
Auf  Augenhöhe:  Lydia  Steier
stellt  sich  mit  „Aida“  der
legendären  Regie  von  Hans
Neuenfels
geschrieben von Werner Häußner | 13. Dezember 2023

„Aida“ in Frankfurt: vorne in der Bildmitte Nicholas
Brownlee  (Amonasro)  und  Guanqun  Yu  (die  Aida  der
Premiere), dahinter Claudia Mahnke (Amneris; in rotem
Kleid), umgeben vom Ensemble. (Foto: Barbara Alumüller)

Eben noch besang die ägyptische Gesellschaft Ruhm und Ehre, da
wird  das  Opernhaus  dunkel  und  durch  die  Schwärze  dröhnen
Explosionen, Granateneinschläge, Geschützfeuer und tuckernde
Panzermotoren.

Lydia Steier lässt in ihrer Frankfurter Neuinszenierung von
Giuseppe  Verdis  „Aida“  den  Krieg  nicht  zum  beschaulichen
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Kostümfest verniedlichen. Sie beschwört ihn mit Geräuschen im
Finstern. Beklemmend, unheimlich, und für manchen Zuschauer
unbehaglich nahe rückend.

Radikal ist die Inszenierung der amerikanischen Regisseurin
auch,  wenn  es  um  die  (Über-)Zeichnung  einer  verkommenen,
gealtert erstarrten Gesellschaft geht. Da marschieren keine
knackigen  Soldaten  auf,  wenn  Radamès  zum  Feldherrn  gekürt
wird.  Da  versammelt  sich  eine  Horde  seniler  Ordensträger,
teilweise in den Rollstuhl gebannt, teilweise nur noch vom
Sauerstoffgerät inspiriert, um mit „gloria“ und „onore“ den
Krieg zu verklären und in eine zittrige Ekstase gereckter
Greisenfäuste zu geraten.

Den  Krieg  muss  Hausmeister  Radamès  erledigen,  eher  ein
Zufallswahl, weil er gerade mit einem Wagen in den Raum fährt,
um Fußbodenpaneele zu verlegen. Denn wir befinden uns nicht
zwischen Palmen und Pyramiden, sondern in einem abgeranzten
Saal  (Bühne:  Katharina  Schlipf),  wie  er  in  einem
Kolonialgebäude  in  Kairo  vorfindbar  sein  könnte:  Art-Deco-
Lampen, die nicht mehr funktionieren, eine eingebrochene Decke
mit  einer  Galerie,  von  der  später  der  König  und  seine
Entourage herabschaut, siffige Fliesen mit Schimmelrändern.

Erinnerung an „Putzeimer-Aida“ von 1981



Guanqun Yu (die Aida der Premiere) und Stefano La Colla
(Radamès) in der Finalszene der Oper. (Foto: Barbara
Alumüller)

Die  vergreiste  Gesellschaft  hält  sich  Jugend  nur  in
uniformierter Form: Junge Männer sind da nicht präsent, aber
ein Kind: Mehrfach taucht ein kleiner Junge in der Uniform von
Radamès auf – eine Metapher für die Seele des Heerführers oder
(mehr noch) ein Sinnbild einer Jugend, die gemeuchelt und als
Opfer  davongetragen  wird?  In  solchen  Momenten  ist  Steiers
detailverliebte Inszenierung in Gefahr, den Fokus zu verlieren
und sich erläuternd auf Nebenkriegsschauplätzen zu verzetteln.

Präsent sind Kohorten junger Frauen, alle in adretten rosa
Dienstmädchen-Kostümen  und  einheitlichen  lackschwarzen
Frisuren, die an brave japanische Manga-Schulmädchen erinnern.
Am Anfang schrubben zwei von ihnen den Boden – eine ironische
Anspielung auf die „Putzeimer“-Aida von Hans Neuenfels, die
1981 an der Frankfurter Oper Furore machte und zu einer Ikone
des  Regietheaters  wurde?  In  Steiers  Setting  gelten
Unterordnung und Disziplin alles, das macht Amneris brutal
deutlich: Ein Fehler beim Frisieren entfacht ihre Wut, der



Schuldigen bohrt sie die Augen aus. Eine andere Dienstbotin,
die  ihr  beim  sadistischen  Metzeln  in  den  Arm  fällt,  wird
eiskalt abgestochen.

Man glaubt es kaum, dass eine solche enthemmte Gewalttäterin
später ihre andere Facette, die der verzweifelt liebenden Frau
zeigen wird. Eine harte Szene, auf die im Zuschauerraum ein
massiver Buhruf reagiert. In der Tat: Steier flüchtet nie in
malerische  Opern-Harmlosigkeiten;  sie  nimmt  die  Zumutungen,
die im Libretto Antonio Ghislanzonis stehen, radikal ernst.
Das hat sie bereits 2011 in Heidelberg getan: Die Frankfurter
Version darf als überarbeitete Neuauflage der damals heftig
diskutierten Inszenierung gelten.

Der aufgewertete Ramfis

Eines  ihrer  Kennzeichen  ist  die  erheblich  erweiterte  und
aufgewertete Figur des Ramfis, eine Paraderolle für Andreas
Bauer  Kanabas.  Ein  soignierter  Herr  in  schwarzem  Anzug,
äußerlich gelassen mit der Zigarette zwischen den Lippen. Aber
ein Mensch, der offenbar unter seinem inneren Zwiespalt leidet
und  mit  der  ideologischen  Weltsicht  seiner  Klasse  nicht
einverstanden ist. Die Fernchöre der Tempelszene im ersten Akt
erklingen eher im Kopf von Ramfis: Er windet sich, presst die
Hände an die Schläfen, klagt, wimmert, greint vor innerem
Schmerz.  Wenn  am  Ende  der  Oper  Amneris  entkräftet  nach
„Frieden“ ruft, wirft er sich auf eine Bank, eine Pistole in
der Hand. Ob er damit einen Alptraum beendet, bleibt offen.

Amneris wird in Steiers Version zur Hauptperson der Oper. Ihr
Auftritt ist der eines Mannweibs, der graue Anzug mit roter
Krawatte  ist  eine  perfekte  Mimikry,  um  in  einer  maskulin
korsettierten  Gesellschaft  eine  Rolle  zu  spielen.  Nur  die
weißblonden Haare markieren den Rest einer auf ein sexuelles
Signal reduzierten Weiblichkeit. Als es darum geht, Radamès
für  sich  einzunehmen,  wechselt  sie  auf  eine  andere
Kleidungschiffre: Mit rotem Abendkleid und neuer Frisur wird
sie zur femme fatale; später, in der Szene des Triumphs, tritt



sie mit kunstvollen weißen Haaren auf wie eine der ältlichen
Sponsorinnen der Met aus der amerikanischen Society. Siegfried
Zoller hat einfach tolle Kostüme erdacht.

Mit der Mimikry ist es erst vorbei, als sie im vierten Akt um
das Leben von Radamès kämpfen muss: Da wälzt sie sich im
Unterrock in der schmutzigen Brühe, die im dritten Akt als
Nil-Reminiszenz schwappt und in der die Leiche des von Radamès
erschossenen Amonasro liegt. Der erhebt sich mit mahnendem Arm
wie der tote Siegfried in der „Götterdämmerung“. Amneris küsst
ihn,  schließt  ihn  in  die  Arme  –  eine  der  sinistren,
verstörenden  Szenen,  mit  denen  Steier  ihre  Inszenierung
verrätselt. Ramfis „erlöst“ Amneris mit einer Drogenspritze.
Im Triumphmarsch erhielt auch Radamès seinen Cocktail in den
Nacken gespritzt: Er, der traumatisierte Kriegsheimkehrer, hat
keine so rechte Lust zu feiern; nach der Injektion stimmt er
begeistert willenlos in den kollektiven Jubel ein.

Bei Claudia Mahnke sitzt jedes Detail

Frankfurt hat das Glück, mit Claudia Mahnke eine Darstellerin
für die Amneris zu haben, die in imponierender Detailschärfe
die Entwicklung dieses Charakters auszuspielen weiß. Da sitzt
jede  Nuance  zwischen  höhnischem  Lächeln,  die  Gesichtszüge
verzerrender  Wut,  namenloser  Verzweiflung,  trostlosem  Leid.
Jeder Schritt, jede Bewegung der Arme und Hände, jedes Drehen
des Kopfes hat seine Bedeutung, macht die Figur sprechend und
lebendig.

Nur  die  Stimme  Mahnkes  will  nicht  so  recht  zur  Vollblut-
Italianità einer Amneris passen. Das Legato wird durch ein
grießeliges  Flackern  aufgeraut,  in  der  Attacke  fehlt  der
strahlend-präsente Ton. Mahnke kann den Wechsel zum tiefen
Register nicht gut verblenden, versucht, die sonore Contralto-
Lage allzu brustig und ordinär einzuholen. Dazwischen gibt es,
wenn es um entspanntes Singen geht, Momente cremiger Tonfülle
und subtil ausgeleuchteter Passion.



Aida ist die Ukrainerin Ekaterina Sannikova, ein typischer
Sopran aus dem Osten mit ausgeprägtem Vibrato und fleischiger,
manchmal  ins  Gaumige  rutschender  Tongebung.  Solche  Stimmen
werden heute – vielleicht auch mangels Alternativen – für
„Verdi-Sängerinnen“ gehalten, haben aber weder die Finesse des
Stils  noch  die  Flexibilität  in  der  Bildung  des  Tons.  Am
passendsten gelingen Sannikova „Numi pietà“ und „O patria mia“
im Dritten Akt, aber es fällt auch auf, dass sie die Phrasen
nicht  auf  dem  Atem  blühen  lassen  kann  und  immer  wieder
zurücknimmt, wo sie den Ton befreit strömen lassen müsste.

Auch  Stefano  La  Colla  operiert  an  den  Grenzen  seiner
stimmlichen Mittel. Er bemüht sich um Piano-Schattierungen.
Aber  an  ein  „b“  im  Piano  oder  Diminuendo  am  Ende  der
Auftrittsarie des Radamès glaubt man eh nicht mehr. Dort, wo
er Kraft einsetzt, sind das Ergebnis eher enge Trompetenstöße.
Der ätherische Schluss der Oper wird auf diese Weise zu einem
bemühten Vorwärtshangeln von Phrase zu Phrase, bei der die
technische  Bewältigung  volle  Aufmerksamkeit  fordert  –  an
schimmernde,  zu  verhaltenem  lyrischem  Leuchten  gesteigerte
Bögen darf man nicht denken.

Dynamische Strapazen

Nicholas Brownlee ist in Wagners „Meistersingern“ als Hans
Sachs und in Giordanos „Fedora“ als klug gestaltender Sänger
aufgefallen;  dass  er  den  Amonasro  vor  allem  als  Chance
auffasst, voluminöse Stimmgewalt aufzufahren, enttäuscht. In
den kürzeren Rollen: Kihwan Sim (König), Kudaibergen Abildin
als  eindrucksstarker  Bote  und  Monika  Buczkowska  als
Priesterin. Das am besuchten Abend arg lärmig aufspielende
Opern- und Museumsorchester blieb unter seinem Niveau, das
auch durch Dirigent Erik Nielsen nicht zu heben war: Neben
gekonnt  formulierte  Details  treten  zu  viele  klanglich
undifferenzierte  und  dynamisch  strapazierte  Stellen.

Das Triumphbild, in dem der Chor von Tilman Michael seinen
großen Moment hat, gefällt sich in massiertem Gedröhn, das man



vielleicht der martialischen Stimmung für angemessen halten
mag, das aber Verdis gezieltes Arbeiten mit „banaler“ Musik
eher im Getöse erstickt als offenbar macht. Mit Lydia Steiers
„Aida“ hat die Frankfurter Oper wieder ein Repertoirestück,
das in seiner entschiedenen Art, den Themen auf den Grund zu
gehen, auf Augenhöhe mit Neuenfels‘ legendärer Inszenierung
steht.

Weitere Vorstellungen: 17., 21., 26., 29. Dezember; 1., 13.,
20.  Januar  2024,  Info:
https://oper-frankfurt.de/de/spielplan/aida/

 

Das  „Opernhaus  des  Jahres“
Frankfurt zeigt „Le Nozze di
Figaro“  als  schwerelose
Komödie
geschrieben von Werner Häußner | 13. Dezember 2023
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Danylo Matviienko (Graf Almaviva) und Elena Villalón
(Susanna) in der Frankfurter Neuinszenierung von Mozarts
„Hochzeit des Figaro“. Foto: Barbara Aumüller

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

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

Und Tilmann Köhlers Regie kleidet Beaumarchais‘ und da Pontes
untergründig aufgeladene Komödie entsprechend in gewichtslose
Beweglichkeit, bei der die jungen Darsteller mit Freude und



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

Schmerz in luftigem Gewand

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

Das heißt nun nicht, dass Köhler die verschattete Seite der
Medaille  gnadenlos  trivial  wegleuchtet.  Die  kindlich-feine
Verzweiflung der – reizend gesungenen – Barbarina Karolina
Bengtssons lässt ahnen, wie sich Schmerz in luftiges Gewand
hüllen kann. Und wenn die Gräfin in sattem Rot ihrer Robe



auftritt,  weht  Melancholie  durch  den  Saal.  Thomas  Guggeis
wandelt  dann  die  musikalischen  Haltung  hin  zu  einem
träumerischen Impressionismus, den Adriana González auch vokal
verströmt, wenn sie ihre Piano-Phrasen korrekt auf den Atem
legt  und  sich  nicht,  wie  manches  Mal  im  Ensemble,  auf
zweifelhaft  gelagerte  Töne  verlässt.

Aber auch dieser Hauch der anderen, der seelenmörderischen
Welt strömt schwerelos: Die Qual enttäuschter Liebe trägt ja
für die Außenwelt oft komische Züge; das Weh der bitteren
Erkenntnis  einer  verdorbenen  Lebenschance  muss  nicht
zwangsläufig Betroffenheit oder Empathie auslösen. Das ordnet
die Figur der Gräfin Rosina in die Komödie ein, macht aber
ganz behutsam auch ihre endlose Einsamkeit spürbar. Wenn sich
solche feinsten Charakter-Schattierungen vermitteln, ist Regie
– auch ohne spektakulären Zugriff – gelungen.

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

Ungeduldige Energie hat ihren Preis

Bei all der luftigen Präzision, dem ziselierten Tempo, das die
Streicher  des  Frankfurter  Opern-  und  Museumsorchesters
vorlegen, den lichtvollen Bläserakkorden und den sanft, aber
mit Kontur getupften Staccati ist es kein Wunder, dass Guggeis
nach dreieinhalb Stunden herzlich gefeiert wird. Aber man hört
auch, dass der jugendliche Überschwang und die ungeduldige



Energie einen Preis haben: Die Ouvertüre gerät überraschend
flach, das Wechselspiel von Flöten und Klarinetten auf der
einen  aufsteigenden,  Oboe  und  Horn  auf  der  anderen
absteigenden  Seite  bleibt  beiläufig,  die  Doppelachtel  der
Bläser in Takt 16 und 17 sind nicht deutlich artikuliert, so
wie zuvor die Violinen ihre Mini-Verzierungen nicht ausformen
können.

„Presto“  ist,  das  ist  den  Mozart-Tempolimitgegnern  á  la
Currentzis  immer  wieder  vorzuhalten,  eben  eine
Musizierhaltung, und keine Anweisung, sich das „Blaue Band“
der  Orchesterrennen  zu  holen.  Ein  organischer  Atem  lässt
selbst bei raschestem Puls Zeit, Melodie zu formen und Details
zu modellieren. Schnappatmung verbreitet nur Hektik. Und das
ist  keine  Frage  der  Virtuosität  des  Orchesters,  dessen
Mitglieder wohl in allen Taktschnellen den Kopf über Wasser
halten können. Guggeis vergibt sich so manche Chance, den
Klang plastisch zu gestalten, die Haltung zu wechseln, mit der
Varietät des Tempos Ausdruck zu gestalten. Aber so, wie er
dirigiert, wie er dann wieder den Sinn von Ensembles, von
ariosen Momenten, von Rhythmus-Coups Mozarts erfasst, mag man
getrost sagen: Kommt noch!

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



Vollendete Studie eines Zwischenwesens

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

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

Dass Frankfurt nicht umsonst zum wiederholten Mal den Titel



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

Weitere  Vorstellungen:  12.,  14.,  21.  Oktober;  28.,  30.
Dezember  2023;  5.,  7.,  18.,  21.  Januar  2024.  Info:
https://oper-frankfurt.de/de/spielplan/le-nozze-di-figaro_3/
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oder  nach  Wanne-Eickel
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Inkognito beim Fahrradfahren – aber nicht nach Wanne-
Eickel. (Schattenriss-Selfie: BB)

Heute steht in der FAZ-Sonntagszeitung (FAS) ein Beitrag über
Klassenfahrten, die im Schnitt zusehends teurer geworden sind.

Warum das so ist? Weil u. a. Agenturen eingeschaltet werden,
die kostspielige Erlebnistouren zu Komplett-Paketen schnüren,
damit die geplagten Lehrer organisatorisch entlastet werden
und  verwöhnte  Schüler  halbwegs  zufrieden  sind.  Die  Eltern
bezahlen den Aufwand ja, wenn auch wohl vielfach mit Murren.

https://www.revierpassagen.de/100840/was-wollt-ihr-kreuzfahrt-oder-nach-wanne-eickel-radeln/20190922_1233/img_7904


Mit dem Fahrrad nach Wanne-
Eickel? Dann aber auch mit
der  richtigen  Klingel!
(Foto:  BB)

Aber darauf wollte ich eigentlich gar nicht hinaus. Es kommt
im selben Artikel nämlich noch besser. Dieser Tage gab’s Zoff
und  allfälligen  Shitstorm,  weil  ruchbar  wurde,  dass  zwei
Leistungskurse  eines  Frankfurter  Gymnasiums  nach  Oslo  und
Kopenhagen aufbrechen werden, und zwar per Kreuzfahrtschiff…
Ein beteiligter Lehrer begründete das enorm klimaschädliche
Vorhaben laut FAS im Gespräch mit dem Hessischen Rundfunk so:
„Mit dem Fahrrad nach Wanne-Eickel fahren – das wollen die
Schüler nicht.“

Da sagen wir mal: „Setzen! Sechs!“

Nun  hätte  der  Lehrer  auch  die  seinem  Standort  viel  näher
liegenden, pulsierenden Metropolen Offenbach oder Darmstadt-
Wixhausen  als  Beispiele  nehmen  können,  aber  nein:  Der
studierte Mann hat sich wohl gedacht, größtmöglichen Abscheu
vor Piefigkeit mit einer Ortsbezeichnung aus dem Ruhrgebiet
ausdrücken zu können. Und also gibt’s mal wieder dümmliches
Revier-Bashing  –  ausgerechnet  noch,  um  völlig  unnötige
Kreuzfahrten zu verteidigen. Ob zu den Leistungskursen wohl
auch Schülerin(innen) gehören, die bei „Fridays for Future“
mitmachen? Sehr wahrscheinlich.

