaltungen. In
Oscar Straus‘ Komödie spiegelt sich so spielerisch wie ernst
diese ambivalente Bedeutung der „Diva“.

Dass  Manzel  diese  Aspekte  mit  einem  Tempo  und  einer
Leichtigkeit  verkörpert,  die  anderswo  so  schnell  nicht  zu
finden sind, muss nicht extra betont werden. Sie freundete
sich schon 2002 am Deutschen Theater in der „Großherzogin von
Gerolstein“ mit dem musikalischen Lachtheater an und ist seit
„Sweeney  Todd“  (2004)  nicht  mehr  aus  der  Komischen  Oper
wegzudenken. Jetzt schlüpft sie in Sekundenschnelle nicht nur
in  verschiedene  Kostüme  (unendlich  kreativ:  Katrin  Kath),
sondern in gegensätzliche Charaktere – eine gekonnte Revue der
spezialisierten Rollenklischees, von denen Operette lebt, vom
komischen Alten über die Dienerfigur bis zum Liebhaber.

Sie kreiert einen eigenen Tonfall: Der Abstand von Massarys
raffiniertem Stimmeinsatz ist nicht zu verschleiern – Manzel
ist eben mal keine klassisch gebildete Sängerin –, aber er
gebiert eben auch eine andere Freiheit: die des Wortes, der
Tonfall-Geste, des nuancierten Virtuosität des Sprechens, der
angedeuteten Frivolität wie des poetischen Innehaltens. Und
Straus hält sich mit Forderungen an Stimmvolumen oder -umfang
so zurück, dass Manzel in jedem Moment ungefährdet bleibt.

Noch einen Zahn zulegen muss Max Hopp: Seine Verwandlungen
sind schwindelerregend schnell getaktet, vom rosa Flatterkleid
von Töchterchen Lucy sind es nur wenige Sekunden zu Frack und
Zylinder.  Preußisches  Geschnarre  folgt  auf  sächsisches
Gebrabbel,  der  affektierte  Reigen  kunstvoll  gedrehter
Handgelenke  und  verzweifelt  weggeworfener  Arme  kontrastiert



sofort  mit  eckig-militärischen  Bewegungen  oder  aufgedrehter
Verzweiflung. Und das Tempo steigert sich, wenn Manzel und
Hopp  zu  zweit  gleichzeitig  in  vier  Rollen  schlüpfen,
säuberlich gehälftet und je nach Drehung Frau oder Mann.

Das ist nicht nur höchst präzises Lachtheater, das sind auch
Meisterleistungen von Kostüm- und Maskenbildnern: Chapeau für
die Unsichtbaren, die in den 90 Minuten hinter der Klapptür
keinen Moment die Konzentration verlieren dürfen.

Musikalisch  in  besten  Händen  ist  die  leichte,  quirlige,
beredte Partitur von Oscar Straus bei Adam Benzwi am Flügel.
Das frei Schwingende in der Musik wird nicht sentimental, das
Maschinelle nicht steif. Tempo und Timing stimmen, der Stimme
wird ihr Recht eifersuchtslos eingeräumt. Das Orchester der
Komischen Oper spielt luftig süß, nie schwer oder klebrig.
Straus als musikalischer Aquarellist ist in dieser Operette
immer fein, transparent, liebevoll zart, schaut eher zurück
auf Franz von Suppé als zur Seite, wo Paul Abraham etwa ein
grandioses  orchestrales  Klangfarbenspektakel  mit  modernen
Zügen entfaltet. Das war Operette vom Feinsten, wie sie heute
wohl nur an der Komischen Oper zu erleben ist. Riesengroßer
Beifall!

Weitere  Infos:
http://www.komische-oper-berlin.de/spielplan/eine-frau-die-wei
ss-was-sie-will/

Langjähriger  Dortmunder
Journalistik-Professor Ulrich
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Pätzold legt Berlin-Buch vor
geschrieben von Theo Körner | 27. Februar 2024

30 Jahre war Ulrich Pätzold ordentlicher
Professor für Journalistik in Dortmund. Als
er 1978 in die Westfalenmetropole berufen
wurde, um den seinerzeit neuen Studiengang
mit aufzubauen, kam er aus Berlin, damals
noch  eine  geteilte  Stadt.  Nach  seiner
Emeritierung kehrte er zurück an die Spree
und legt jetzt ein Buch vor, mit dem er den
Leser einlädt, ihn auf seinen Spaziergängen
durch die Hauptstadt zu begleiten.