Und jetzt? Damit der besagte Lehrer auch mal was lernt, gibt’s

https://www.revierpassagen.de/100840/was-wollt-ihr-kreuzfahrt-oder-nach-wanne-eickel-radeln/20190922_1233/img_5834


noch eine kostenlose Lektion mit einem uralten Kalauer: Wie
heißt  Wanne-Eickel  auf  Lateinisch?  –  Na,  Castrop-Rauxel
natürlich!

Der weiß aber auch nix.

_____________________________________________

Hier noch ein Ruhrgebiets-Quiz für Hessen, Schwaben, Bayern
etc.: Zu welcher Revierstadt gehört eigentlich Wanne- Eickel?

a) Essen
b) Bottrop
c) Herne
d) Gelsenkirchen

Händels  „Rodelinda“  als
Trauma eines Kindes – und ein
Ausblick auf die Frankfurter
Spielzeit 2019/20
geschrieben von Werner Häußner | 13. Dezember 2023
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Unheimliche  Bilder  kindlicher  Alpträume:  Szene  aus
Händels „Rodelinda“ an der Oper Frankfurt. Foto: Monika
Rittershaus

Wer sich in der internationalen Opernwelt umsieht, kann nur
feststellen:  Du,  glückliches  Frankfurt,  juble!  Es  gibt
weltweit höchstens eine Handvoll Städte, deren Opernhaus eine
so abwechslungsreiche, ausgiebige und kontinuierliche Pflege
von Repertoire und Raritäten gleichzeitig betreibt. Dazu noch
auf  einem  stets  enttäuschungsfreien  Niveau,  verbunden  mit
vorbildlicher Ensemblearbeit.

Bernd Loebe und seine Teams erwirken diese Erfolgsgeschichte
uneitel und ohne das Glamour-Getue, das sich um jede Premiere
etwa  in  Wien  oder  München  entwickelt.  Und  die  Spielzeit
2019/20  verspricht  eine  bruchlose  Fortsetzung  dieser  im
Künstlerischen  wie  in  der  Publikumsresonanz  erfolgreichen
Arbeit.

https://oper-frankfurt.de/de/premieren/
https://oper-frankfurt.de/de/premieren/


Bernd  Loebe,  Intendant  der
Oper  Frankfurt.  Foto:  Maik
Scharfscheer

Elf szenische, eine konzertante Premiere, davon drei jenseits
des Guckkastentheaters im intimeren Bockenheimer Depot, wieder
eine  Uraufführung  und  vier  ausgesprochene  Raritäten,  davon
drei von Gioachino Rossini: Allein die pure Quantität lässt es
zu,  einen  Spielplan  flexibel  und  abwechslungsreich  zu
gestalten  und  auch  einmal  ein  Risiko  einzugehen.

Zum Vergleich: Das Essener Aalto-Theater ist froh, wenn es die
Hälfte  der  Premieren  realisieren  kann.  Loebe  bindet  zudem
Kreativität  an  sein  Haus  und  bedient  sich  selten  aus  dem
inzwischen  europaweit  kreisenden  Topf  von  Austausch-
Inszenierungen  und  Koproduktionen:  Nur  eine,  Gioachino
Rossinis  „Otello“  zur  Eröffnung  der  Spielzeit,  ist  eine
Übernahme,  in  diesem  Fall  einer  Inszenierung  von  Damiano
Michieletto aus dem Theater an der Wien.

Puccini, Wagner und Strauss erweitern das gängige Repertoire

Natürlich bedient Frankfurt auch das gängige Repertoire: Àlex
Ollé setzt Puccinis „Manon Lescaut“ in Szene. Er ist einer der
Protagonisten  der  katalanischen  Theatergruppe  La  Fura  dels
Baus, die in den letzten Jahren mit virtuosen, verspielten,
bildmächtig-kulinarischen Inszenierungen Furore gemacht haben.
„Tristan und Isolde“ hat mit Frankfurts nun im zwölften Jahr
amtierenden  GMD  Sebastian  Weigle,  Katharina  Thoma
(Inszenierung) und Johannes Leiacker (Bühne) ein hochkarätiges



Team zu bieten. Mit Strauss‘ „Salome“ bringt Barrie Kosky nach
„Carmen“ eine zweite „femme fatale“ auf die Frankfurter Bühne;
am  Pult  steht  Joana  Mallwitz,  die  ihre  Grenzen  als
Orchesterchefin in Nürnberg inzwischen von Oslo bis München
erweitert hat.

Die  Oper  Frankfurt  pflegt
eine  weltweit  kaum
vergleichbare  Vielfalt  des
Repertoires.  Foto:  Werner
Häußner

Zeitgenössisches kommt in Frankfurt nicht zu kurz: Wie in den
vergangenen Jahren gibt es auch 2020 wieder eine Uraufführung.
Die 1963 geborene Lucia Ronchetti beschäftigte sich im Auftrag
der Oper Frankfurt mit Dantes „Divina commedia“ und schuf
einen Zwitter aus Oper und Schauspiel, ein „Roadmovie“, das
musikalische  Klanglandschaften  durchkreuzt.  Regie  führt
gemeinsam  mit  Marcus  Lobbes  der  scheidende  Dortmunder
Schauspielintendant Kay Voges. Zwei Klassiker der Moderne sind
Dmitri Schostakowitsch und Hans Werner Henze: In „Lady Macbeth
von Mzensk“ verkörpert Anja Kampe die verzweifelte Mörderin in
einer  Regie  von  Anselm  Weber;  mit  „Prinz  Friedrich  von
Homburg“ hält Frankfurt die Erinnerung an Henze wach. Der
frühere Duisburger Orchesterchef Jonathan Darlington steht am
Pult;  über  die  Szene  wacht  der  Ex-Dortmunder  Jens-Daniel
Herzog.

https://www.revierpassagen.de/98087/haendels-rodelinda-als-trauma-eines-kindes-und-ein-ausblick-auf-die-frankfurter-spielzeit-201920/20190616_1550/20190530_234210


Drei Mal Rossini

Eine zwischen Mythos, Symbolismus und Wagnerismus changierende
Oper richtet einen fin-de-siècle-Blick auf eine der großen
Frauengestalten der Literatur: Gabriel Faurés „Pénélope“ von
1913 ist ein seltenes, kostbares Juwel für Liebhaber, dessen
Relevanz für das 21. Jahrhundert Corinna Tetzel in ihrer Regie
erweisen soll.

Schutzlos  unbehauste
Menschen  in  Christian
Schmidts  Herrenhaus  für
Händels  „Rodelinda“.  Foto:
Monika Rittershaus

In Sachen Rossini wagt sich Frankfurt weit vor in ein bisher
fast nur von Festivals erkundetes Terrain: „Otello“ war einst
populär, bis die Oper mit den drei schwindelerregend virtuosen
Tenorpartien  von  einer  veränderten  Gesangskultur  und  vom
moderneren Drama Giuseppe Verdis und Arrigo Boitos verdrängt
wurde; „Bianca e Falliero“, ebenfalls gesanglich exorbitant
anspruchsvoll,  verbindet  politische  Ranküne  mit  einer
bedrückenden  Familienfehde;  „La  Gazzetta“,  eine
neapolitanische opera buffa aus Rossinis erfolgreichem Jahr
1816, erweitert das in Frankfurt nicht eben üppige Repertoire
komischer Opern.

Fortgeführt wird in Frankfurt auch eine Händel-Tradition, die
seit 2012 kontinuierlich aufgebaut wird: Für „Tamerlano“ holt



Frankfurt  einen  jüngeren  amerikanischen  Opernregisseur  ans
Haus,  der  bisher  –  außer  in  Spanien  und  England  –  fast
ausschließlich in den USA tätig ist und dort von der New York
Times bis zum Wall Street Journal mit Lobeshymnen überhäuft
wird. Georg Friedrich Händels düstere, kompositorisch kühne
und  emotional  bewegende  Geschichte  auswegloser  Exzesse  von
Macht,  Begehren  und  Verblendung  ist  die  inzwischen  achte
Händel-Produktion, seit Johannes Erath 2012 einen „Teseo“ im
Bockenheimer Depot realisierte. Die Folge der Opern seither,
darunter  „Radamisto“  (wird  am  25.  August  2019  wieder
aufgenommen), „Xerxes“ und „Rinaldo“, machten Frankfurt in den
letzten Jahren neben Göttingen, Halle und Karlsruhe zu einem
Zentrum der Beschäftigung mit Händels Bühnenwerken.

Unheimlich moderne Sogwirkung

Dafür steht auch „Rodelinda“: Seit sie 1920 die Göttinger
Händel-Festspiele eröffnet hatte, wurde die Händel-Oper vor
allem in den Zwanziger und Dreißiger Jahren häufig und auch an
kleinerer Stadttheatern gespielt – eine Serie, die erst Ende
der Fünfziger Jahre endete. In Frankfurt zeigt Claus Guth in
einer minutiös ausgefeilten Personenregie, wie Händels Dramen
um Macht, Beziehungen und Begehren, verbunden mit dem Motiv
der  Wiederkehr  eines  Totgeglaubten  eine  unheimlich  moderne
Sogwirkung entwickeln können. Guth wertet die stumme Figur des
Flavio auf: Aus der Sicht des Kindes, Sohn des verschwundenen
Herrschers Bertarido und seiner zurückgelassenen, unter Druck
gesetzten Frau Rodelinda, werden die Intrigen zu monströsen
Alpträumen, die es mit Zeichnungen (die beeindruckenden, mit
dem Medium Video virtuos spielenden Projektionen sind von Andi
A. Müller) zu bewältigen versucht.

Fabián  Augusto  Gómez  Bohórquez  (Flavio)  ist  in  seiner
sprachlosen Präsenz der Dreh- und Angelpunkt der Inszenierung.
Er  zeigt  das  namenlose  Entsetzen  über  das  für  das  Kind
unbegreifliche  Geflecht  der  Ereignisse,  die  schutzlose
Verlorenheit  in  einem  unheimlichen  Geisterhaus.  Christian
Schmidt hat in das weite Schwarz des Bühnenraums ein klinisch



weißes Herrenhaus im „Georgian Style“ der Händel-Zeit gebaut,
dessen Fassade repräsentativ intakt wirkt.

Kulinarische Anmutung und Irritation

Aber die kulinarische Anmutung löst sich in Irritation auf,
wenn  sich  der  Bau  dreht  und  ein  gefährlich  offenes
Treppenhaus,  angeschnittene  Gänge  und  Zimmer  offenbart.  In
diesem  Bau  bleiben  die  Menschen  unbehaust;  an  schummrig
erleuchteten  Fenstern  wandeln  immer  wieder  geheimnisvolle
Gestalten vorbei: Edgar Allan Poe und Alfred Hitchcock, die
englische  „gothic  novel“  und  Ambrose  Bierces  sinistre
Kurzgeschichten lassen grüßen. Zeitweise verwandeln sich die
Personen im Umfeld des Kindes in bedrohliche Spukgestalten mit
riesigen Köpfen, Entsetzen bringende Vogelscheuchen, die auch
das „glückliche“ Ende vergiften: Für Flavio ist das Trauma
nicht zu Ende.

Auch musikalisch kann sich die Frankfurter Aufführung mit den
Zentren der Händel-Pflege messen. Andrea Marcon dirigiert das
vorzüglich konzentrierte, auf modernen Instrumenten spielende
Frankfurter  Orchester,  bringt  Elemente  der  historisch
informierten Aufführungspraxis mit ein, lässt farbenreich, vor
allem im Lyrischen mit viel Gespür für Phrasierung, Linie und
Atem musizieren, könnte aber die dramatischen Akzente durchaus
geschärfter betonen.

Lucy  Crowe  bleibt  als  Rodelinda  eine  starke  Frau  mit
berührenden Momenten der Krise. Katharina Magiera und Martin
Mitterrutzner  demonstrieren  mit  disziplinierter  Tongebung,
dass  es  keiner  „barocken“  Gesangstechnik  bedarf,  um  sich
Händels  Stil  erfolgreich  anzunähern.  Andreas  Scholl
beeindruckt  mit  seiner  gestalterischen  Erfahrung  und  einem
stets frischem Timbre. Der Countertenor Jakub Józef Orliński
singt die Rolle des Unulfo spannungsfrei und ausgeglichen.
Božidar Smiljanić (Garibaldo) setzt zu sehr auf geradlinige
Durchschlagskraft  statt  auf  subtil  kontrollierte  stimmliche
Feinarbeit.  Ausverkaufte  Vorstellungen  und  Begeisterung  im



Publikum.

Info: www.oper-frankfurt.de

Unterwegs zu einer Welt ohne
jede Verletzung – ein müßiger
Frankfurter  Streit  um
„Mohren“-Apotheken
geschrieben von Bernd Berke | 13. Dezember 2023
Das  musste  ja  irgendwann  kommen!  Ich  hatte  mich  schon
gewundert,  dass  diese  Debatte  nicht  viel  eher  vom  Zaun
gebrochen wurde: Laut „Frankfurter Rundschau“ (ach, das Blatt
gibt’s wirklich auch noch?) wird in der Mainmetropole jetzt
angeblich heiß diskutiert, ob die beiden „Mohren“-Apotheken in
der Stadt weiterhin so heißen dürfen.

Logo der Dortmunder „Mohren-
Apotheke“:  eine  geradezu
klassische  Darstellung,  die
doch  wohl  nicht  mehr
schockieren  muss.
(Screenshot)
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Zumindest steuert die – seltsam gestrig benannte – „Kommunale
Ausländer- und Ausländerinnenvertretung“ (KAV) stracks auf ein
Verbot zu. Der Magistrat solle unverzüglich einschreiten, weil
„in Frankfurt am Main kein Platz für Rassismus ist“, wie die
formelhaft herunter geleierte Begründung lautet. Haben die in
Frankfurt keine anderen Sorgen und Probleme, als aus heiterem
Himmel solche nutzlosen Spiegelfechtereien anzuzetteln?

Die alten Bücher umschreiben

Hier ist mal wieder derselbe Furor am Werk, der am liebsten
immerzu  eingreifen  und  untersagen  würde  –  eine  durchaus
„deutsche“  Untugend,  auch  und  gerade  unter  „linken“
Vorzeichen.  Am  besten  wär’s  nach  dieser  Lesart,  wenn  man
beispielsweise die Bücher von Astrid Lindgren, Michael Ende
und vielen anderen Autoren gründlich umschriebe, wenn man so
manche  missliebige  Kinoszene  aus  Filmen  herausschnitte.  Da
waltet der ach so wohlmeinende Ungeist von Zensoren, die sich
immerzu berufen fühlen, für uns alle zu handeln. Sie wünschen
sich eine quasi keimfreie Welt ohne jede Verletzung. Schlimmer
noch:  Sie  drohen  unentwegt  mit  deren  alsbaldiger
Herbeiführung.

Lauert denn nicht auf jeder Seite, in jeder Szene ein Affront,
den  die  hyperempfindlichen,  daher  gramgebeugten  und
schließlich doch aufrechten Recken der politischen Korrektheit
aufspüren und flugs beseitigen müssen? Just jetzt ereilte uns
ja  auch  die  Nachricht,  dass  ein  herzlich  harmloses,  ja
ausgesprochen sanftmütiges Gedicht Eugen Gomringers von einer
Berliner  Hochschulwand  getilgt  wird,  weil  sich  überaus
frauenbewegte Menschen davon „sexistisch“ angegriffen fühlen
wollen.  An  dieser  Stelle  haben  wir  über  das  blödsinnige,
kulturfeindliche  Unterfangen  schon  ratlos  den  Kopf
geschüttelt.

Gleich wieder am großen Rad drehen

Ginge  es  einem  einzigen  Einwohner,  einer  einzigen  Kundin

https://www.welt.de/kultur/article172785249/Berlin-Alice-Salomon-Hochschule-uebermalt-angeblich-sexistisches-Gedicht-von-Eugen-Gomringer.html
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besser, wenn die Apotheken nicht mehr so hießen? Wären die
dort  verkauften  medizinischen  Mittel  dann  eventuell  sogar
wirksamer? Mir würden viele Verhältnisse einfallen, in denen
sich  alltäglicher  Rassismus  weitaus  deutlicher  und
schmerzhafter zeigt als in solchen traditionellen Benennungen,
die man nach so vielen Jahrzehnten oder gar Jahrhunderten
schlichtweg hinnehmen oder ignorieren könnte. Im Falle einer
der beiden Frankfurter Apotheken ist das „Mohren“-Motiv gar
seit langer Zeit in die Hauswand eingelassen und gilt als
denkmalwürdig. Aber nein! Da muss gleich wieder das ganz große
Rad gedreht werden.

Haltestellenschild
im  Sauerland.  Ist
hier die sofortige
Umbenennung
erforderlich?
Dürfen  ganze  Orte
Oberneger,
Mittelneger  und
Unterneger  heißen?
(Foto: Bernd Berke)

Beim „Negerkuss“ (heute meist „Schokokuss“ oder „Schaumkuss“
genannt) kann ich die Empörung viel eher nachvollziehen, die
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Bezeichnung steht noch ganz anders und schärfer provozierend
im  Heute,  sie  sollte  nun  wirklich  und  selbstverständlich
vermieden  werden,  ebenso  wie  etwa  das  „Zigeunerschnitzel“.
Wobei  sich  etliche  Zeitgenossen  gerade  durch  derlei
Einschränkungen bemüßigt fühlen, die Worte „jetzt erst recht“
herauszukrähen. Wat willze machen, wie wir im Revier sagen.