Gern abseits der Touristenpfade macht er sich auf den Weg
durch die Stadtbezirke und erzählt Episoden und Geschichten
aus der wechselvollen Vergangenheit „seiner“ Stadt. 15 Jahre
hat  er  hier  gelebt,  zunächst  studiert  (Publizistik,
Philosophie,  Theaterwissenschaften,  Musik-  und
Literaturwissenschaften),  noch  während  des  Studiums  mit
journalistischer Tätigkeit für RIAS Berlin und viele andere
Medien begonnen.

Der Autor kennt nicht nur die Namen von unzähligen Straßen,
Plätzen, Gebäuden und Parks, er weiß auch, was sich dort vor
Zeiten abgespielt hat und verknüpft das Früher mit dem Heute.
So betrachtet er den BER, also den Berliner Flughafen, weniger
als ein Objekt, das inzwischen schon zum Gespött verkommen
ist, als vielmehr als ein Projekt, das vor allem die Bürger
aus dem Stadtteil Friedrichshagen auf den Plan gerufen hat.
Dass sie genau in einer der Einflugschneisen wohnen, ist ein
sehr konkreter Erklärungsansatz für die andauernde Gegenwehr,
eine  andere  Begründung  hat  eher  historische  Wurzeln  und
atmosphärische  Elemente.  Hier  war  nämlich  Ende  des  19.
Jahrhunderts die neue Kunstrichtung der Naturalisten zuhause.
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Nicht minder geschichtsträchtig kommt Friedenau daher, es hat
sogar  den  Anschein,  als  habe  man  es  mit  einem
Kristallisationspunkt der Vergangenheit Berlins zu tun. NS-
Reichspropagandaminister  Goebbels  wohnte  hier  und  schrieb
seine berüchtigte Rede, in der er zum „Totalen Krieg“ aufrief,
ebenso der Gründer der Comedian Harmonists, die sich wegen der
Verfolgung durch die Nazis auflösten. Mit August Bebel, Karl
Kautsky und Karl Liebknecht hatten die führenden Vertreter der
Sozialdemokratie  hier  ebenso  ihre  Wohnungen  wie  Rosa
Luxemburg. Ulrich Pätzold erzählt von deren (Zusammen-)Leben,
ihren Idealen und auch ihren internen Konflikten.

Die Großstadt lebt mit und von ihren Widersprüchen, lässt sich
aus Ulrich Pätzolds Beschreibungen herauslesen. Zu den vielen
Beispielen gehört der Kiez. Er ist Rückzugsgebiet ins Private,
ohne  ihn  wäre  eine  Stadt  von  Welt  wie  Berlin  aber  nicht
Berlin.  Dabei  ist  jeder  Kiez  anders,  das  einigende  Band
besteht wohl darin, dass man hier das eigene Tempo drosselt.

Der  Schnelllebigkeit  der  Zeit,  durch  die  manches  dunkle
Kapitel in Vergessenheit zu geraten droht, setzt der Autor die
Erinnerung an Opfer und Täter entgegen. Dass es vor allem die
Jahre  des  Nationalsozialismus  und  des  Zweiten  Weltkrieges
sind, auf die der Journalist immer wieder zu sprechen kommt,
verwundert deshalb nicht, weil die Nazis überall in der Stadt
blutige Spuren hinterlassen haben. Allein aus Berlin wurden
55.000 Juden verschleppt und ermordet.

Selbst in Kapiteln, in denen man den schrecklichen Schatten
der Nazis kaum vermuten würde, sind sie allgegenwärtig. So
erzählt  Pätzold  die  bizarre  Geschichte  der  Brüder  Sass,
Einbrecherkönige in der Weimarer Zeit mit viel Sympathie in
der Bevölkerung, die die Polizei zum Narren hielten und im
Konzentrationslager  Sachsenhausen  von  Rudolf  Höss,  dem
späteren  KZ-Kommandanten  von  Ausschwitz,  erschossen  wurden.
Widerstand gegen das NS-Regime hat es übrigens, wie der Autor
beschreibt, vielfach auch bei den „einfachen Leuten“ gegeben,
wie  er  es  am  Beispiel  eines  Bürstenfabrikanten  und  einer



Prostituierten beschreibt.