Auch in Dortmund gibt es eine…

Anders verhält es sich mit einem angestaubten, in ziemlich
ferner Historie angesiedelten Wort wie „Mohr“, von dem sich
wirklich niemand mehr attackiert fühlen muss. Es hat schon
eher heraldische Qualität. In vorkolonialer Zeit konnte damit
durchaus der „edle Schwarze“ gemeint sein, was freilich auch
wieder  so  ein  Klischee  darstellt.  Doch  es  ist  vertrackt:
Entfernt man zwiespältige Worte, so verschwindet keinesfalls
wie von selbst die Haltung, die damit vermeintlich einhergeht.

Jetzt  folgt  noch  der  fulminante  Ruhrgebiets-Regionalbezug:
Auch in Dortmund gibt es eine „Mohren-Apotheke“, die ich nicht
nur kenne, sondern auch sehr schätze – ungeachtet des Names.
Allerdings  habe  ich  insgeheim  damit  gerechnet,  dass  diese
Benennung eines Tages plötzlich zum Thema werden könnte. Man
kennt ja die Pappenheimer. Dass eine Stadt wie Frankfurt die
Vorreiterrolle übernehmen würde, war zu erwarten.

Ein notorischer Witzbold hat unterdessen vorgeschlagen, die
Dortmunder  „Mohren-Apotheke“  vorsichtshalber  und  zugleich
kostengünstig in „Möhren-Apotheke“ umzubenennen. Ruhe! Darüber
lacht man doch nicht.

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


TV-Nostalgie  (37):  Nachlese
zur  Internationalen
Automobil-Ausstellung  von
1963
geschrieben von Bernd Berke | 13. Dezember 2023
Diesmal geht es nicht nur um eine mehr oder weniger wehmütige
TV-Rückschau, sondern zugleich um Fahrzeug-Historie, und zwar
anhand  eines  Berichts  über  die  Frankfurter  Internationale
Automobil-Ausstellung  (IAA)  von  1963.  Der  Beitrag  des
Hessischen  Rundfunks  (HR)  ist  ein  gesellschaftliches
Zeitdokument  von  gewissen  Graden.

„Haben…“  –  Screenshot  aus
dem erwähnten Film von der
IAA  1963.
(https://www.youtube.com/wat
ch?v=OnssnUGnpdM)

Der  etwa  halbstündige  Film  geriert  sich  als  „kritische
Nachlese“ zur Autoschau, hebt sich auch anfangs bewusst von
euphorischen  Werbesprüchen  der  Industrie  ab,  gibt  sich
stellenweise geradezu desillusioniert und moniert – beinahe
schon im ökologischen Sinne – die irrsinnige Prospektflut auf
der Messe.
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Doch  das  täuscht.  Die  Distanz  zu  den  Interessen  der
Autohersteller wird keineswegs rundum gewahrt. Nun gut: Der
Jahrgang ’63 hatte ja auch einige besonders schöne Karossen zu
bieten, die einen ästhetisch blenden konnten und deren Anblick
heute  noch  erfreut,  wenn  man  mal  von  allen  negativen
Begleiterscheinungen  abstrahiert.

Eine versunkene Lebenswelt

Es ist eine versunkene Lebenswelt, der wir da begegnen. Allein
schon diese teils noch ausgemergelten, teils aber auch schon
wieder  wirtschaftswunderlich  rundlich  gewordenen,  strotzend
„davongekommenen“ Leute der damals landläufigen Kriegs- und
Nachkriegstypologie,  die  hier  mit  ihren  noch  bescheidenen
Mobilitäts-Phantasien ans Mikro geholt werden! Einer von ihnen
beklagt  sich  bitterlich,  dass  der  Lackauftrag  bei  Skoda
(damals rein tschechoslowakisch) nicht so solide sei wie bei
Daimler-Benz. Ja, Donner-, Stein- und Hagelschlag! Am Ende
hatte der Mann vielleicht recht…

Dazu ertönen damals gängige Reporter-Redewendungen  –  wie
etwa „Schaubude der Motorisierung“ oder (beim Auftauchen einer
jungen  Frau)  die  Formel  „diese  charmante  Dame“,  welche
natürlich ein furchtbar zeitgemäßes Kleid mit Leopardenmuster
trägt.  Hinzu  kommen  die  einstweilen  noch  arg  rudimentären
Englisch-Kenntnisse  der  bemühten  Fernsehmenschen  („Du  itt
juuurself“).

Die Kunden waren noch zu sparsam

Der seinerzeit führende Autoexperte Fritz B. Busch interviewt
zwischendurch  den  Chefingenieur  der  Adam  Opel  AG.  Dieser
barmt, der durchschnittliche Käufer sei noch nicht reif für
avancierte  Motorisierung.  Deutlicher  Hintergedanke:  Die
Kundschaft muss endlich dazu gebracht werden, nicht mehr so
sparsam zu sein. Herrschaftszeiten!



Und noch ein Screenshot von
1963:  Fritz  B.  Busch
(rechts)  interviewt  den
damaligen Opel-Chefingenieur
(https://www.youtube.com/wat
ch?v=OnssnUGnpdM)

Gleich  in  zwei  kurzen  Blöcken  spürt  das  TV-Team  der
mutmaßlichen Zukunft des Automobils nach und preist Neuerungen
wie  Servolenkung,  heizbare  Heckscheiben  oder  automatische
Geschwindigkeitsregler.

Weit über Gebühr wird sodann ein mit gerade mal 10 Litern
Wasser und Lauge gefüllter, potthässlicher Behälter gewürdigt,
der als einhändig tragbare „Waschanlage“ taugen sollte. Der
läppischen  Vorführung  haben  allerdings  massenhaft  Männer
gebannt  zugesehen.  Sie  waren  offenbar  noch  mit  wenig
zufrieden.

„Kleinrentnerin“ im dicken Benz

Doch vom technischen Fortschritt träumten sie schon. Freudig
erregt  vernahm  man,  dass  es  erste  Münztankautomaten  zur
Selbstbedienung  gebe,  dass  ein  neuartiges  Amphibienfahrzeug
nicht  nur  für  Landpartien,  sondern  auch  für  Ausflüge  auf
Flüsse und Seen geeignet war.

https://www.revierpassagen.de/44120/tv-nostalgie-37-nachlese-zur-internationalen-automobil-ausstellung-von-1963/20170618_2017/bildschirmfoto-2017-06-16-um-11-17-59


Als  die  Amphibienfahrzeuge
zu  Wasser  gelassen  wurden…
(weiterer Screenshot aus dem
erwähnten TV-Film).

Eigens  vermerkt  wird  in  dem  Fernsehbericht  der  nachgerade
kommunismusverdächtige Umstand, dass bei heiß begehrten IAA-
Probefahrten die „Kleinrentnerin“ auch mal für Minuten einen
dicken Mercedes 600 fahren durfte – falls sie sich denn traute
und überhaupt einen Führerschein hatte. Nur mal zum Kontext:
Noch 1975, also zwölf Jahre später, mokierte man sich in der
Sendung „Der 7. Sinn“ heftig über Frauen am Steuer…

Ein Vergleich mit dem Bericht über die Vorgängerschau 1961
zeigt, dass man anno ’63 ansonsten tatsächlich vergleichsweise
nüchtern an die Materie herangehen wollte. Zwei Jahre zuvor
ging es noch vollends industriefromm zu. Da wurde jedes neue
Modell  einzeln  vorgestellt  und  stets  brav  mit  PS-  und
Geschwindigkeitsangaben  versehen.  Über  den  Informationswert
eines Autoquartetts reichte das kaum hinaus.

Auf  der  Zielgeraden  verliert  der  vorher  noch  halbwegs
bedachtsame Beitrag von 1963 dann aber doch jedes kritische
Maß. Ein Vertreter der Autoindustrie lobt die Bevölkerung, die
sich gar sehr am Besitz fahrbarer Untersätze erfreue; nur
müssten jetzt aber endlich auch mehr Straßen gebaut werden.
Eilfertig  geht  man  ihm  auf  den  Leim  und  bietet  einen
unsäglichen  Professor  auf,  der  die  Asphaltierungs-Forderung
wortreich  untermauert,  selbst  mit  dem  nun  so  gar  nicht
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nostalgiefähigen „Argument“, mehr Autobahnspuren dienten auch
der  Landesverteidigung.  Wem  der  Herr  wohl  zwei  Jahrzehnte
vorher zu Diensten gewesen ist?

_____________________________________________________________

Themen der vorherigen Folgen:
“Tatort” mit “Schimanski” (1), “Monaco Franze” (2), “Einer
wird  gewinnen”  mit  Hans-Joachim  Kulenkampff  (3),
“Raumpatrouille” (4), “Liebling Kreuzberg” mit Manfred Krug
(5), “Der Kommissar” mit Erik Ode (6), “Beat Club” mit Uschi
Nerke (7), “Mit Schirm, Charme und Melone” (8), “Bonanza” (9),
“Fury” (10).

Loriot (11), “Kir Royal” (12), “Stahlnetz” (13), “Kojak” (14),
“Was bin ich?” (15), Dieter Hildebrandt (16), “Wünsch Dir was”
(17), Ernst Huberty (18), Werner Höfers “Frühschoppen” (19),
Peter Frankenfeld (20).

“Columbo” mit Peter Falk (21), “Ein Herz und eine Seele” (22),
Dieter Kürten in “Das aktuelle Sportstudio” (23), “Der große
Bellheim” (24), “Am laufenden Band” mit Rudi Carrell (25),
“Dalli Dalli” mit Hans Rosenthal (26), “Auf der Flucht” (27),
“Der goldene Schuß” mit Lou van Burg (28), Ohnsorg-Theater
(29), HB-Männchen (30).

“Lassie” (31), “Ein Platz für Tiere” mit Bernhard Grzimek
(32), „Wetten, dass…?“ mit Frank Elstner (33), Fernsehkoch
Clemens Wilmenrod (34), Talkshow „Je später der Abend“ (35),
„Stromberg“ (36)

Und das meistens passende Motto:
“Man braucht zum Neuen, das überall an einem zerrt, viele alte
Gegengewichte.” (Elias Canetti)



Wunderbare  Vielfalt  in
Frankfurt:  Aspekte  der
Romantik  bei  Scartazzini,
Britten und Flotow
geschrieben von Werner Häußner | 13. Dezember 2023

Vor  der  Bücherwand:
Nathanael  (Daniel
Schmutzhard)  und  seine
unheimlichen  Gäste,  der
Vater  (Thomas  Piffka)  und
sein Kumpel Coppelius (Hans
Jürgen  Schöpflin).  Foto:
Monika  Rittershaus

Was für eine Vielfalt! An der Oper Frankfurt lässt sich in den
ersten Wochen der neuen Spielzeit nicht nur die ungewöhnliche
„Carmen“  Barrie  Koskys  und  demnächst  die  Verdi-Rarität
„Stiffelio“  besichtigen.  Im  Bockenheimer  Depot,  einer
gründerzeit-lichen Straßenbahn-Remise, wurde Benjamin Brittens
selten aufgeführte amerikanische Operette „Paul Bunyan“ neu
inszeniert. Und das Große Haus eröffnete den Premierenreigen
mit  einer  Deutschen  Erstaufführung,  Andrea  Lorenzo
Scartazzinis  „Der  Sandmann“  –  vor  vier  Jahren  in  Basel
uraufgeführt.
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Dazu kommt noch Friedrich von Flotows „Martha“, nicht als
verlegener  Tribut  ans  naiv-komische  Genre,  sondern  als
Chefstück  prominent  gewürdigt:  GMD  Sebastian  Weigle  selbst
dirigiert  und  fügt  damit  seiner  Beschäftigung  mit  der
deutschen romantischen Oper einen weiteren wichtigen Aspekt
hinzu.

Wenn  man  so  will,  lassen  sich  aus  den  drei  Frankfurter
Inszenierungen  unterschiedliche  Aspekte  der  Romantik
herauslesen:  Flotows  unterhaltsames  Werk  steht  für  die
Verniedlichung des Romantischen, wie es sich bis heute in
Herzchenkitsch und Liebesschnulzen gehalten hat – ungeachtet
der  stillen  Ironie,  die  man  in  „Martha“  hinter
biedermeierlicher  Camouflage  entdecken  kann.

Brittens „Paul Bunyan“ thematisiert einen spezifischen Aspekt
eines  „american  dream“,  einen  riesenhaften  Holzfäller,  zu
Beginn  des  20.  Jahrhunderts  popularisiert  durch  einen
Journalisten  und  eine  Werbekampagne.  Scartazzinis  „Der
Sandmann“ dagegen baut auf E.T.A. Hoffmanns vor 200 Jahren
erschienener Erzählung, kreist um krankhafte wie metaphysische
Aspekte der deutschen Romantik und stellt letztlich die Frage,
wie zuverlässig unsere Erkenntnis von Wirklichkeit ist.

Christof  Loys  Inszenierung  –  die  Übernahme  der
Uraufführungsproduktion aus Basel – hält den Sandmann-Stoff in
der Schwebe: Der Lichtrahmen der Bühne von Barbara Pral lässt
das Innere des Raum-Kastens von Anfang an diffus erscheinen;
das  Licht  von  Stefan  Bolliger  changiert  zwischen  den
unheimlichen  Lichteffekten  des  film  noir,  schemenhaft
ausgeleuchteten Stimmungsbildern und hartkantiger Helle.

Scartazzinis Librettist Thomas Jonigk kombiniert einige Motive
aus  Hoffmanns  „Sandmann“,  um  zu  schildern,  wie  der
Schriftsteller  Nathanael  jegliche  Gewissheit  von  „Realität“
verliert.  Tote  erscheinen,  Getötete  stehen  wieder  auf.  Ob
Nathanael sein Werk je vollendet hat oder nicht über ein paar
Zeilen hinausgekommen ist, bleibt unklar. Er ist jedenfalls



von gestapelten Büchern umgeben.

Barbara  Prals  Bühne  für
Scartazzinis  „Der  Sandmann“
gibt  dem  Unheimlichen  und
Uneindeutigen  Raum.  Foto:
Monika Rittershaus

Ob seine hellsichtig argumentierende Partnerin Clara real ist
oder sein gespaltenes Bewusstsein repräsentiert, bleibt ebenso
ungreifbar wie die Existenz der automatenhaften Clarissa, die
am  Ende  mit  Claras  Erscheinung  verschmilzt  und  sich
vervielfältigt. Der Begriff des „Realen“ verschwimmt auch bei
den beiden sinistren Gespenstern, dem Vater (Thomas Piffka)
und seinem Kumpel Coppelius (Hans Jürgen Schöpflin), die es in
Nathanaels Kindheit bei alchemistischen Experimenten in einer
Explosion zerrissen hat. Sind die halb komödiantischen, halb
unheimlichen Figuren materialisierte Traumata, sind sie Boten
aus einer dunklen Anderswelt?



Agneta  Eichenholz
(Clara)  und  Daniel
Schmutzhard
(Nathanael)  in  der
E.T.A.-Hoffmann-
Oper „Der Sandmann“
von  Andrea  Lorenzo
Scartazzini  an  der
Oper  Frankfurt.
Foto:  Monika
Rittershaus

Der Zuschauer kann sich genauso wenig wie Nathanael selbst
orientieren, die Ebenen überlagern sich, der Spuk mag eine
transzendente  Wirklichkeit  haben  oder  sich  aus  einem
wahnbefallenen  Geist  gebären.  Loys  Regiekunst  transzendiert
den scheinbaren Realismus in eine albtraumhafte Sphäre, in der
das  Groteske  selbstverständlich  und  das  Alltägliche  absurd
wirkt.  Er  hat  mit  Daniel  Schmutzhard  einen  ausdrucksstark
singenden und überzeugend agierenden Darsteller des Nathanael;
Agneta Eichenholz wandelt als Clara und Clarissa virtuos auf
der Trennlinie zwischen der besorgten, bestürzten Frau und der
automatenhaften Kunstfigur.

Hartmut  Keil  und  das  Orchester  leuchten  die  Facetten  von
Scartazzinis  vielgestaltiger  Musik  mit  der  in  Frankfurt



üblichen Sorgfalt aus. Die Modernität der Romantik – hier wird
sie  nachvollziehbar.  Das  ist  Oper  von  heute,  packend,
überzeugend,  relevant.  Zum  Nachspielen  empfohlen!

Im  Falle  von  Benjamin  Brittens  „Paul  Bunyan“  dürfte  es
schwieriger sein, die „Operette“ ohne Weiteres fürs Repertoire
zu  empfehlen.  Das  liegt  nicht  so  sehr  an  dem  1941
uraufgeführten  und  von  Britten  erst  1975  in  einer
überarbeiteten  Version  wieder  aus  der  Schublade  geholten
Stück. Sondern eher an den Bedingungen der Rezeption: Der
Zuschauer muss schon sehr vertraut sein mit der säkularen
amerikanische Mythologie des Super-Helden, mit dem Kolonisten-
Optimismus der Gesellschaft und mit Klischees amerikanischer
Populärerzählungen,  um  die  Geschichte  um  den  gigantischen
Holzfäller – und die leise Ironie des Librettos von Wystan
Hugh Auden – attraktiv zu finden.

Brigitte Fassbaender hat in ihrer Regie kluge Brücken gebaut
und das Stück damit kurzweilig und vielschichtig erzählt. Ein
riesiger, schrundiger Baum verdeckt zunächst die Bühne, bis
das Licht die Spielfläche von Johannes Leiacker freigibt: ein
Haufen löcheriger, zerbeulter Campbell’s Konservendosen (ein
amerikanischer Konsum- und seit Andy Warhol auch ein Kunst-
Mythos).

Paul Bunyan selbst bleibt körperlos; er manifestiert sich wie
eine quasi-göttliche Stimme aus dem Irgendwo, mit wissender
Ironie gesprochen von Nathaniel Webster. Zu sehen ist nur ein
Mund,  auf  den  Riesenstamm  projiziert,  mit  blendend  weißem
Trump-Gebiss.

In den Kostümen Bettina Münzers wird das amerikanische Cowboy-
Klischee ebenso zitiert wie Bunnies aus der Show oder Tiere
aus dem Comic. Zwei unverfrorene Katzen – Julia Dawson und
Cecelia Hall – tragen Mäusebälger als Handtaschen und singen
lapidar-frivole  Duette,  aber  ihre  Kleidchen  erinnern  an
Hausfrauen-Kittelschürzen. Sebastian Geyer verkörpert mit der
Figur  des  Hel  Henson  den  wortkargen  Macho,  dem  man  gerne



abnimmt, dass er erst schießt und dann denkt.

Tiere auf der Bühne kommen
immer  gut:  Julia  Dawson
(Moppet),  Sydney  Mancasola
(Fido)  und  Cecelia  Hall
(Poppet)  in  Brittens  „Paul
Bunyan“.  Foto:  Barbara
Aumüller

Die vielleicht spannendste Person aus Brittens groß besetztem
Werk  ist  Johnny  Inkslinger:  ein  Intellektueller,  der  sich
zunächst um Geld und materielle Absicherung nicht schert. Doch
auch er muss essen, und die pure Notwendigkeit macht ihn von
Paul Bunyan abhängig: Er muss sich als Buchhalter verdingen
und wird schließlich, als er den geisttötenden Job hinter sich
lassen will, nach „Hollywood“ gelockt. Michael McCown macht
deutlich, wie ein unabhängiger Geist seine Autonomie verliert.
In der Unterhaltungsindustrie wirkt der frei sich wähnende
Geist effektiv im Dienst kapitalistischer Verwertung. Brittens
Blick auf das Amerika der Weltkriegszeit dürfte nicht zuletzt
seinem  eigenen  und  dem  Schicksal  anderer  europäischer
Komponistenkollegen  geschuldet  sein.

Einer  dieser  Kollege  war  Kurt  Weill  –  und  Brittens  „Paul
Bunyan“ erinnert streckenweise an die lehrstückhaften Werke
aus Weills amerikanischer Zeit, etwa den „braven Soldaten“
Johnny Johnson. Britten setzt als Zwischenspiele Balladen im
Country-Stil  ein,  in  Frankfurt  stilsicher  vorgetragen  und



selbst auf der Gitarre begleitet von Biber Herrmann, einem
Folk-  und  Blues-Sänger  und  Songwriter  aus  dem  Rhein-Main-
Gebiet.Tanz

Tanz auf der Dose: Johannes
Leiackers  attraktive  Bühne
für  Brigitte  Fassbaenders
kluge Regie, hier eine Szene
mit  Michael  McCown
(Inkslinger)  und  Ensemble.
Foto: Barbara Aumüller

Brittens Musik, vom Orchester beweglich, rhythmisch sensibel
und  mit  Sinn  für  die  leuchtkräftigen  Farben  und  subtilen
Zwischentöne gespielt, hat in Dirigent Nikolai Petersen einen
aufmerksamen Anwalt gefunden. Sie erinnert an Weill, Gershwin
und Cole Porter, an anglikanische Kirchenhymnen und Gilbert-
and-Sullivan-Couplets,  an  melancholische  Blues-Balladen  und
kernigen Folk. Vor allem aber behält sie in ihrer ironischen
Zuspitzung  und  ihrem  humorvoll  gebrochenen  Blick  auf  die
Vorbilder  ihren  unverwechselbaren  Britten-Charakter.
„Getriebe,  die  knirschen“,  nannte  Leonard  Bernstein  diesen
vertraut-verfremdeten Stil – und „Paul Bunyan“ ist reich an
gekonnten Beispielen dafür.

Von daher gehörte diese amerikanische Operette dann doch hin
und wieder in die Spielpläne, vor allem dann, wenn sich das
eine oder andere Haus auf seine Britten-„Zyklen“ oder die
„Pflege“ seines Werkes etwas einbildet.



Abgelegene Opern wie „Gloriana“ (vor Jahren in Gelsenkirchen),
„Owen  Wingrave“  (eindrucksvoll  in  Frankfurt  und  höchst
gelungen  am  Theater  Osnabrück)  oder  eben  „Paul  Bunyan“
eröffnen  aufschlussreiche  Blicke  auf  Brittens  musikalische
Kosmos und lassen sich, werden sie so wissend und bildmächtig
inszeniert wie durch Brigitte Fassbaender in Frankfurt, auch
dann verstehen, wenn der historische oder gesellschaftliche
Background nicht mehr so unmittelbar einleuchtet wie etwa in
„Peter Grimes“. Frankfurt erweitert damit seine Befassung mit
Brittens Werk um eine faszinierende Facette.

Information und Aufführungstermine: www.oper-frankfurt.de

Auf Frankfurts „Golanhöhen“ –
Marc-Oliver  Bischoff  beendet
seine Krimi-Trilogie
geschrieben von Britta Langhoff | 13. Dezember 2023

 Man  muss  nur  tief  genug  in  der
Vergangenheit  des  Kriminalkommissars
wühlen, dann findet man schon den Mörder.
So  scheint  seit  einiger  Zeit  ein
unumstößliches  Krimi-Gesetz  zu  lauten.
Egal,  ob  man  „Tatort“  einschaltet  oder
einen  Kriminalroman  aufschlägt  –  ohne
persönliche Verwicklungen der ermittelnden
Personen  geht  es  anscheinend  nicht  mehr.
Der unbeteiligt ermittelnde Kommissar wurde
wohl in Rente geschickt.

Da macht auch der neue Roman „Golanhöhen“ von Marc-Oliver
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Bischoff aus der bewährten Dortmunder-Krimi-Schmiede (Grafit
Verlag) keine Ausnahme. Aber soviel vorab: Dies ist auch schon
der einzige zu bemängelnde Punkt und zugegebenermaßen auch
persönlichem Überdruss geschuldet. Davon abgesehen, ist das
Buch  nämlich  ein  außerordentlich  gut  gemachter  Krimi,
angemessen  düster,  intelligent  aufgebaut  und  erzählt.

„Golanhöhen“  ist  der  dritte  Teil  von  Bischoffs  Frankfurt-
Trilogie.  Während  in  den  ersten  beiden  Teilen  noch
Kriminalpsychologin  Nora  Winter  ermittelte,  steht  aufgrund
ihres Erziehungsurlaubs diesmal ihr Mann Gideon an der Spitze
der Ermittlungen – zumindest so lange, bis er degradiert und
suspendiert wird.

Der  Plot  ist  zum  größten  Teil  angesiedelt  in  den
heruntergekommenen  Sozialbauten  am  Frankfurter  Ben-Gurion-
Ring, welche den unglücklichen „Spitznamen“ Golanhöhen tragen.
Dieses Viertel gleicht in Frankfurt „einem schwarzen Loch.
Armut zieht Armut an. Probleme bringen weitere Probleme mit
sich“. Der noch positivste Lerneffekt, den ein Bewohner dort
mitnehmen  kann,  ist  Selbstmitleid.  Selbstmorde  sind
alltäglich.

So  geht  auch  Gideon  Richters  Team  zunächst  von  einer
Selbsttötung  aus,  als  sie  zu  einem  Todesfall  in  den
Sozialbauten gerufen werden. Doch Gideon hat Zweifel. Die Tote
ist  erst  vor  kurzem  aus  der  Haft  entlassen  worden,  warum
sollte sie sich ausgerechnet jetzt vom Dach stürzen? Und was
ist  mit  dem  toten  Baby,  dass  in  der  Mülldeponie  gefunden
wurde? Hängen die beiden Fälle zusammen?

Gideon allerdings tut sich ausnehmend schwer, sich auf die
Ermittlungen  zu  konzentrieren.  Den  frischgebackenen  Vater
lassen Ermittlungen um ein totes Baby und eine Frau, die als
Kindsmörderin inhaftiert war, ganz und gar nicht kalt. Dazu
kommt eklatanter Schlafmangel, denn das Baby lässt Nora und
ihm nicht viel Ruhe. Deshalb leidet er unter unerklärlichen
Blackouts, von denen er befürchtet, dass sie nicht nur aus den



schlaflosen Nächten resultieren. Und dann muss er sich auch
noch  besagten  ungeklärten  Dingen  aus  seiner  Vergangenheit
stellen, die plötzlich den Fall unerwartet tangieren. Gideon
verliert Distanz und Objektivität und trifft einmal zu oft
eine unhaltbare Entscheidung.

Bischoff beginnt den Roman zwar mit einem rasanten Prolog,
läßt sich dann aber Zeit, den eigentlichen Fall ganz ruhig und
detailliert, dabei aber an jeder Stelle spannend zu beginnen.
Im weiteren Verlauf steigert er sein Tempo, die Brechstange
bleibt  dabei  dankenswerterweise  weggeschlossen.  An  jeder
Stelle lässt er sich Zeit, alle Aspekte des Falls und der
Ermittlungen  in  einem  wohltuend  unaufgeregten  Schreibstil
auszuleuchten.

Ausführlichen  Platz  bekommt  dabei  auch  die  Betrachtung
heutiger Arbeitsbedingungen. Unterbesetzte Teams, Stress, die
Schwierigkeiten,  Beruf  und  Familie  zu  vereinbaren,  die
stillschweigend  vorausgesetzte  Bereitschaft,  auch  über
vertragliche Arbeitszeit hinaus bereitwillig parat zu stehen,
auch und gerade bei Teilzeitkräften – Themen, die sicher nicht
nur, aber eben auch Polizei-Teams beschäftigen. Bischoff zeigt
am Beispiel von Gideons Team explizit und kritisch, wie sehr
das so oft gehörte ungute „Sei froh, dass Du noch einen Job
hast“ bereits gesellschaftlich akzeptiert ist.

Dass dem Leser auch bei solchen Exkursen nicht langweilig
wird, liegt nicht nur am Wiedererkennungswert, sondern sicher
auch an der Fähigkeit des Autors, nicht nur geschliffen zu
formulieren,  sondern  sich  auch  ohne  Anbiederung  in  seinen
Dialogen  den  jeweiligen  Schichten  gut  und  glaubwürdig
anzupassen.  Spannend  zum  Schluss  der  Mut  des  Autors,
ausgerechnet  eine  Trilogie  mit  einem  offenen  Ende  zu
beschließen.

Marc-Oliver Bischoff kam über das Bloggen zum Schreiben, sein
erster  Krimi  „Tödliche  Fortsetzung“  wurde  gleich  mit  dem
Friedrich-Glauser-Preis ausgezeichnet. Er lebt in Ludwigsburg



und arbeitet dort als Technologieberater.

Marc-Oliver Bischoff: „Golanhöhen“. Grafit-Verlag, Dortmund.
411 Seiten, € 11,99.

„Anständige  Musik  und  ein
sauberes  Gewissen“:  Vor  50
Jahren starb Paul Hindemith
geschrieben von Werner Häußner | 13. Dezember 2023

Paul  Hindemith  im
Jahr  1927.  Foto:
Schott  Music

Er ist nach wie vor der am häufigsten aufgeführte Komponist
der Moderne. Sein Werk ist von beispielloser Vielfalt, reicht
von der großen Oper über Kammermusik für unterschiedlichste
Besetzungen bis hin zur Kantate, zur Parodie, zur Musik für
Laien. Die musikalische Welt begeht am 28. Dezember seinen 50.
Todestag:  1963  starb  Paul  Hindemith  im  Frankfurter
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Marienhospital  an  Schlaganfällen  in  der  Folge  einer
Bauchspeicheldrüsen-Entzündung.

Paul  Hindemiths  Biografie  stellt  uns  einen  schöpferischen
Menschen  vor,  der  von  den  äußeren  Verwerfungen  seiner
Lebenszeit massiv getroffen, aber nicht aus der Bahn geworfen
wurde. Aufgewachsen in ärmlichen Verhältnissen, große Erfolge
als  Bratscher  und  Komponist  in  den  zwanziger  Jahren,
Aufführungsverbot in der Nazizeit, Übersiedlung in die Schweiz
und Emigration in die USA, schließlich Rückkehr nach Europa
nach dem Krieg und eine späte Karriere als Dirigent: Hindemith
hat die Zeitläufte mit viel Glück überstanden, ohne sich zu
verbiegen. „Es gibt nur zwei Dinge, die anzustreben sind:
Anständige Musik und ein sauberes Gewissen“, schrieb er 1938,
wenige Monate nach der Uraufführung seiner Oper „Mathis der
Maler“ in Zürich.

Die Musik scheint der entscheidende Halt für den Menschen Paul
Hindemith gewesen zu sein, so die persönliche Einschätzung von
Susanne Schaal-Gotthardt, Direktorin des Hindemith-Instituts
in  Frankfurt.  Sie  betreut  eine  kleine  Dauerausstellung  zu
Leben und Werk des Komponisten im Frankfurter Kuhhirtenturm.
Der spätmittelalterliche Bau im Stadtteil Sachsenhausen, einst
Teil der Stadtbefestigung des 14. Jahrhunderts, diente von
1923  bis  1927  den  Hindemiths  als  Wohnung:  Unter  dem  Dach
lebten der Komponist und seine Frau Gertrud, in den Räumen
darunter  die  Mutter  und  die  Schwester.  Die  beiden  Frauen
bewohnten den Turm weiter, als Hindemith 1927 an die Berliner
Hochschule für Musik berufen wurde. Sie verließen ihn erst
1943: Bei einem Bombenangriff wurde der Bau schwer beschädigt;
dabei verbrannten auch etliche Manuskripte.



Der  Kuhhirtenturm  in
Frankfurt,  von  1923
bis 1927 Wohnung Paul
Hindemiths,
beherbergt heute eine
Ausstellung  zu  Leben
und  Werk  des
Komponisten.  Foto:
Werner  Häußner

Schon von seinem Vater, einem glücklosen Handwerker, wurde
Paul Hindemith „mit colossal strengem Drill“ an die Musik
herangeführt. Die Ausstellung im Kuhhirtenturm zeichnet mit
Fotos  und  Manuskript-Reproduktionen  aus  den  Beständen  des
Hindemith-Instituts  die  frühen  Jahre  nach:  Hindemiths
Ausbildung am renommierten Konservatorium von Dr. Hoch, sein
Kriegsjahr 1917/18 als Trommler in einer Regimentsmusik im
Elsass. Den ersten Kompositionsabend 1919, der Hindemith einen
Vertrag mit dem Verlagshaus B. Schott’s Söhne einbringt. Und
den ersten Schritt zur Berühmtheit, als 1921 in Donaueschingen
sein  Streichquartett  Opus  16  aufgeführt  wurde.  Dass  sich
Hindemith ab 1922 intensiv für „Alte Musik“ interessierte,
wird in der Ausstellung verdeutlicht durch eine Viola d’amore.
Hindemith ließ sie für sich anfertigen. Die Schnecke ziert ein
geschnitzter Frauenkopf: das Porträt seiner Gemahlin Gertrud.



Der  Berliner  Zeit  ab  1927  ist  ein  eigener  Raum  gewidmet.
Hindemith galt seit der spektakulären Uraufführung seiner drei
Einakter „Mörder, Hoffnung der Frauen“ und „Das Nusch-Nuschi“
1921 in Stuttgart – 1922 ergänzt durch die als blasphemisch
bekämpfte „Sancta Susanna“ in Frankfurt – als Repräsentant der
Avantgarde  und  „revolutionärer  Bilderstürmer“.  In  Berlin
entfaltete er nicht nur eine fruchtbare pädagogische Arbeit,
die ihn übrigens ein Leben lang interessiert hat – seine Sing-
und Spielmusiken für Kinder und Laien zeugen davon. Er gewann
Gottfried Benn für ein Oratorium („Das Unaufhörliche“) und
entfaltete  eine  rege  Konzerttätigkeit.  1929  entstand  die
Zeitoper „Neues vom Tage“, eine Mischung aus skurriler Komik
und surrealer Revue. Sie wurde in der letzten Spielzeit am
Theater Münster gezeigt und war ab 1996 auch an der Oper Köln
in einer gelungenen Inszenierung Günter Krämers zu sehen.

Bis  1929  reiste  er  mit  dem  Amar-Quartett,  das  sich  der
Verbreitung moderner Musik verschrieben hatte. Der Dirigent
Otto  Klemperer  erinnerte  sich  später  an  Hindemiths  Musik:
„Frische Luft und kein Pathos mehr…“. Auch mit anderen Größen
der damals modernen Musik arbeitete Hindemith zusammen: mit
Hermann Scherchen etwa, später auch mit Wilhelm Furtwängler,
der  1932  das  von  ihm  bestellte  „Philharmonische  Konzert“
dirigierte und sich nach den ersten Repressalien durch die
Nationalsozialisten vehement für Hindemith einsetzen sollte.



Paul  Hindemith  war
ein  bedeutender
Solist  und  hat  eine
Reihe von Werken für
sein Instrument, die
Bratsche,
geschrieben.  Foto:
Schott  Music

Die  Ausstellung  dokumentiert,  wie  schon  1933  Hindemiths
Konzerttätigkeit rapide zurückging. Susanne Schaal-Gotthardt
sieht  in  seinen  Kompositionen  die  Spuren  dieser  Zeit:  im
„Trauermarsch“  der  ersten  Klaviersonate,  oder  in  der
Hölderlin-Vertonung „Der Main“, in der die Verunsicherung in
der  Figur  des  heimatlosen  Sängers  greifbar  wird.  Lapidar
vermerkt  ein  –  als  Reproduktion  sichtbarer  –  Eintrag  in
Hindemiths  Kalender  unter  dem  Dienstag,  16.  August  1938:
„Letzter Tag Berlin!“

Hindemith hatte sich bereits 1935 von der Hochschule für Musik
beurlauben  lassen.  Er  nahm  den  Auftrag  der  türkischen
Regierung an, das Musikleben im Land zu organisieren – sicher
auch, um dem wachsenden Druck in Deutschland zu entgehen.
Während die Ausstellung „Entartete Musik“ in Düsseldorf Paul
Hindemith und sein Werk anprangert, feiert Zürich seine neuen
Oper „Mathis der Maler“. Im Herbst 1938 bezieht das Ehepaar



ein Häuschen in Bluche im Schweizer Kanton Wallis.

Hindemith erhielt Kunstpreis des Landes Nordrhein-Westfalen

Für den Komponisten sei der Umzug in das Bauerndorf „wie eine
Befreiung“  gewesen,  schätzt  Susanne  Schaal-Gotthardt.  Eine
Reihe  von  Werken  entsteht  dort,  so  das  bedeutende
Violinkonzert  und  mehrere  Sonaten  und  Lieder.  Worauf  sich
Hindemith  früher  nie  eingelassen  hätte,  erzwingen  die
Verhältnisse. 1940 emigriert er in die ungeliebten Vereinigten
Staaten und nimmt eine Professur an der Yale University an.
Später sollte er die Rolle der USA und die Zuflucht, die er
dort gefunden hatte, hoch anerkennen.