Wenn im Berlin von heute viele Ethnien nebeneinander leben,
sieht der Autor darin eine große Chance für diese Stadt, die
mit der Kongresshalle für die Kulturen der Welt ohnehin schon
einen sichtbaren Ausdruck der Völkerverständigung geschaffen
habe. Mit aller Vehemenz wehrt er sich gegen die Thesen eines
Thilo Sarrazin, wobei sehr deutlich wird, dass Pätzold nicht
nur um den einstigen Berliner Finanzsenator geht, sondern um
alle, die – auf welche Weise auch immer – Fremdenhass schüren.
Den unterschiedlichen Nationalitäten ist ein Tag zu verdanken,
der für Berlin verblüfft. Einmal im Jahr feiert man nämlich
auch hier Karneval, einen Karneval der Kulturen.

Von Feierlaune sind die Menschen weit entfernt, die an der
Lehrter Straße, dem Sitz der Stadtmission, Zuflucht suchen.
Obdachlose kommen hierher, 4000 von ihnen leben irgendwo in
dieser Stadt und gehören auch zu ihrem Bild dazu.

Um die Vielfalt von Berlin darzustellen, können und dürfen die
Kultur  und  die  Architektur  ebenso  wenig  fehlen  wie  die
Erinnerung an die Mauer. Dass die Museen mehr als nur die
Nofretete  zu  bieten  haben  und  Berlin  auch  trotz  des
verheerenden Krieges reich ist an imposanten Gebäuden, zeigt
Pätzold  an  zahlreichen  Beispielen  auf.  Welche  irrwitzige
Folgen  die  Teilung  Berlins  haben  konnte,  führt  der  Autor
anhand des „Hamburger Bahnhofs“ vor, der nur wenige Jahre ein
Bahnhof gewesen ist.

Ulrich Pätzold: „Berlin – Geschichte in Geschichten.“ kladde
Buchverlag. 383 Seiten, 19 Euro



Geschälte  Bäume  –  David
Chipperfields  „Sticks  and
Stones“  in  der  Berliner
Nationalgalerie
geschrieben von Frank Dietschreit | 27. Februar 2024
Was für ein Kontrast: Ein Wald aus geschälten Bäumen, ein Heer
aus 144 verletzt und doch standhaft wirkenden, acht Meter
hohen Fichtenstämmen in einem riesigen Kasten aus Glas und
Stahl.

„Sticks and Stones“ nennt der britische Star-Architekt David
Chipperfield (nach dessen Plänen u. a. auch das Essener Museum
Folkwang umgebaut wurde) seine beeindruckende „Intervention“,
mit der er das gläserne Foyer der Berliner Nationalgalerie in
einen Denk- und Erlebnisraum verwandelt und die komplizierten
Wechselwirkungen  von  Architektur  und  Kunst,  Material  und
Mensch anschaulich macht.

Eine  Ansicht  von  David
Chipperfields  Installation
„Sticks  and  Stone“  in  der
Neuen  Nationalgalerie  zu
Berlin.  (Foto:  David  von
Becker)
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Die Verwandlung der Glashalle in einen Säulenpark ist der
Prolog zur Sanierung des von Mies van der Rohe entworfenen
Kunsttempels, der 1968 eröffnet wurde und längst ein Klassiker
der Moderne ist. Der Zahn der Zeit hat unbarmherzig genagt und
den  spektakulären  Museumsbau,  bei  dem  acht  schlanke
Stahlstützen das monumentale, nachgerade frei schwebende Dach
tragen, arg in Mitleidenschaft gezogen. Ende des Jahres wird
das Haus für unbestimmte Zeit geschlossen und vom Büro David
Chipperfields von Grund auf für 50 Millionen Euro saniert.