Trotz der angenommenen amerikanischen Staatsbürgerschaft und
beachtlicher Erfolge in der Neuen Welt zieht ihn die Sehnsucht
zurück  nach  Europa:  1951  nimmt  er  eine  Professur  an  der
Universität  Zürich  an  und  übersiedelt  nach  Blonay  am
Nordostufer des Genfer Sees. Seine letzten Werke entstehen
dort, so die bis heute unterschätzte Kepler-Oper „Die Harmonie
der Welt“. 1958 wird sein Oktett in Berlin uraufgeführt; Paul
Hindemith sitzt noch einmal an der Bratsche, obwohl er das
öffentliche Spielen schon seit fast zwanzig Jahren aufgegeben
hatte.  Der  Komponist  erhält  den  Kunstpreis  des  Landes
Nordrhein-Westfalen.



Nach  seiner  Rückkehr  aus  den  USA
entfaltete  Hindemith  eine  rege
Tätigkeit als Dirigent. Zuvor hat er
nur  selten  den  Stab  in  die  Hand
genommen,  unter  anderem  in  den
zwanziger  Jahren  in  Bochum.  Die
Aufnahme zeigt ihn bei seinem letzten
Konzert  im  Konzerthaus  Wien  am  10.
November 1963. Hindemith litt bereits
an  seiner  tödlich  verlaufenden
Krankheit. Foto: Fondation Hindemith
Blonay CH

Die Ausstellung im Frankfurter Kuhhirtenturm zeigt auch den
Humor  und  die  liebenswerten  menschlichen  Seiten  des



Komponisten:  Seine  Liebe  zur  Modelleisenbahn  etwa,  seinen
Ordnungstrieb oder sein zeichnerisches Talent. Immer wieder
stellte er seine Frau als „Löwe“ dar, dem Sternzeichen, in dem
sie geboren war. So auch auf der letzten, selbst gezeichneten
Glückwunschkarte zum Jahreswechsel 1963/64. Sie spielt auf das
1962  vollendete  Orgelkonzert  an:  Hindemith  traktiert  die
Orgel, ein Löwe tritt den Blasebalg.

Das  Hindemith-Kabinett  im  Kuhhirtenturm,  Große  Rittergasse
118, 60594 Frankfurt, ist sonntags von 11 bis 18 Uhr oder nach
Vereinbarung geöffnet. Tel.: (069) 59 70 362. Zurzeit ist dort
eine Sonderausstellung über Hindemiths Dirigenten zu sehen.

Eine Ausstellung „Begegnung mit Paul Hindemith“ mit vielen
Fotos und Dokumenten zeigt die Frankfurter Sparkasse noch bis
22. Januar 2014 in der Galerie in ihrem Kundenzentrum, Neue
Mainzer  Straße  49,  60311  Frankfurt.  Sie  ist  Montag  bis
Mittwoch und Freitag von 9 bis 16 Uhr, Donnerstag bis 18 Uhr
geöffnet.

Im  Eis  der  Zeit:  Jonathan
Darlington  dirigiert  in
Frankfurt  Samuel  Barbers
„Vanessa“
geschrieben von Werner Häußner | 13. Dezember 2023
Jonathan Darlington hat sich als Chefdirigent der Duisburger
Philharmoniker einen Ruf erspielt, der weit über die Grenzen
des Ruhrgebiets hinausdrang.

Seine beharrliche Aufbauarbeit, sein Streben nach Verfeinerung
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ist mehr als der Perfektionsdrang eines technisch ehrgeizigen
Dirigenten, mehr als der nach klingendem Erfolg strebende Eros
eines Orchestererziehers. Darlington offenbarte in allem, was
ich von ihm hörte und erlebte, geradezu einen Drang, in die
Tiefenschichten der Musik vorzudringen. Die schöne Stelle, der
gelingende Bogen, die harmonische Raffinesse, der Glanz der
Farben  von  Soli  und  Gruppen,  die  sensible  Balance,  die
rhythmische Akkuratesse, der virtuose Knalleffekt, das Singen,
erfüllt von Sentiment – all das genügt ihm offenbar nicht.

Darlington ist ein Musik-Denker, aber keiner, der vor lauter
intellektuellem Skrupel das Zupacken versäumt. So etwas mag
man von vielen Dirigenten sagen, wenn man sie loben will: Bei
Darlington ist es kein Kompliment, sondern eine Feststellung,
erprobt  in  vielen,  nicht  immer  festtäglichen  Konzerten;
geläutert – wie einst das Eisenerz in Duisburg – nicht in
edlen Festspiel-Auftritten, sondern im Alltag eines oft harten
und,  ja,  auch  alles  andere  als  glamourösen  Musikbetriebs,
angesiedelt zwischen der Aura der Metropolen und der Mühe der
Provinz.

Jetzt,  da  er  Duisburg  hinter  sich  gelassen  hat,  zu  neuen
Herausforderungen aufbricht, muss man reisen, will man ihn
erleben: Manchmal ziemlich weit, bis ins kanadische Vancouver,
wo Darlington Musikdirektor der Oper ist. Manchmal aber auch
nur  zwei  ICE-Stunden  von  Duisburg  entfernt,  etwa  nach
Frankfurt, wo er die Eröffnungspremiere der neuen Spielzeit,
Samuel Barbers „Vanessa“, leitet.
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Bernd  Loebe,  Intendant  der
Oper  Frankfurt.  Foto:  Maik
Scharfscheer

Barbers 1958 uraufgeführte und selten nachgespielte Oper ist
nicht unbedingt das Stück, mit dem ein Opernhaus seine Saison
glanzvoll eröffnen würde. Aber der kluge Bernd Loebe schaut
nicht auf den Society-Mehrwert eines Spielzeitauftakts. Der
Frankfurter  Intendant  gestaltet  das  wohl  vielseitigste
Programm eines deutschen Opernhauses 2012/13 und hat den Mumm,
als  nächste  Premiere  nach  „Vanessa“  Engelbert  Humperdincks
„Königskinder“ anzusetzen. Dazwischen „Adriana Lecouvreur“ von
Francesco Cilea, „Chowanschtschina“ von Modest Mussorgsky und
„L’Etoile“ von Emmanuel Chabrier: Ein populistischer Spielplan
sieht anders aus. Aber Loebe hat Erfolg, auch an der Kasse,
und deklassiert damit viele Häuser, die mit ihrem Carmen-
Rigoletto-Zauberflöte-Einerlei  glauben,  ein  schwindendes
Publikum  ins  Haus  locken  zu  können.  Sicher  muss  man
zugestehen, dass Frankfurt ganz anders arbeiten kann als etwa
das  Aalto-Theater  in  Essen,  dessen  Premierenzahl  auf
jämmerliche Vier geschmolzen ist. Aber Frankfurt zeigt allen
Kulturpolitikern, wenn sie es denn wissen wollten, wie eine
Oper aufgestellt sein muss, um Erfolge nach Hause zu bringen.

Samuel  Barbers  „Vanessa“:  In  der  Zeit  des  stürmischen
Aufbruchs der Musik – zu nennen ist nur der bei der Triennale
gefeierte John Cage – war die Oper ein Anachronismus. Nicht
Schönberg, sondern Puccini: So etwas ging an der Met gut, wo
Eleanor Steber und Nicolai Gedda den Melomanen ein süffiges
neues Werk zu servieren bereit waren. Das ging nicht gut in
Salzburg, obwohl sich, wie in New York, kein Geringerer als
der Dirigent Dimitri Mitropoulos in die Bresche warf. Hohn und
Verachtung war der Lohn; Barbers Stück war in Kreisen der
Avantgarde ein „no go“. Niemand konnte sich leisten, so etwas
nachzuspielen, selbst wenn das Herz, ängstlich verborgen vor
dem strengen Gericht der zwölftönigen Reihe, eine heimliche
Träne  vergoss.  Entsprechend  dürftig  war  die  Rezeption  von



„Vanessa“ in der Alten Welt.

Das  hat  sich  gründlich  verändert,  und  Jonathan  Darlington
zeigt  in  Frankfurt,  warum.  Barbers  Musik  ist  kein
dahingezaubertes  Soufflé,  um  ältliche  Sponsorinnen  in
Manhattan zu entzücken. Der Mann hat täglich Bach studiert –
und das ist ebenso zu hören wie die Vertrautheit mit den
modernen Strömungen des Komponierens. Nur: Barber will kein
Epigone  all  jener  sein,  die  auf  den  gerade  aktuellen  Zug
aufspringen. Er macht sein Ding, ohne Skrupel, ohne nach dem
Beifall der Richtung zu schielen, die zu seiner Zeit en vogue
war. Heute, da die alten Fronten bedeutungslos geworden sind
und die Avantgarde der Fünfziger – teils auch zu Unrecht –
vergessen ist, hört man, wie sensibel der studierte Sänger
Barber für seine Protagonisten schreibt, hört man auch, wie
komplex er mit Motiven umgeht, wie er Bausteine verwendet, die
von Puccini bis Janáček, von Strauss bis Strawinsky stammen
könnten. Doch er verarbeitet sie zu einer ganz eigen geprägten
musikalischen Sprache.

Darlington dirigiert das versierte Frankfurter Opernorchester
möglichst transparent, arbeitet genau jenes Baustein-Prinzip
heraus, belastet nichts durch dunkel-üppigen Klang, zieht aber
auch die emphatische melodische Linie aus, wo es verlangt ist,
ohne Berührungsängste, ohne Scheu vor dem Eklektischen. So
fügt sich das Spiel mit dem Detail zu einem großen Ganzen, und
wenn  die  schroffen  Tutti,  die  tubaschweren  Bläserattacken
manchmal zu laut geraten, nimmt das dem Gesamteindruck nichts
weg.  Darlingtons  Debüt  an  der  Frankfurter  Oper  war  eine
sinnliche und eine intellektuelle Freude.

Auf  eine  sinnliche  Ästhetik  setzt  auch  die  aus  Malmö
übernommene  Inszenierung  der  früheren  Frankfurter
Regieassistentin  Katharina  Thoma.  Die  Regisseurin  arbeitet
seit  2011  regelmäßig  an  der  Dortmunder  Oper  und  hat  dort
Cavallis „Eliogabalo“ und Puccinis „La Bohème“ inszeniert. Am
30. September wird sie mit Mussorgskys „Boris Godunow“ die
Spielzeit eröffnen und im Februar 2013 Verdis „Troubadour“



szenisch  verantworten.  Julia  Müer  hat  ihr  ein  durch  eine
zentrale  Achse  geteiltes  Bühnenbild  gebaut:  auf  der  einen
Seite  eine  großbürgerliche  Villa,  auf  der  anderen  ein
abweisendes Feld von Eisschollen, die sich unbehaglich in den
Wohnraum schieben. Olaf Winters manchmal gespenstisch fahles,
dann wieder eisig grelles Licht schafft die Atmosphäre für das
zwischen  Tschechow’schem  psychologischem  Realismus  und  dem
bleiern-geheimnisvollen  Symbolismus  einer  „Gothic  Novel“
changierenden  Libretto  von  Barbers  Lebensgefährten  und
Komponisten-Kollegen Gian Carlo Menotti.

Das Bühnenbild für "Vanessa"
von  Julia  Müer  vereinigt
Realismus und Symbolismus.

Thoma  lässt  aus  einem  Zustand  der  Starre  ein  Kammerspiel
herauswachsen, das sich mit vielen klug beobachteten Details
eher an der psychologischen Milieustudie als am symbolistisch
geladenen Drama orientiert – wie es etwa Regisseur Matthias
Oldag 2005/06 am Theater Gera-Altenburg in einer gespenstisch
mehrdeutigen Studie realisierte. Thoma entdeckt in „Vanessa“
ein Stück über die Verweigerung von Kommunikation. Das ist die
Oper zweifellos, aber sie thematisiert auch die Angst vor der
Zeit und der Authentizität.

Thoma  verwendet  symbolische  Zeichen,  ohne  dem  Symbolismus
nahezutreten.  Die  Spiegel  sind  eines,  die  das  Libretto
vorgibt: Im Hause sind sie alle verhüllt, um den Fortgang der
Zeit  zu  verbergen.  Doch  wenn  Vanessa  schon  in  den  ersten
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Minuten der Oper eine Tür aufreißt, schließt ein riesiger
Spiegel die Öffnung: Die Verweigerung der Wahrheit macht die
Menschen zu Gefangenen. Ein anderes findet Thoma in dem Namen
„Vanessa“,  der  auch  in  der  zoologischen  Bezeichnung  eines
Schmetterlings  vorkommt:  Anatol,  der  Mann,  der  in  das
hermetische Haus eindringt, berührt ein in einem Sammelkasten
aufgespießtes Insekt, das befreit davonflattert.

Bei aller Sorgfalt im Detail tut sich die Regisseurin manchmal
schwer,  die  Personen  scharf  zu  entwickeln:  Die  damenhaft
auftretende  und  vor  allem  in  der  Mittellage  überzeugend
singende Charlotta Larsson gibt eine Vanessa, deren Ungeduld
eher diejenige einer verwöhnten Upper-Class-Gattin ist. Wer
nach zwanzig Jahren aus der Starre des Wartens gelöst wird,
wirft nicht zickig Klaviernoten auf den Boden.

Der Anatol des vor allem in der Höhe gefährdet singenden Kurt
Streit, der das lang erstarrte Eis in Bewegung bringt, macht
nicht begreifbar, welche Dynamik von seiner Ankunft ausgeht:
Vanessa  erwartet  ihren  vor  zwanzig  Jahren  verschwundenen
Geliebten, doch statt seiner erscheint ein Unbekannter, der
sich  als  Sohn  jenes  Anatol  ausgibt.  Streit  wirkt  wie  ein
biederer englischer Verwalter, der zufällig zu Besuch kommt.
Auch  Helena  Döse,  die  „alte  Baronin“,  erschöpft  sich  als
skurrile Schweigerin; der unheimliche, bedrohliche Zug dieser
Figur geht ihr ab. Aus dem Doktor macht Dietrich Volle eine
Charakterstudie mit komischen Zügen, die tragischen holt er
nicht  ein.  Björn  Bürger  legt  den  Haushofmeister  als
Widerschein der Starre des Hauses an, den in der Ballszene des
zweiten  Akts  schon  ein  Damenpelz  in  erotische  Zuckungen
versetzt.



Kurt  Streit
(Anatol) und Jenny
Carlstedt  (Erika)
in  Samuel  Barbers
"Vanessa".  Fotos:
Barbara Aumüller

Der heimliche Star der Aufführung ist Jenny Carlstedt aus dem
Frankfurter Ensemble: Ihre intensive Darstellung macht aus der
Figur  der  Erika  eine  Fallstudie  über  die  Tragik  der
unmöglichen Liebe, über Realitätsaneignung und –verweigerung.
Als „Schatten Vanessas“ stellt sich das junge Mädchen – die
Nichte der Hausherrin – vor. Ihr kurzes Abenteuer mit Anatol,
ihre idealistische Auffassung von Liebe, ihr Weigerung, das
Kind aus diesem Augenblick der Hingabe und Leidenschaft zu
gebären; am Ende ihre Erstarrung im Warten auf etwas, das nie
eintreten wird, weil es keinen Begriff dafür gibt – für alle
Facetten  der  Figur  findet  Carlstedt  in  Gestik  und
Körperhaltung, mehr noch aber in Farbe und Führung der Stimme
faszinierenden Ausdruck. In dem Lied „Must the winter come so
soon“ ist es die wehmütige Lyrik; in ihrem Zusammenbruch sind
es groß angelegte, aber auch tonlos fahle Phrasen. Am Ende
bleibt die kalkige Härte einer Frau, die sich wie niemand
sonst der Wahrheit gestellt hat und vor ihr versteinert. Der
Mann im Eis wird ihr, das ist in den letzten verwehenden
Klängen von Barbers Musik klar, niemals nahe kommen.

http://www.revierpassagen.de/11887/im-eis-der-zeit-jonathan-darlington-dirigiert-in-frankfurt-samuel-barbers-%e2%80%9evanessa%e2%80%9c/20120903_0952/vanessa-oper-frankfurt-premiere-02-09-2012-4


Jonathan Darlington dirigiert „Vanessa“ noch am 6., 9., 14.,
20., 22 und 28. September. Am 28. Oktober gastiert er als
Liedbegleiter  in  einem  Kammerkonzert  an  seinem  alten
Wirkungsort Duisburg. Im Januar und Februar 2013 ist er mit
Händels „Orlando“ und Mozarts „La Clemenza di Tito“ an der
Semperoper Dresden zu Gast. Die langjährige Zusammenarbeit mit
der Deutschen Oper am Rhein setzt Darlington im Juni 2013
fort:  Er  verantwortet  musikalisch  die  Neuinszenerung  von
Alexander  Zemlinksys  Opern-Duo  „Der  Zwerg“  und  „Eine
florentinische  Tragödie“.  Premiere  ist  am  15.  Juni.

Nicht nur Vulkanasche – Die
Lesenation  Island  war
Ehrengast  der  Frankfurter
Buchmesse
geschrieben von Wolfgang Cziesla | 13. Dezember 2023
Riesige Leinwände mit den Porträts Lesender vor gut bestückten
Bücherregalen geben Einblicke in isländische Wohnzimmer. Und
wie da gelesen wird! Island ist das Land mit den meisten
Büchern pro Einwohner. Die Projektionen im Island-Pavillon auf
der Frankfurter Buchmesse, die man auf den ersten Blick für
Dias hätte halten können, bewegen sich. So viel oder so wenig
sich jemand bewegt, wenn die Lektüre ihn fesselt.
„Wir wollen das Wohnzimmer der Messe sein“, hatte sich Thomas
Böhm,  Literatur-Programmleiter  des  diesjährigen  Buchmesse-
Ehrengasts, vorgenommen. Das ist ihm gelungen. Der Island-
Pavillon, eine komplette Etage des weitläufigen Forums, wurde
mit Sesseln, Sofas, Perserteppichen, Kronleuchtern, einem Café
und natürlich mit jeder Menge Bücherregalen ausgestattet, in
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denen die zahlreichen Neuerscheinungen isländischer Literatur
bereitstehen  –  darunter  230  Übersetzungen,  die  in  111
deutschsprachigen Verlagen allein in diesem Jahr erschienen
sind.
Island beweist der Welt, dass es auch anderes produzieren kann
als  Wolken  von  Vulkanasche.  Das  Land  des  höchsten
Bücherkonsums  pro  Kopf  bildet  nicht  nur  eine  Kultur  von
Lesenden,  Island  ist  auch  eine  Nation  produktiver
Schriftsteller. Sehr viele von ihnen sind am Freitagabend zur
großen Party im Island-Pavillon erschienen: Kristof Magnusson,
Hallgrímur  Helgasson,  Steinunn  Sigurdadottir,  Sjón,  Steinar
Bragi standen im Gespräch mit deutschen Autoren wie Martin
Mosebach oder dem Schauspieler Joachim Król, mit nationalen
und internationalen Verlegern, Übersetzern, mit den Kritikern
Denis Scheck, der Kritikerin Sigrid Löffler oder einem anderen
der zahlreich erschienenen Medienvertreter.