Der  britische  Architekt
David  Chipperfield  (links)
und Udo Kittelmann, Direktor
der  Nationalgalerie.  (Foto:
David von Becker)

Dass Chipperfield es kann, hat er beim behutsamen Wiederaufbau
des  Neuen  Museums  auf  der  Berliner  Museumsinsel  bewiesen.
Nicht  von  ungefähr  leiht  sich  Chipperfield  für  seine
„Intervention“  den  Titel  bei  einem  ironisch  zitierten
englischen Kinderreim: „Sticks and Stones (may break my bones,
but words will never hurt me).“

Chipperfield verweist damit auf zwei Grundelemente der Neuen
Nationalgalerie: Stütze/Säule und Stein. Denn der Bau aus Glas
und Stahl ruht auf einer gigantischen Marmorplatte, und das
Dach, jetzt scheinbar von den Fichtenstämmen getragen, wird in
Wahrheit  von  acht  außerhalb  der  Glashalle  stehenden
Stahlträgern  in  seiner  schwebenden  Eleganz  gehalten.
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Chipperfield verbindet mit seinen entrindeten, 100 Jahre alten
Fichten die freie Natur mit dem technischen Kunstraum, er holt
das Außen ins Innere und entwirft ein Assoziationsfeld, bei
dem Vergangenheit und Gegenwart sich durchdringen.

Neue  Nationalgalerie,
Ansicht mit Auto, Potsdamer
Straße – im Jahr 1968. (©
Archiv Neue Nationalgalerie,
Nationalgalerie,  Staatliche
Museen  zu  Berlin  /  Foto:
Reinhard  Friedrich)

Inmitten des zwischen antiker Säulenhalle und provisorischem
Baustellenchaos  angesiedelten  Fichtenwaldes  gibt  es  eine
kleine Lichtung. Vielleicht der passende Ort, um über die
Zukunft von Kunst und Architektur zu sinnieren. Oder darüber
zu streiten, wie Berlin es verkraften will, dass der Kunst-
Tourist demnächst gleich vor zwei verrammelten Türen stehen
wird: Denn neben der Neue Nationalgalerie schließt auch das
Pergamonmuseum für Jahre seine Pforten. Schlechtes Timing.

David  Chipperfield:  Sticks  and  Stones,  eine  Intervention.
Berlin, Neue Nationalgalerie (Kulturforum, Potsdamer Str. 50).
Bis 31. Dezember 2014. Geöffnet Di, Mi, Fr 10-18 Uhr, Do 10-20
Uhr, Sa, So 11-18 Uhr, Mo geschlossen.
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Berlin, Berlin – eine kleine
Polemik
geschrieben von Bernd Berke | 27. Februar 2024
Seit ein paar Jährchen bin ich nicht mehr in Berlin gewesen.
Mag sein, dass es auch daran liegt. Aber bestimmt nicht nur.
Tatsache  ist:  Berliner  Befindlichkeiten  gehen  mir  auf  den
Geist. Doch die Gazetten quellen davon über.

Was  interessiert’s  mich,  wen  die  Türsteher  im  Berghain
reinlassen und ob der Schuppen überhaupt noch wichtig ist? Was
geht’s  mich  an,  wer  im  Café  Einstein  oder  sonstigen
Lokalitäten Platz nimmt? Was juckt es mich, ob der Prenzlauer
Berg derzeit an- oder abgesagt ist und wohin sich die Hipness
gerade mal wieder verlagert hat?

Der  Autor  der  umliegenden
Zeilen anno 2003 in Berlin.
(Foto: privat)

Ob Berlin sich anschickt, europäische oder Weltmetropole der
Kunst, der Mode oder sonstigen Unsinns zu werden – piepegal!
Wann dieser unselige Flughafen fertig wird – wurscht! Dass
eingesessene  Berliner  zugereiste  Schwaben  und  Touris  nicht
haben wollen – einerlei!

Da jetzt mal wieder der „Tag der deutschen Einheit“ ist, sei
noch kurz angemerkt: Einen Streit, der es an Lächerlichkeit
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mit  dem  Disput  ums  millionenschwere  Projekt  einer
„Einheitswippe“ in Berlin aufnehmen kann, müsste man erst noch
erfinden. Man stelle sich vor: Die Wippe ist doch tatsächlich
ins Wanken geraten…

Und überhaupt: Warum soll letztlich das ganze Land für ein
irrsinniges  Prestigeprojekt  wie  das  Berliner  Stadtschloss
draufzahlen?

Von dem Ausblick (2001) war
ick schwer beeindruckt, wa?
(Foto: Bernd Berke)

Um vollends polemisch zu werden: Erst hat die BRD West-Berlin
als  eingemauerte  „Frontstadt“  mit  durchgezogen,  jetzt
alimentieren  alle  die  protzende  Hauptstadt,  deren  Bewohner
gleichwohl  geglaubt  haben,  einen  lebenslangen  Anspruch  auf
günstigere Mieten zu haben als der ganze Rest der Nation.

Während Frankreich auf Paris zentrierte Strukturen wenigstens
hie und da abbaut, eröffnen im staatlichen Kielwasser Hinz und
Kunz Berliner Zentralen oder wenigstens Niederlassungen. In
der Frankfurter (!) Allgemeinen Sonntagszeitung lese ich mehr
über Berlin als über den gesamten Rest der Republik. Habe ich
denn einen wuchernden Berliner Lokalteil bestellt? Nein.

Mich würde es gelegentlich auch mal interesseren, wie es z. B.
in  Bremen,  Dresden,  Kiel,  Leipzig,  Stuttgart,  Nürnberg,
Hannover, Rostock, Köln, Kassel oder Kaiserslautern zugeht.
Von Hamburg und München ganz zu schweigen. Und vom Ruhrgebiet
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mal  abgesehen,  wenn’s  nicht  wieder  die  ewiggleichen
Depressions-Arien  der  überregionalen  Presse  sind…

Aber nein. Statt dessen gibt’s stets die allerneuesten Trends
aus Berlin-Mitte oder welchem Place-to-be-Hauptstadtteil auch
immer. Und immerzu die ebenso atemlosen wie weitschweifigen
Erwägungen, ob Berlin nun „arm aber sexy“ oder doch irgendwie
Kiez-provinziell sei, ob und wie es als „einzige deutsche
Weltstadt“ mit London, Paris und New York konkurrieren könne
oder eben nicht. Wumpe!

Auch hier überkam mich der
Weltstadt-Schauder.  (Foto:
Bernd Berke)

Ganz  ehrlich:  Ich  war  schon  damals  gegen  die  ungemein
kostspielige Verlagerung der Hauptstadt von Bonn nach Berlin.
Tatsächlich  ist  der  Polit-  und  Medienbetrieb  seither
aufgeregter  und  großmäuliger  geworden.  Man  durfte  nichts
anderes erwarten.

Apropos Medien. In Berlin selbst erscheinen ein paar Blättchen
mit  vergleichsweise  lächerlich  geringen  Auflagen,  die
gleichwohl  bundesweite  Meinungsführerschaft  beanspruchen:
Tagesspiegel,  Berliner  Zeitung  und  taz  sind  hie  und  da
lesenswert, jedoch im Grunde herzlich unbedeutend. Vom Fußball
in der Kapitale wollen wir denn lieber gleich ganz schweigen.
Der war fast immer zweit- bis drittrangig.

Als Trost für Hauptstadtbewohner bleibt einstweilen nur Frank
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Goosens aufs Ruhrgebiet gemünzter Sinnspruch: „Woanders is‘
auch scheiße…“

Der  Schriftsteller  Jörg
Albrecht  wird  in  Abu  Dhabi
festgehalten – ein Hilferuf
geschrieben von Nadine Albach | 27. Februar 2024

Die  Petition  von
Holger Bergmann und
Thorsten Ahrend für
die  Ausreise  von
Jörg  Albrecht  auf
change.org.
(Screenshot  von
http://www.change.o
rg)

Jörg  Albrecht  ist  ein  Sprachkünstler.  Ein  leiser,  ein
höflicher Mensch. Einer der zuhört, einer der viel überlegt.
Einer,  der  voller  spannender  und  bemerkenswerter  Gedanken
steckt. Und einer, der sich nicht im Eindimensionalen bewegt.
Einer,  der  sich  für  andere  Menschen,  andere  Kulturen
interessiert,  der  neugierig  und  aufgeschlossen  ist,
reflektiert und respektvoll. So habe ich den mittlerweile in
Berlin  lebenden  Jörg  Albrecht  in  seiner  Heimat  Dortmund
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kennengelernt, bei Gesprächen und Interviews zu seinen Büchern
und Theaterinszenierungen.

Jetzt sitzt Jörg Albrecht in Abu Dhabi fest. Der Vorwurf:
Spionage.  Eingereist  war  er  als  Gast  der  Internationalen
Buchmesse. In einem Interview mit ZEIT Online berichtet er,
dass er unmittelbar nach seiner Ankunft am 1. Mai in der Nähe
seines Hotels Bauten fotografierte, die ihn architektonisch
interessierten.  Daraufhin  wurde  er  festgenommen  und
inhaftiert.