Das Wohnzimmer der Buchmesse
– der Island-Pavillon

Ab 17 Uhr, wenn sich die Frankfurter Buchmesse zur Partymeile
wandelt,  war  der  Island-Pavillon  am  Freitag  das  größte
Ereignis. Ohne dabei zu protzen oder in staatlich verordneten
Ritualen zu erstarren wie beispielsweise der Ehrengast China
vor  zwei  Jahren.  Man  fühlte  sich  behaglich  in  der
ungezwungenen Atmosphäre des Pavillons, der unaufdringlich für
die Vorzüge des Gastlands zu werben verstand. Mit Fischsuppe,
die  Islands  bekanntester  Fernsehkoch  auftischte,  mit  dem
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Schnaps, den Thomas Böhm verteilte, mit der Jazzband in einer
Unterhaltungen eher fördernden als unterbindenden Lautstärke.
Wer sich dennoch zum Chillen zurückziehen wollte, konnte in
einem großen Kubus die isländische Landschaft von fünf Seiten
auf sich einwirken lassen, konnte über Vulkankegel fliegen,
zwischen  Fischschwärmen  im  sicherlich  eiskalten  Wasser
tauchen, um gleich darauf in heißen Quellen zu baden oder bei
Streicherklängen  im  Licht  der  Mitternachtssonne  durch
Rejkyavík  zu  flanieren.

Infos  und  Schnaps  teilt
Thomas Böhm (rotes Jackett)
freigiebig aus

Gegen  21  Uhr  verlagerte  sich  die  Party  in  den  legendären
„Sinkkasten“,  eine  Uraltdisko  nahe  der  Zeil,  wo  die
Independent-Verlage ihr Fest feierten. Nachdem dort Charlotte
Roche (souverän) und Jakob Augstein (schlecht vorbereitet) die
Preisverleihung der Hotlist moderiert hatten – den Hauptpreis
erhielt die Frankfurter Verlagsanstalt für ein Buch von Nino
Haratischwili;  den  Melusine-Huss-Preis  bekam  Stroemfeld  für
Peter Kurzecks neuestes Buch –, ging es auch im „Sinkkasten“
mit  Island  weiter.  Der  DJ,  der  die  Gäste  bis  halb  sechs
morgens am Tanzen hielt, kam aus Rejkyavík.
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Suhrkamp – verhext?
geschrieben von Bernd Berke | 13. Dezember 2023
Der traditionsreiche Suhrkamp-Verlag zieht von Frankfurt nach
Berlin um. Mit diesem Entschluss hat sich Siegfried Unselds
Witwe Ulla Berkéwicz nicht nur über den Willen von 80 Prozent
der Verlagsmitarbeiter hinweggesetzt, sondern auch über die
(geistige)  Verwurzelung  dieses  Verlages  im  Umkreis  der
„Frankfurter Schule“. Ob sich Adorno nun im Grabe umdreht?

Wie der Süddeutschen Zeitung (heutige Ausgabe) zu entnehmen
ist, hat Berlins Regierender Bürgermeister Wowereit offenbar
seit langem heftig gelockt, dass Suhrkamp an die Spree kommen
möge. Wer weiß, ob und aus welchen Töpfen da womöglich noch
Subventionen / Ansiedlungs-Prämien fließen. Falls es so wäre,
könnte  man  von  einem  handfesten  Skandal  sprechen.  Wie
gleichfalls in der SZ von heute steht, ist just Hessen einer
der größten Geber beim Länderfinanzausgleich, Berlin hingegen
das Empfängerland mit den meisten Ansprüchen. Somit hätte es
Hessen  den  Berlinern  ermöglicht,  etwaige  Subventionen
überhaupt  erst  aufzubringen,  um  einen  der  wichtigsten
deutschen Verlage abzuwerben, ihn von Hessen nach Berlin zu
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holen.

Das  Satireblatt  „Titanic“  hat  die  Suhrkamp-Chefin  Ulla
Berkéwicz einst als „schwarze Witwe“ und als „die neue Yoko
Ono  der  deutschen  Schriftkultur“  bezeichnet.  Beatles-Kenner
wissen, was damit gemeint sein könnte. U. B. gibt offenbar
ohnehin ein geradezu hexenhaftes Feindbild ab. Auch mit dem
Umzugsbeschluss  (oder  besser:  Umzugsbefehl)  hat  sie  sich
außerhalb Berlins wohl keine neuen Freunde gemacht.

Zu den Ufern der Freiheit –
Ausstellungen  über
Künstlergruppe  „Die  Brücke“
in Essen und anderswo
geschrieben von Bernd Berke | 13. Dezember 2023
Von Bernd Berke

Essen.  So  wirken  sich  Gedenktage  aus:  Die  Gründung  der
expressionistischen  Künstlergruppe  „Die  Brücke“  jährt  sich
heuer zum 100. Mal. Deshalb holen viele, viele Museen ihre
entsprechenden Bestände ans Licht.

In unseren Breiten sind es derzeit schon Münster und Duisburg,
die ihren „Brücke“-Eigenbesitz zeigen. In Essen verhält es
sich  nun  freilich  anders.  Die  „Brücke“-Werke  (von  Erich
Heckel, Ernst Ludwig Kirchner, Emil Nolde und Karl Schmidt-
Rottluff),  die  jetzt  in  Essen  zu  sehen  sind,  könnten
tatsächlich dem Folkwang-Museum gehören. Doch man hat sie vom
Frankfurter „Städel“ ausleihen müssen.
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Die folgenreiche Vorgeschichte: Der 1867 in Essen geborene
Chemiker  Carl  Hagemann  wurde  um  1910  zum  passionierten
Kunstsammler.  Besonders  enge  Kontakte  pflegte  er  mit  dem
„Brücke“-Künstler  Ernst  Ludwig  Kirchner.  Auch  mit  dem
damaligen Folkwang-Direktor Ernst Gosebruch (im Amt 1906-1933)
war Hagemann befreundet. Es schien beschlossene Sache, dass
das Essener Haus einst die Sammlung Hagemann erhalten würde.

Frankfurter Städel-Direktor rettete die Sammlung Hagemann

Doch dann kamen die Nazis. die auch die „Brücke“-Bilder als
„entartete Kunst“ verfemten und missliebige Museumsdirektoren
zur Kündigung zwangen. In Essen wurde es für einen Sammler wie
Hagemann  vollends  unerträglich.  Er  zog  nach  Frankfürt  und
begegnete  dort  gottlob  dem  standhaften  „Städel“-Chef  Ernst
Holzinger.  Der  lagerte  moderne  Städel-Schätze  mitsamt  dem
Hagemann-Besitz insgeheim in Kisten und rettete sie so vor
Beschlagnahme und späteren Kriegswirren…

Nun also kehren Teile des Hagemann-Konvoluts auf Zeit nach
Essen zurück. Noch nie hat sich das Frankfurter „Städel“-
Institut bei der Ausleihe derart großzügig gezeigt. Andere
Leihgeber, darunter das Dortmunder Ostwall-Museum, traten mit
sinnvollen Ergänzungen hinzu.

Es ist trotzdem keine Schau, die ganz neue Horizonte aufreißt.
Wie  denn  auch?  Mit  der  „Brücke“  glauben  sich  viele
Kunstfreunde einigermaßen auszukennen. Allerdings werden die
„Brücke“-Künstler  vorwiegend  als  Gruppe  wahrgenommen,  gar
nicht so sehr als Einzelpersönlichkeiten. Vielleicht ist dies
ein „Auftrag“, den solche Ausstellungen mit sich bringen: Mehr
zwischen  den  Künstlern  zu  differenzieren,  neben  allen
Gemeinsamkeiten auch Unterschiede zu bemerken. Auch und gerade
im Überschwang eines Gedenkjahres.

Historischer Verlust für Essen wird spürbar

Fabelhafte Kunststücke finden sich hier, die den historisehen
Verlust  für  Essen  recht  schmerzlich  spüren  lassen.  Immer



wieder gibt es beim Rundgang flammende Momente: Das exzessive
Aufblühen der Farben rund um Karl Schmidt-Rottluffs „Turm im
Park“ (1910); der sinnlich verwegene Schwung des Tanzpaares in
Ernst Ludwig Kirchners „Varieté“ (1910); der freimutige Reigen
natürlicher Nacktheit (Erich Heckels „Badende im Waldteich“,
1910). Sie strebten zu den Ufern der Freiheit, sei’s im Leben,
sei’s auf der Leinwand.

Interessant auch einige Seitenlinien der „Brücke“-Schau (E. W.
Nay, André Derain). Und dann Emil Nolde! Von ihm sieht man ein
ungeheuerlich aufgewühltes „Herbstmeer“ (1910), Sinnbild eines
Seelenzustandes,, unsicherer menschlicher Existenz überhaupt.
Zudem hat Nolde einen leuchtenden „Christus in der Unterwelt“
(1911) imaginiert, der die Mühseligen und Beladenen zu sich
ruft.  Vor  solchen  Bildern  kann  man  gläubig  werden  –  oder
bleiben.

• Essen: Künstler der „Brücke“ in der Sammlung Hagemann. Bis
zum 15. Mai im Folkwang-Museum (Goethestraße). Geöffnet Di-So
10-18, Fr 10-24 Uhr. Eintritt 8 Euro, Katalog 16,80 Euro,.

• Münster: Westfälisches Landesmuseum (Domplatz). Bis 1. Mai.
Di-So 10-18 Uhr.

•  Duisburg:  Lehmbruck-Museum  (Düsseldorfer  Str.).  Bis  31.
Juli. Di-Sa 11-17,So 10-18 Uhr.

 

Muhammad  Ali  auf  der
Buchmesse: Der Stoff, aus dem
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die wirklichen Mythen sind
geschrieben von Bernd Berke | 13. Dezember 2023
Frankfurt.  Gar  keine  Frage:  Es  war  d  e  r  Auftritt  der
Buchmesse  überhaupt.  Als  die  Boxlegende  Muhammad  Ali  sich
endlich zeigte, drängelten sich Hunderte von Journalisten aus
aller  Welt.  Als  er  dann  bedächtig  in  einen  vorbereiteten
Boxring stieg und durchs Geviert zwischen den Seilen tappste,
jubelte ihm die Menge der Messebesucher zu wie einem Messias.

Da könnte einer wie Dieter Bohlen tausendmal „titanenhaft“ zur
Tür  `reinkommen  –  und  hätte  nicht  den  Bruchteil  jenes
Schauders  ausgelöst,  wie  er  sich  gestern  in  Frankfurt
unfehlbar einstellte. Man weiß nicht, wie und warum. Doch für
Sekunden fühlte man sich plötzlich, als befinde man sich näher
am Herzen der Dinge. So wirkt der geheimnisvolle Stoff, aus
dem wirkliche Mythen sind.

Dabei  war  es  eine  überaus  zwiespältige  Angelegenheit.  Der
schwer kranke Ali, der bekanntlich seit Jahren unter Parkinson
leidet, kann sich gleichsam nur noch in Zeitlupe regen – welch
ein  betrüblicher  Kontrast  zu  seinen  großen  Boxerzeiten!
Dennoch hat man ihn zwecks Werbung für ein sündhaft teures
Huldigungsbuch eingeflogen. Es war gewiss eine Strapaze, als
die zahllosen Kamera-Teams ihn und seine Frau zu immer neuen
Posen  animierten:  Fäuste  ballen,  Küsschen  geben  usw.  Doch
vielleicht  hat  es  seiner  müden  Seele  auch  noch  einmal
gutgetan. Wie aus einer anderen Sphäre herbeigezaubert, kam
das eine oder andere Lächeln auf sein Gesicht…

Mehr Rummel geht nicht. Damit verglichen hat es auch Doris
Schröder-Köpf,  immerhin  Ehefrau  des  Bundeskanzlers,  schwer,
die Aufmerksamkeit auf ihr Anliegen zu lenken. Im Lesezelt der
Buchmesse  startete  sie  gestern  mit  weiteren  Prominenten
(Amelie Fried, Petra Gerster) die Aktion „Deutschland liest
vor“. Die Idee stammt aus den USA und wurde in Berlin bereits
vielversprechend  umgesetzt:  Erwachsene  nehmen  sich
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ehrenamtlich  Zeit,  um  dem  Nachwuchs  in  Kindergärten,
Grundschulen oder Büchereien vorzulesen. Doris Schröder-Köpf
wünscht sich noch mehr: „Es wäre schön, wenn sich dazu auch
mal ein bekannter Fußballspieler bereit findet.“ Nur zu: Ihr
Mann ist schließlich Mitglied bei Borussia Dortmund und kennt
da ein paar Leute! Ohnedies lässt sich die Sache schon gut an:
Einige namhafte Sponsoren aus der Wirtschaft machen mit, im
nächsten Jahr soll’s auch Lesungen in den Filialen der größten
Fastfood-Kette (raten Sie mal!) geben. Dort treffen sich nun
mal viele Kinder.

Die Branchen-Diskussion wird derzeit beherrscht vom Streit um
den  Bertelsmann-Club.  Darf  der  Verlagsriese  Bestseller  in
preiswerteren  Club-Editionen  schon  so  früh  nach  der
Erstausgabe anbieten, wie er dies jetzt vorhat? Ein weites,
steiniges Feld, das wohl die Juristen beackern müssen. Manche
andere „Bedrohung“ des Buchhandels erledigt sich hingegen wie
von selbst: Die Elektronik hat diesmal keine eigene Halle
mehr,  sondern  wurde  friedlich  ins  Gedruckte  integriert  –
beziehungsweise  ins  Tönende:  Der  staunenswerte  Erfolg  der
Hörbücher  wird  sichtbar  in  imposanteren  Ständen  der
einschlägigen  Verlage.

Und wie steht’s mit dem pompös angekündigten Messeschwerpunkt
„Film & TV“? Noch ziemlich dürftig! Etwas krampfhaft sucht man
bei bräsigen Podiums-Diskussionen nach Querbezügen zum Buch.
Eine „Ehe“ zwischen Film und Literatur hat man stiften wollen.
Hier bleibt’s einstweilen bei der lockeren Beziehung.

(Der Bericht stand am 10. Oktober 2003 in der Westfälischen
Rundschau, Dortmund)



Fragen zu den Honoraren mag
Lafontaine überhaupt nicht –
Buchpremiere  von  „Das  Herz
schlägt links“ im Frankfurter
Saal „Harmonie“
geschrieben von Bernd Berke | 13. Dezember 2023
Von Bernd Berke

Frankfurt. Es klang wie Ironie: Ausgerechnet den Saal mit dem
Namen „Harmonie“ hatte der Econ-Verlag auf der Frankfurter
Buchmesse reserviert, damit Oskar Lafontaine endlich offiziell
sein schon vor Erscheinen heftig diskutiertes Buch „Das Herz
schlägt links“ vorstellen konnte.

Zu vielen Hunderten waren die Journalisten gekommen, und sie
rissen den Verlagsleuten das Buch förmlich aus den Händen,
just weil Lafontaine eben nicht in Harmonie mit der SPD lebt.
Dutzende  von  Kamerateams  suchten  ein  Bild  des  Tages
einzufangen. Für Minuten schwebte während der Pressekonferenz
ein herzförmiger roter Luftballon durch den Raum. Wer wollte,
konnte darin ein Symbol sehen.

Ob Lafontaine auf dem bevorstehenden SPD-Parteitag in Berlin
eine Rede halten und Gerhard Schröder die Leviten lesen wolle?
„Warten wir erst mal ab, ob ich überhaupt dazu eingeladen
werde“, meinte der Kanzler-Kritiker, lächelnd wie eine Sphinx.
„Im  vertretbaren  Rahmen“  werde  er  auch  künftig  an
Parteiveranstaltungen  teilnehmen,  lässt  der  Ex-Vorsitzende
wissen. „Aber auf Jobsuche bin ich nicht. Keine Sorge. Ich
habe genug zu tun“.

„Die wollten mir einen reinwürgen“
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Natürlich erhebt sich auch die Frage, was er denn sage zum
barschen  Ausruf  des  Literaturnobelpreisträgers  Günter  Grass
(„Halt’s Maul, Oskar, trink deinen Rotwein“). Lafontaine: „Den
zweiten Teil des Rats werde ich gern befolgen, den ersten
nicht.“  Es  sei  schon  erstaunlich,  wenn  ein  Schriftsteller
anderen  den  Mund  verbieten  wolle.  Doch  dann,  halbwegs
versöhnlich:  „Meine  Freundschaft  ist  belastbar.  Vielleicht
denkt Grass ja noch einmal nach…“

Viel dünnhäutiger reagiert er, wenn nach seinen Vorabdruck-
und  Autorenhonoraren  gefragt  wird.  „Wer  hat  Sie  hierher
bestellt?“, fertigt er einen ab, der dazu etwas wissen will.
Lafontaine wittert eine gezielte Medien-Kampagne: „Die Meute
wollte mir einen reinwürgen.“ Mit dem Buch selbst habe sich
noch niemand sachlich auseinander gesetzt, die Debatte darüber
müsse  erst  noch  beginnen.  Stattdessen  reite  man  auf  den
Honoraren herum. Lafontaine: „Soziale Gerechtigkeit entsteht
nicht dadurch, dass jemand auf seine Einkünfte verzichtet.“

Kein gutes Haar am Schröder-Blair-Papier

Zuvor  hatte  er  einzelne  Buchkapitel  knapp  erläutert.  Er
bekräftigte seine Kritik am „Schröder-Blair-Papier“, das sich
an der Sprache des Marketings und der Werbung orientiere. Das
„gedankenlose  Geschwätz“  von  der  Flexibilität  des
Arbeitsmarkts, könne er nicht mehr ertragen. Menschen seien
nicht so verfügbar wie Kapital. Und auch dieses soll möglichst
gebändigt  werden:  Die  Finanzströme  bedürften  der  ordnenden
Hand des Staates. Ex-Kanzler Helmut Schmidt denke ebenso.