ZEIT und NZZ schreiben, man habe ihn der Spionage verdächtigt,
da  er  in  einer  Straße  fotografiert  habe,  in  der  auch
Botschaften seien. Den Berichten zufolge ist Jörg Albrecht
zwar wieder aus der Haft entlassen worden, dürfe das Land
derzeit  aber  nicht  verlassen.  In  dem  ZEIT-Interview  sagt
Albrecht, er fürchte, „bald psychisch“ einzubrechen, „da ich
hier nun erst mal auf mich gestellt bin“.

Ein Alptraum.

Holger Bergmann und Thorsten Ahrend haben eine Online-Petition
für seine Ausreise ins Leben gerufen. Hoffentlich haben sie
schnell Erfolg.

 

Ai Weiwei und die Kunst des
Konflikts
geschrieben von Birgit Kölgen | 27. Februar 2024
Er  hätte  in  New  York  bleiben  können,  frei,  unbehelligt.
Immerhin  lebte  der  chinesische  Künstler  und  Architekt  Ai
Weiwei von 1981 bis 1993 seinen amerikanischen Traum. Aber wer
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kannte  ihn  schon?  Erst  als  aufrührerischer  Heimkehrer
entwickelte Ai ein von der westlichen Welt bewundertes Werk
voller Zorn und Schönheit. Der Konflikt mit dem kommunistisch-
kapitalistisch  agierenden  Regime  inspiriert  ihn  zu  immer
wieder neuen Installationen, die er jetzt in einer grandiosen
Schau im Berliner Gropius-Bau zeigt: „Evidence“ – Beweis.

Dass er selbst nicht zur Eröffnung kommen durfte, passt Ai
Weiwei durchaus ins Konzept. Das Verbot sei, ließ er vorab
verlauten,  „ein  Kunstwerk  an  sich“  und  spiegele  die
menschliche  Verfassung  wider.

Der  Künstler  Ai  Weiwei  im
Jahr  2012.  (Foto:  ©  Gao
Yuan)

Die chinesischen Behörden verweigern ihm die Ausreise, seit er
2010 mit einer im Internet angekündigten Protestparty auf den
willkürlichen Abriss seines Ateliers in Shanghai reagierte.
Während Ai in Hausarrest saß, ließ er rund 1000 Gästen ein
symbolhaltiges  Mahl  servieren:  Flusskrebse,  chinesisch  „he
xie“.  Genauso  klingt  –  etwas  kompliziert  für  westliche
Rezipienten  –  das  chinesische  Wort  für  Harmonie,  welches
wiederum  vom  Regime  gebraucht  wird,  sobald  es  um
Gleichschaltung geht. Für Ai Weiwei sind die Flusskrebse nun
seine subversiven Krabbeltiere. Er ließ sie 2011 in kostbarem
Porzellan nachbilden, grau und rot, zerbrechlich, aber nicht
verderblich. In unübersehbarer Zahl liegen sie auf dem Boden
des Ausstellungssaals – unheimlich und reizvoll.
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So macht sich Ai Weiwei die Dinge und Ereignisse zu eigen. Die
Idee  der  Verwandlung  ist  sein  Trick  und  zugleich  seine
Erlösung.  Die  Überwachungskameras,  die  vor  seinem  Haus  in
Peking  installiert  wurden,  ließ  er  in  Marmor  nachbilden.
Versteinert sind sie nun, hübsch, harmlos und doch Zeugnisse
einer allgegenwärtigen Schikane. Ai hat sie verzaubert – genau
wie die Handschellen, die zum Jade-Schmuck wurden, und sechs
schäbige Plastikbügel, die jetzt als Kristallobjekte edel in
einer Vitrine schimmern. Gezähmte Erinnerungen an die 81 Tage,
die Ai im Frühjahr 2011 in einem Geheimgefängnis verbrachte.