Auf die Leitideen des Humanismus und der Aufklärung dürfe man
aus  wirtschaftlichen  Gründen  nicht  verzichten.  Überhaupt:
Unter  der  von  Schröders  Regierung  beschworenen
„Modernisierung“  verstehe  er,  Lafontaine,  jedenfalls  nicht
einen  Wettlauf  um  Sozialabbau,  sondern  um  ökologische
Erneuerung, Gleichberechtigung der Frauen und dergleichen.

In der ganzen Finanzdebatte solle man die weiter bestehenden



Lasten  der  deutschen  Vereinigung  nicht  vergessen,  findet
Lafontaine. Nur dürfe man die entsprechenden Defizite nicht
bei Rentnern und Arbeitslosen eintreiben. Und er ließ auch
durchblicken, wie er dem Staat das fehlende Geld verschaffen
würde:  „Deutschland  hat  immer  noch  eine  der  niedrigsten
Steuerquoten in Europa.“

_______________________________________

Der  Beitrag  stand  am  14.  Oktober  1999  im  Politikteil  der
Westfälischen Rundschau.

Der Blick aufs Meer und auf
die Moderne – Portugiesische
Malerei  in  der  Frankfurter
Schirn
geschrieben von Bernd Berke | 13. Dezember 2023
Von Bernd Berke

Frankfurt. Wie finden künstlerischen Strömungen ihren Weg bis
zum Rande des Kontinents? Dieser Frage widmet sich in der
Frankfurter  Schirn-Kunsthalle  die  Ausstellung  „Portugals
Moderne – Kunst in der Zeit Fernando Pessoas“.

In  Portugal,  soeben  als  Länderschwerpunkt  der  Frankfurter
Buchmesse in den Blickpunkt der Aufmerksamkeit gerückt, haben
sich Literaten wie Künstler wohl immer ein wenig vom übrigen
Europa isoliert gefühlt. Der Blick des Landes ging stets vor
allem aufs und übers Meer hinaus, nach Südamerika und Afrika.

Derweil entfaltete sich zu Beginn unseres Jahrhunderts in den
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Zentren Paris und Berlin die vielgestaltige Moderne, Und so
bildeten just jene portugiesischen Künstler die Avantgarde,
die  sich  in  diesen  beiden  Metropolen  umgetan  hatten.  Der
Weltdichter Fernando Pessoa stand nicht nur literarisch im
Zentrum,  sondern  beflügelte  –  durch  seine  Mitarbeit  an
Kunstzeitschriften  –  auch  die  bildnerischen  Kräfte.  Diese
äußerten  sich  erstmals  auf  humoristischen  und
karikaturistischen Blättern entschieden im Geiste der Moderne.
Gleichsam eine verspätete Geburt der Avantgarde aus dem filz.
Sarkastischer Humor bewirkt Verzerrung und Fragmentierung des
Sichtbaren.  Daraus  ergibt  sich  manche  Zersplitterungs-
Perspektive moderner Kunstrichtungen.

Sarkastischer Humor und Elend des Krieges

Aber nicht nur die Groteske, sondern auch der tiefe Schrecken
des Jahrhunderts steht am Beginn dieser Entwicklung. Der Erste
Weltkrieg:  Christiano  Cruz‘  Bild  „Toter  Soldat“  (um  1915)
abstrahiert den Gefallenen zum universell gültigen Mahnmal.

Die Ausstellung gleicht einem Rundgang durch die zahllosen „-
Ismen“  der  ersten  Jahrhunderthälfte.  Kubismus,  Futurismus,
Dadaismus, Surrealismus – all das wurde, jeweils mit gewisser
Verzögerung, auch in Portugal aufgegriffen.

Bernardo Marques wirft einen bösen Blick auf die halbfeine
Gesellschaft  in  der  Theaterloge  –  als  wär’s  ein  Bild  von
George Grosz. Bei vielen kubistischen Bildern hat natürlich
Picasso Pate gestanden. Immer wieder diese Vergewisserungen,
daß man zum geistigen Kreis Europas zählt. Auch die Bilder
eines Jorge Barradas aus der eleganten Welt des Luxus und der
Moden, die sich am Pariser Chic orientieren, gehören in diesen
Zusammenhang.

Der Diktator ließ die Künstler gnädig gewähren

Hier und, da, gewinnt man freilich den Eindruck, daß hier eben
doch beflissene Nachzügler am Werke waren. Doch dann nimmt man
die Spektren einer anderen Farbpalette wahr. Das Licht des



Südens…

Und das Werk einiger Künstler gewinnt denn doch eigenständige
Kontur  auf  gesamteuropäischen  Niveau:  Mario  Eloys
geheimnisvolle Szenarien der Nacktheit und der Angst bleiben
ebenso im Gedächtnis wie die subtilen Bilder der Maria Helena
Vieira da Silva, etwa jenes Selbstporträt (1932) als kleines
Mädchen auf einer himmelwärts führenden Strickleiter.

Das diktatorische Regime Antonio Salazars (EinparteienStaat ab
1933) war geschickt genug, eine gebändigte Moderne gleichsam
als  Staatskunst  zuzulassen.  Die  Künstler  durften  „modern“
bleiben, aber in Maßen…

„Portugals Moderne – Kunst in der Zeit Fernando Pessoas“.
Schirn-Kunsthalle. Frankfurt. Bis 30. November. Tägl. außer Mo
10-19Uhr, Mi/Do10-22Uhr. Eintritt 10 DM, Katalog 48 DM.

Die  Druckware  trotzt  den
Silberscheiben  –  Skeptische
Töne  zum  Auftakt  der  49.
Frankfurter Buchmesse
geschrieben von Bernd Berke | 13. Dezember 2023
Von Bernd Berke

Frankfurt.  Probleme  an  allen  Fronten  des  Buchmarktes:  Die
Umsätze  wachsen  bei  weitem  nicht  mehr  so  üppig  wie  vor
Jahresfrist. Die Europäische Kommission droht die für kleinere
Verlage lebenswichtige Buchpreisbindung aufzuheben und damit
den Lesestoff so zu behandeln wie jede beliebige andere Ware.
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Zudem bereiten das Hin und Her um die Rechtschreibreform sowie
die  immer  schmalbrüstigeren  Ankaufsetats  öffentlicher
Bibiliotheken  Kopfzerbrechen  –  und  das  „Gespenst  der
Globalisierung“ erhebt gleichfalls sein schauriges Haupt.

Skeptische, ja stellenweise furchtsame Töne bestimmten gestern
die Pressekonferenz zum Auftakt der 49. Frankfurter Buchmesse.
Selbst  das  Geschäft  mit  elektronischen  Publikationen,  seit
1993 in die weltgrößte Bücherschau integriert, entwickelt sich
nur im Kriechgang. Hatten Experten Anfang der 90er Jahre für
die Jetztzeit einen satten Marktanteil von rund 20 Prozent
vorhergesagt, so sind es nun tatsachlich gerade mal zwei bis
drei Prozent.

Auch  solche  ernüchternden  Zahlen  lassen  sich  –  mit  etwas
rhetorischem  Geschick  –freilich  rasch  ins  Positive  wenden.
Gerhard  Kurtze,  Vorsteher  beim  Börsenverein  des  Deutschen
Buchhandels, gestern in Frankfurt: „Das Buch hat sich als
erstaunlich vital erwiesen“, sprich: Die gute alte Druckware
hat  dem  Angriff  der  Silberscheiben  (CD-Roms)  und  der
virtuellen Text-Attacke aus dem Internet tapfer getrotzt.

Immerhin: Im deutschen Buchhandel ging’s zuletzt noch sanft
aufwärts (1,7 Prozent Umsatzplus), aber die Konjunkturflaute
wird nun (mit Verzögerung im Vergleich zu anderen Branchen)
auch hier spürbar. Im Vorjahreszeitraum konnte man nämlich
noch mit vier Prozent Steigerung prunken.

Appelle für den Erhalt der Preisbindung

In anderen Ländern sieht es sehr uneinheitlich aus: Die USA
erleben  beispielsweise  einen  Boom  beim  Bücherverkauf,  in
Frankreich und Italien weisen die Kurven hingegen nach unten.
Der Buchmesse selbst geht’s unterdessen prima. Sie kann – fast
schon Routine – abermals anschwellende Größe vermelden. Genau
9587 Aussteller sind diesmal in Frankfurt dabei – etwa 300
mehr  als  im  letzten  Jahr.  Die  stolze  Steigerung  hat  man
besonders osteuropäischen Verlagen zu verdanken. Dort scheint



das zarte Pflänzchen des Buchgeschäfts allmählich wieder zu
gedeihen.  Daß  die  weltweit  erzeugte,  am  Main  präsentierte
Titel-Produktion  von  rund  311  000  auf  etwa  306  000
abgeschmolzen  ist,  läßt  sich  wohl  verschmerzen.

Geradezu händeringend sind die Appelle an die EG-Kommission in
Brüssel, die bewährte Buchpreisbindung doch um Himmels Willen
beizubehalten. Andernfalls könnten wenige große Handelsketten
mit  knallhart  kalkulierter  -Billigware  den  ganzen  Rahm
abschöpfen, was wohl den Tod zahlreicher kleiner und mittlerer
Verlage  nach  sich  ziehen  dürfte.  Angesichts  solcher
Befürchtungen traf es sich gut, daß EG-Kommissionspräsident
Jacques Santer gestern abend zur Messeeröffnung erschien. Man
wird ihm einiges über den Segen der festgelegten Ladenpreise
zugeflüstert haben.

Portugal ist der Schwerpunkt

Messedirektor Peter Weidhaas konnte auf erste Auswirkungen des
diesjährigen Messeschwerpunkts Portugal verweisen: Insgesamt
lägen  in  Deutschland  nur  105  portugiesische  Buchtitel
übersetzt  vor.  Davon  aber  seien  allein  40  in  diesem  Jahr
herausgekommen, vermutlich aufgrund des Frankfurter Impulses.
Mit rund 300 großen und kleinen Portugal-Veranstaltungen, die
bis tief in die deutschen Regionen reichen, setzt man zudem
auf Breitenwirkung. Hoffentlich kein Strohfeuer.

Weidhaas, der das Buch ein „Überlebensmittel“ und unabdingbar
für „Zukunftsfähigkeit“ nannte, ermunterte dazu, nicht nur dem
Hauptstrom  der  Messe  zu  folgen,  sondern  ruhig  auch  mal
Unscheinbares  und  Kurioses  aufzusuchen.  Kein  schlechter
Vorschlag.

49.  Frankfurter  Buchmesse.  Bis  20.  Oktober  (nur
Samstag/Sonntag  fürs  breite  Publikum,  ansonsten  für
Fachbesucher). Tageskarte 10 DM, für Fachbesucher 25 DM.



Die Haut des Bildes mit dem
Messer  öffnen  –  Werkschau
über  Lucio  Fontana  in  der
Frankfurter Schirn
geschrieben von Bernd Berke | 13. Dezember 2023
Von Bernd Berke

Frankfurt. Will ein Künstler berühmt werden, braucht er ein
Markenzeichen. Bei Joseph Beuys waren es die Filzanzüge, bei
Andy  Warhol  die  Suppendosen,  bei  Georg  Baselitz  sind  es
kopfstehende Figuren. Und Lucio Fontana (1899.1968) ist eben
der, der seine Bilder mit Messern aufgeschlitzt hat. Daß sich
dahinter  viel  mehr  verbirgt,  erfährt  man  nun  in  einer
Frankfurter  Retrospektive.

Rund  160  Arbeiten  versammelt  die  Schau  in  der  Schirn-
Kunsthalle. Die meist einfarbigen, oft schlohweißen Bilder,
deren Kargheit eingangs der 50er Jahre den Drang zum Neubeginn
signalisierte,  hat  Fontana  mit  Messern  und  Sticheln  immer
wieder anders bearbeitet. Breit gefächert sind die emotionalen
und ästhetischen Varianten: Mal muß Fontana aggressiv zu Werke
gegangen  sein,  dann  spielerisch,  ein  andermal  streng,
mathematisch präzise – oder so behutsam, als wolle er die Haut
des Bildes vor dem Schlimmsten behüten.

Absage an Erwartungen

Mit einer Gruppe von durchstoßenen eiförmigen Bildern wird
dann unversehens „Das Ende Gottes“ (Titel) verkündet. Man muß
es wohl so verstehen: Jede Erwartung an die „gottähnliche“
Schöpferkraft der Kunst wird verneint. Zugleich steht das Oval
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symbolisch für Endlosigkeit. Ein unauflösliches Rätsel.

Mal mäandern die Loch-Reihen fast wie im Luftbild gesehene
Spuren einer Ur-Zivilisation, mal wirken die Perforierungen
wie  eingestülpte  Münder.  Oder  sie  werden  erotisch:  Auf
knallrotem  Grund  wirken  sanfte  Einbuchtungen  wie  eine
Huldigung  ans  Intimste  des  weiblichen  Geschlechts.

Der gebürtige Argentinier Fontana pendelte zeitlebens zwischen
diesem Land und dem seiner Vorfahren, also Italien. Im Zweiten
Weltkrieg lebte er in Südamerika. Dort hat er 1946 eines der
ersten  „Happenings“  veranstaltet.  Aus  Protest  gegen  die
Baupolitik  bewarf  er  in  öffentlicher  Aktion  ein  Haus  mit
Unrat.

Frühe Experimente mit Fernsehtechnik

Ebenfalls  sehr  zeitig,  schon  1952,  experimentierte  er  in
Italien  mit  Fernseh-Bildern.  Der  mehrfache  documenta-
Teilnehmer war ein Mann der Avantgarde, immer der Zukunft
zugewandt.

Vor seinen „Loch- und Schlitz“-Bildern, die unter dem Begriff
„concetti spaziali“ (Raumentwürfe) firmieren, hat er sich vor
allem als Bildhauer betätigt. Sein Vater übte diesen Beruf
aus, der Sohn lernte die Grundlagen in heimischer Werkstatt.
Nach traditionellen Anfängen zeigen die Skulpturen der 30er
Jahre  die  Auflösung  der  Form.  Als  seien  es  schmelzende
Wachskerzen,  so  zerfließen  Commedia  dell’arte-Figuren
„Arlecchino“ oder „Colombina“.

Fontanas Einschnitte in Tafelbilder sind nichts anderes als
befreiender Aderlaß, Öffnung der Fläche ins Räumliche hinein.
Auch auf andere Weise treibt er das Verwirrspiel: In einer
Serie  blendet  er  schattenspielartige  Figuren-Umrisse  vors
eigentliche Bild. Und in einer Frankfurter Installation, einem
gleißend weißen Labyrinth, fühlt man sich geradezu schwerelos
und fast verloren.



Geschmackvoll und manchmal gefällig

Übrigens wollte Fontana die Menschen mit seiner Kunst nicht
verstören  und  vor  den  Kopf  stoßen,  sondern  immer
„geschmackvoll“  bleiben.  Ganz  selten  verstieg  er  sich  mit
diesem Wunsch ins bloß Gefällige. Dann phosphoreszieren die
Bilder postkartenhaft idyllisch, oder es glitzern ganz harmlos
die Materialien wie Kupfer. Dann wird das Schöne gar zu schön.

Lucio Fontana. Retrospektive. Schirn-Kunsthalle, Frankfurt /
Main. direkt am Römerberg. Bis 1. September. Di-So 10-19 Uhr,
Mi/Do 10-22 Uhr. Eintritt 12 DM, Katalog 49 DM.

Gefährlich lockt das Weib –
Frankfurt:  Groß  angelegte
Kunstschau zur Erotik in der
Wiener Moderne
geschrieben von Bernd Berke | 13. Dezember 2023
Von Bernd Berke

Frankfurt. Wie haben sich diese Herren mit dem Bildnis der
Frau abgeplagt! Sie war ihnen die gefährlich lockende Sirene,
das animalische Wesen oder die rätselhafte Sphinx. „Sehnsucht
nach Glück“ heißt eine großartige Frankfurter Ausstellung zur
Wiener Moderne der letzten Jahrhundertwende. Wo aber ist das
Glück?

Zentralfiguren der umfangreichen, mit Raritäten gespickten und
aus  allen  Weltteilen  zusammengetragenen  Schau  (rund  200
Exponate) sind Gustav Klimt und Egon Schiele. Zudem wird der
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Umkreis der 1897 gegründeten „Secession“ einbezogen, mit deren
Wirken die (gleichfalls in Beispielen gezeigte) akademisch-
bombastische  Salonkunst  von  „Malerfürsten“  wie  Hans  Makart
überwunden  werden  sollte.  Spitzenwerke  von  internationalen
Gästen der damaligen Gruppenausstellungen (z. B. Edvard Munch)
runden das pralle Zeitbild ab.

Auf eigenen Pfaden unterwegs

Die  Frankfurter  Auswahl  ist  im  Zusammenklang  mit  dem
Österreich-Schwerpunkt der Buchmesse entstanden. Und siehe da,
es verhält sich ähnlich wie auf dem Felde der Literatur: Auch
die  bildenden  Künstler  des  Alpenlandes  haben  sich  ihre
speziellen Pfade zur Moderne gebahnt. Mit Schubladenbegriffen
wie Symbolismus und Jugendstil ist dies schwerlich zu fassen.

In  der  Schirn-Kunsthalle  hat  man  gut  daran  getan,  die
Beweisführung nicht ausufern zu lassen, sondern sich auf ein
Thema zu konzentrieren – eben die Darstellung von Eros und
Sexualität.