Ohne  Angabe  von  Gründen  hatte  man  ihn  auf  dem  Flughafen
verhaftet und in eine Zelle gesperrt, wo das Licht nie ausging
und die Möbel mit Schaumstoff umwickelt waren. Ein Nachbau
soll  dem  Publikum  (nur  sechs  Personen  dürfen  zugleich
eintreten) die Gefühle des Gefangenen nahebringen, Ai lässt
nichts  aus.  In  einem  suggestiven  Musikvideo  marschiert  er
zwischen  Bewachern  auf  und  ab  –  und  inszeniert  seine
Fantasien.  Ein  Kind  rasiert  ihm  die  struppigen  Haare  vom
Schädel, auch der lange Bart fällt. Der bullige Künstler wird
zu  einer  kahlköpfigen,  geschminkten  Diva,  die  aus  dem
Gefängnisgang  einen  Laufsteg  macht.  Wieder  hat  die
Metamorphose  funktioniert.

Ein gefährliches Spiel, was Ai da treibt. Nicht immer geht es
so gut aus wie Ende 2011, als Tausende von Spendern seine
angeblichen Steuerschulden bezahlten. 2009, als er nach dem
verheerenden  Erdbeben  von  Sichuan  auf  Baumängel  in  den
zusammengestürzten Gebäuden hinweisen wollte, erlitt er nach
einer Polizistenattacke eine Hirnblutung, die in Deutschland
operiert wurde. Zu einer Ausstellung im Münchner Haus der
Kunst durfte er damals noch leibhaftig erscheinen. Heute ist
er virtuell gegenwärtig – und ein andächtiges Publikum huldigt
ihm  im  Gropius-Bau,  dem  ehemals  kaiserlichen
Kunstgewerbemuseum, um 1880 von Martin Gropius (dem Großonkel
des Bauhaus-Gründers) als Pseudo-Renaissance-Palast errichtet.



Installation  mit  über  6000
chinesischen Holzschemeln im
Gropius-Bau:  „Stools“
(Hocker), 2014. (© Ai Weiwei
/ Foto © Reschke, Steffens &
Kruse, Berlin/Köln)

Ai weiß, wie man auch solche Räume füllt. Über 6000 alte
Hocker aus nordchinesischen Dörfern stehen dichtgedrängt im
prächtigen Lichthof. Sie tragen die Spuren vieler Leben und
erzählen mit ihren Kratzern, Brüchen und Farbresten von Chinas
Vergangenheit,  deren  Überreste  systematisch  dem
Wirtschaftsboom  geopfert  werden.

Nicht nur in Peking verschwinden historische Stadtviertel, um
neuen Wohn- und Geschäftsburgen Platz zu machen. Schon 2007,
nachdem er antike Häuserteile und Möbel auf der Documenta
installiert  hatte,  ließ  Ai  30  Türen  zerstörter  Häuser  in
Marmor nachbilden. Sein „Monumental Junkyard“, der monumentale
Schrottplatz, ist ein Denkmal für das Verlorene – genau wie
zwölf  vergoldete  Bronzen  chinesischer  Tierkreisfiguren,  die
sich  einst  in  den  Gärten  des  kaiserlichen  Sommerpalastes
befanden,  wo  sie  1860  von  europäischen  Soldaten  geraubt
wurden.

Jede  Zeit  gebiert  ihr  eigenes  Unrecht.  Und  sie  sorgt  für
Verdrängung.  Die  jungen  Chinesen  im  Fortschrittsrausch
interessieren sich kaum für die traditionelle Kultur ihres
Landes. Sie wollen Audi fahren. Ai Weiwei hat dafür in diesem
Jahr ein starkes Zeichen geschaffen: Er überzog acht etwa 2000

http://www.revierpassagen.de/24265/ai-weiwei-und-die-kunst-des-konflikts/20140410_1443/02_stools-jpg


Jahre  alte  Vasen  aus  der  Han-Dynastie  mit  metallisch
glänzendem  Autolack.  Sieht  perfekt  aus,  dieser  Akt  der
Zerstörung. Ai Weiwei, der abwesend Anwesende, hat sich wieder
einmal klar ausgedrückt.

„Ai Weiwei – Evidence“: bis 7. Juli im Martin-Gropius-Bau,
Berlin, Niederkirchnerstr. 7. Mi.-Mo. 10 bis 19 Uhr, ab 20.
Mai bis 20 Uhr, Di. geschlossen. Katalog im Prestel-Verlag: 25
Euro (Buchhandelsausgabe: 39,95 Euro). www.gropiusbau.de

http://www.gropiusbau.de