Obwohl  die  Grundformel  eigentlich  „Kunst  plus  Weib  gleich
Lebensglück“  lauten  sollte,  erbeben  die  meisten  Werke  in
lasziven  Angst-Lust-Phantasien  vor  der  Frau.  Das  Weib
erscheint  fast  immer  im  Rollenschema  zwischen  Hure  und
Madonna.  Kein  Zweifel  allerdings,  daß  gerade  aus  derlei
seelischen  Verkantungen  und  Zerklüftungen  mitreißende  Kunst
erwachsen ist.

Gustav Klimt läßt einige nackte Damen als stumme und gänzlich
anonyme  „Goldfische“  (1901/02)  durchs  erotische  Bassin
schwimmen.  Nach  historisierenden  Anfängen  mit  plüschig
wucherndem  Dekor,  erobert  sich  Klimt  mit  dem  Bildnis  der
„Sonja  Knips“  (1898)  buchstäblich  neuen  Freiraum,  denn  er
beläßt  eine  große  leere  Fläche  neben  der  eleganten
Frauenfigur.  Alsbald  wird  er  solche  Felder  mit  Ornamenten
füllen – ein Weg in die Abstraktion. Schlüsselbild für diese
Entwicklung ist „Pallas Athene“ (1898), die damals mit ihrer



in Goldflitter eingefaßten, unerbittlich fordernden Erotik für
Skandale  sorgte.  Gipfelwerk  einer  zum  Sprechen  gebrachten
Ornamentik  ist  „Die  Jungfrau“  (1913),  sogkräftige
Zusammenschau  der  Stufen  von  Unschuld  und  „Sünde“.

Der Mann als Opfer seiner Triebe

Dem Manne bleibt in solchen Szenarien und (jeweils anders
abgestuft)  in  denen  etlicher  Zeitgenossen  (u.  a.  Oskar
Kokoschka, Lovis Corinth, Fernand Khnopff) meist nur die Rolle
eines an den Rand gedrängten Voyeurs, eines hilflosen Opfers
der  Triebe.  Tödlicher  Akt  des  Verderbens:  Max  Klingers
nixenhafte  „Sirene“  (1895)  reißt  ihren  Partner  ins  wild
wogende Meerwasser der Lüste. Es wirkt wie ein verzweifelter
Gegenangriff, wenn Egon Schiele das Fleisch der Frauen zeigt,
als  sei  es  gegeißelt  worden.  Vollends  auf  die  Nachtseite
treibt  der  mit  exquisiten  Tuschfederzeichnungen  vertretene
Alfred Kubin das Thema. Er wirbelt den dunklen Bodensatz der
sexuellen Alpträume auf.

Die Summe des Unglücks und der gescheiterten Ansprüche, Kunst
und Leben zu versöhnen, verrät sich in den Selbstporträts.
Besonders angesichts der hochmütig-verkrampften Abwehrposen,
mit denen sich Egon Schiele selbst vergegenwärtigt hat, kann
einen das Frösteln erfassen.

„Wiens  Aufbruch  in  die  Moderne“.  Schirn  Kunsthalle,
Frankfurt/Main  (Römerberg).  Bis  3.  Dezember,  tägl.  außer
montags 10-19 Uhr. Mi/Do 10-22 Uhr. Katalog 49 DM.

Wenn  Leselust  sich  mit  der
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Lust  am  Bild  vereint  –
Niederländische  Malerei  des
Goldenen  Zeitalters  in  der
Frankfurter Schirn
geschrieben von Bernd Berke | 13. Dezember 2023
Von Bernd Berke

Frankfurt. Die vier biblischen Evangelisten als „Literarisches
Quartett“:  Auf  Jan  van  Bijlerts  Gemälde  beugen  sie  sich
gemeinsam über ein Buch. Der Text bringt sie buchstäblich in
Bewegung. Ihre Mienen sind gespannt. Das Geschriebene scheint
eine lebhafte Debatte auszulösen. Ist das die vielbeschworene
Leselust?

Ganz anders „Der Einsiedler“ des Adriaen van Ostade. Still in
sich  versunken  sitzt  der  Greis  da  mit  seinem  Buch.  Ein
schwacher Schein aus dem Nirgendwo schimmert um sein Haupt –
ein Geisteslicht in der Einsamkeit.

Bilder  von  Lesenden,  entstanden  im  Goldenen  Zeitalter  der
niederländischen Malkunst, versammelt jetzt eine herausragende
Frankfurter Ausstellung mit dem nicht ganz zutreffenden Titel
„Leselust“. Der Titel führt schon deshalb ein wenig in die
Irre,  weil  eine  ganze  Abteilung  den  Vanitas-Darstellungen
gewidmet ist, also der Vergänglichkeit des irdischen Lebens.
Grundinventar auf diesen Bildern: ein Buch, ein Schädel. Beim
Totenkopf ist eben auch die Leselust ans Ende gelangt.

Mal Gemeinschaft, mal Abgeschiedenheit

Die  Schau  zeigt,  wie  vielfältig  Bücher  (und  Briefe)  als
sprechende  Requisiten  in  der  Malerei  des  17.  Jahrhunderts
eingesetzt wurden. Einige Lehrmeister-Schüler-Szenen betonen
den  erzieherischen  Aspekt,  religiöse  Bilder  den  der
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plötzlichen  Erleuchtung.  Bei  Frans  Hals‘  Porträts  bekommen
Bücher  den  Charakter  von  bürgerlichen  Emblemen,  Innungs-
Zeichen, Statussymbolen.

Mal stiften die Bücher Gemeinschaft (wie bei den erwähnten
Evangelisten), mal führen sie tief ins Alleinsein und an den
Rand der Verschrobenheit (so etwa Quiringh van Brekelenkams
„Lesender Eremit“), als sei Lesen ein bizarrer Zeitvertreib
für darob halb erblindete alte Männer. Oder aber die wahre
Lesewut mündet ins besessene Spezialistentum der Gelehrten.
Und  oft  sorgt  das  Flackern  des  zum  Lesen  benötigten
Kerzenlichtes  für  dramatische  Effekte.

In  den  zahlreichen  Szenen  von  Briefleser(inne)n  geht  es
zumeist, wenn auch vorwiegend diskret dargeboten, um erotische
Inhalte. Das Glühen der Wangen bei der Lektüre verrät es, und
auch die sonstige Körpersprache ist beredt. Beim Liebesbrief
erreicht wortwörtliche Lese-Lust ihren Gipfel.

Die Kunst der Augentäuschung

Die Ausstellung wartet mit einigen Spitzenstücken auf: „Das
briefschreibende Mädchen“ von Vermeer van Delft, jene junge
Frau im unnachahmlich sanften Licht und mit dem unvergeßlichen
Blick, zählt gewiß dazu. Desgleichen Rembrandts „Alte lesende
Frau“,  die  –  von  mattem  Goldschimmer  umglänzt  –  in  ihrer
Hinwendung nahezu körperlich eins wird mit ihrem Buch.

Doch  man  findet  auch  veritable  Überraschungen.  Irritierend
zumal die Bilder von Cornelius Biltius, der vielfach „nur“
eine Art Pinnwand mit Briefen, Zetteln und anderen Klein-
Utensilien zeigt. Diese Kunst der Augentäuschung mutet ebenso
modern an wie Jan van der Heydens „Zimmerecke mit Raritäten“,
deren  Zusammenstellung  schon  eine  fast  postmoderne
Kombinatorik  zu  verraten  scheint.

Vollends verblüffend: Cornelius Norbertus Gijsbrcchts hat um
1670  (!)  mit  aufs  Motiv  zurechtgeschnittenen  Bildformaten
(„Zwei  Wandtaschen“)  gearbeitet.  So  etwas  galt  dann  fast



dreihundert Jahre später (unter dem Begriff „shaped canvas“)
als letzter Schrei…

„Leselust“. Niederländische Malerei des Goldenen Zeitalters.
Schirn-Kunsthalle,  Frankfurt  (direkt  am  Römerberg).  Bis  2.
Januar 1994. Mo 14-18, Di-Fr 10-22, Sa/So 10-19 Uhr. Eintritt:
Wochentags 9, Sonntags 6 DM. Katalog 49 DM.

Ostverlage  fühlen  sich  über
den Tisch gezogen – Lamento
beherrscht  deutsch-deutsche
Buchszene
geschrieben von Bernd Berke | 13. Dezember 2023
Von Bernd Berke

Frankfurt. Die ehemaligen DDR-Verlage fühlen sich im deutschen
Einigungsprozeß mächtig „über den Tisch gezogen“. Hatte die
vorige Frankfurter Buchmesse noch mit gewissen Blütenträumen
just am Tage der Vereinigung (3. Oktober 1990) begonnen, so
mehrten sich jetzt bei einer Diskussion an gleicher Stelle die
enttäuschten Stimmen.

Fast alle Privatisierungen ostdeutscher Verlage seien – als
Rücküberführungen in West-Besitz – nach dem „Übernahme-Modell“
gelaufen,  beklagte  Elmar  Faber,  bis  vor  wenigen  Tagen
Geschäftsführer  des  Aufbau-Verlages  (Berlin/Weimar).  Der
soeben  von  der  Treuhandanstalt  bestätigte  Aufkäufer  des
„Aufbau“-Verlages,  ein  (kunstsinniger  und  mit
Buchmarktexperten  zusammenarbeitender)  Frankfurter
Immobilienmakler, wird Faber vermutlich wieder einstellen.
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Die  West-Verlage,  so  etwa  Reclam  (Stuttgart)  bei  Reclam
(Leipzig),  mußten  also  in  den  meisten  Fällen  nur  noch
zugreifen,  wobei  besagtes  Kooperationsmodell  dem  Leipziger
Part  immerhin  noch  eine  gewisse  Eigenständigkeit  beließ.
Insgesamt aber, so der Rostocker Verleger Konrad Reich, habe
es  seit  der  Vereinigung  eine  „grandiose  und  groteske
Wettbewerbsverzerrung  zugunsten  des  Westens“  gegeben.
Millionenkredite  seien  hauptsachlich  „an  alte  Seilschaften
geflossen“.  Damit  seien  nur  „Zusammenbruchskonzepte“
finanziert  worden,  echte  Chancen  zu  vernünftigen
Weiterführungen im Rahmen der Marktwirtschaft hätten da kaum
bestanden.

Zudem, so Stefan Richter, bis vor kurzem beim Leipziger Zweig
des  Reclam-Verlages,  hätten  die  Verlage  aus  den  alten
Bundesländern ostdeutsche Buchhändler mit einer unübersehbaren
Flut dort kaum verkäuflicher Titel überschwemmt – offenbar
nur,  um  ihre  übervollen  Lager  zu  leeren.  Doch  auch  der
Nachholbedarf in Sachen westlicher, Trivialliteratur (Konsalik
&  Co.),  so  Stefan  Reich,  sei  im  Osten  spätestens  seit
Weihnachten 1990 erschöpft. Nun könnten sich Ost-Verlage mit
eigenständigen Programmen wieder besser profilieren. Im Westen
allerdings könne man wohl erst auf lange Sicht Verkaufserfolge
erzielen.

Empörung  sowohl  bei  dieser  Diskussion  mit  ostdeutschen
Verlagsleuten als auch bei der Buchmesse-Pressekonferenz des
Verbandes deutscher Schriftsteller (VS) erregte ein anderer,
zumindest  denkbar  unsensibel  getimter  Vorgang:  die
staatsanwaltschaftlich angeordnete Durchsuchung des „Aufbau“-
Verlages (Berlin) ausgerechnet zum Buchmesse-Auftakt.

Auflagenschwindel zugegeben

Der VS-Vorsitzende Uwe Friesel mochte sich nicht zum Anlaß
(Lizenzbetrug) äußern, wohl aber zu Zeitpunkt und Form der
Aktion,  die  mit  rund  25  diskret  bewaffneten  Beamten  doch
reichlich überzogen gewesen sei. Dem Protest des „Aufbau“-



Autorenrates  (unterzeichnet  u.  a.  von  Christa  Wolf  und
Christoph Hein) schließe sich der VS „vollinhaltlich“ an, man
sei „sehr beunruhigt“ über den Vorfall.

Am Abend gab dann allerdings der bisherige Geschäftsführer des
Aufbau-Verlages, Elmar Faber, zu, daß bei Lizenzverträgen mit
westlichen  Verlagen  höhere  Auflagen  verkauft  wurden  als
vereinbart. Solche Praktiken habe es auch in anderen Verlagen
gegeben. Faber: „Von Betrug kann in keiner Weise die Rede
sein,  vielmehr  handelte  es  sich  um  eine  Art  von
Staatskriminalität.“ Die sogenannten Plus-Auflagen seien vom
Staat  sanktioniert,  die  dabei  gewonnenen  Devisen  vom
Ministerium für Kultur eingezogen worden. Westlichen Autoren
und Verlagen seien Schäden zugefügt worden.

Zum  ThemaAusladung  iranischer  Verlage  durch  die  Buchmesse
bekräftigte Uwe Friesel erneut seine Position, diese schade
mehr den iranischen Oppositionsautoren als dem Regime, dessen
Kulturpolitik sich übrigens jüngst liberalisiert habe. Noch
während Friesel seine Ausführungen machte, wurden Flugblätter
des bayerischen Landesverbandes und der Übersetzer-Sparte im
VS  verteilt,  die  die  Nichtteilnähme  Irans  für  richtig
befanden, solange der Mordbefehl gegen Salman Rushdie nicht
widerrufen sei.

Szenenwechsel:  Von  einem  „geordneten  Nebeneinander“  der
Frankfurter and der Leipziger Buchmesse war in Frankfurt bei
einer  gemeinsamen  Pressekonferenz  beider  Messeleitungen  die
Rede. Auf gut Deutsch bedeutet diese Formel, daß Frankfurt die
Weltmesse bleiben will und Leipzig sich mit Frankfurter Hilfe
(sprich: Börsenverein des Buchhandels) Nischen zu suchen hat.



Der  tiefste  Ernst  ist  ein
Verwandter  des  Lachens  –
Frankfurter Schirn-Kunsthalle
zeigt  erste  große
Retrospektive  seit  dem  Tod
von Jean Dubuffet
geschrieben von Bernd Berke | 13. Dezember 2023
Von Bernd Berke

Frankfurt. Jean Dubuffet (1901—1985) gilt heute meistenteils
als  Hauptvertreter  der  sogenannten  „art  brut“  (etwa:  rohe
Kunst), einer Richtung, die auf alle großen Traditionen (auch
die der Abstraktion) pfeift und sich z. B. an bildnerische
Hervorbringungen von Geisteskranken anlehnt. In der Kunsthalle
Schirn  zu  Frankfur/Main  ist  jetzt,  bei  der  ersten  großen
Retrospektive nach Dubuffets Tod, festzustellen, wie wenig mit
solch einer Schubladen-Zuordnung gesagt ist – bestenfalls ein
Körnchen der Wahrheit.

Richtig  ist,  daß  Dubuffet  (von  seinen  frühen  und
erzkonventionellen Anfängen in den 20er Jahren abgesehen) die
Tradition aggressiv von sich wies. Bei seinen Angriffen auf
die intellektuell hochgezüchtete Moderne hat er Beifall von
falscher Seite riskiert. Dubuffet hat seinen ureigenen Weg
gesucht. Dieser Weg hatte freilich viele Gabelungen. Man kann
das in der Frankfurter Ausstellung anhand von 250 Exponaten
aus  aller  Welt  beispielhaft  nachvollziehen:  Wenn  Dubuffet
einmal ein Thema oder eine Form für sich entdeckt hatte, blieb
er lange dabei. Dann schuf er Serien, deren Variationen sich
über Jahre hinzogen. War aber ein Alphabet der Möglichkeiten
durchbuchstabiert, brach der Künstler abrupt ab und wandte
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sich neuen „Schriften“ zu.

Wirklich eigenständig wird Dubuffets Kunst etwa ab 1943. Da
malt er grell-groteske „Marionetten der Städte“, etwa jene wie
an Fäden hängende Wesen in der U-Bahn („métro“-Serie). Während
da der Mensch in der Menge bedeutungslos zu werden scheint,
verschwindet er ansonsten in der Weite von Landschaften oder
neben riesigen Kühen, die ihn mit kreatürlicher Kraft an den
Bildrand  drängen.  Im  Jahr  1945  verblassen  bei  Dubuffet
menschliche Umrisse gar vor grauen Mauern.

Will diese Kunst über den Mensehen hinaus — oder hinter ihn
zurück?  Solche  Menschenbilder  wirken  jedenfalls  entweder
magisch-„primitiv“ wie prähistorische bzw. Stammeskunst oder
im  schönsten  Sinne  kindlich:  Tiefster  Ernst  und  befreites
Lachen liegen da oft noch ganz dicht beisammen. Wichtig werden
dann billige, bewußt „unkünstlerische“ Materialien wie Kiesel,
Sand und Glas. Mit derlei Ingredienzen wirft Dubuffet etwa ein
grobkörnig gehäufeltes Raster über eine in Öl gemalte nackte
Männerfigur, die den „Willen zur Macht“ (Titel, 1946) und
damit eine Art „Ur-Hitler“ verkörpert. Großartig die Bilder,
in  denen  der  Materialeindruck  sich  verselbständigt,  z.  B.
„Tischklumpen“ oder „Felder des Wohlbehagens“ (beide 1951).
Diese Arbeiten wirken nicht mehr wie hergestellt, sondern wie
immer schon dagewesene Materie. Konsequent, daß Dubuffet dann
auch  Fundsachen  wie  Schwämme  oder  Schlacke-Stücke  nach
winzigen Eingriffen zu Kunstwerken ernennt. Da blitzt in fast
umgeformter Materie plötzlich Bedeutung auf.

Bewußt  im  Sinne  einer  „antikulturellen“  (Dubuffet)  Kunst
gestaltet sind die jeder Herkömmlichkeit des Genres spottenden
Frauenakte.  Diese  Damen  ähneln  in  ihrer  zerrinnenden
Körperlichkeit  eher  formlosen  Landschaften.

Über  einige  weitere  Bildgruppen  („Paris  circus“)  dringt
Dubuffet mit dem 17 Jahre währenden, obsessiven Experiment
„Hourloupe“  (lautmalerischer  Begriff)  auch  in  die  dritte
Dimension und zu einer Art Bilder-Skulpturen-Theater vor. In



Frankfurt ist eine Bühne zu bestaunen, auf der Dutzende dieser
rot-weißblauen Pappmachefiguren ein bizarres, stummes Ballett
tanzen.

Danach kehrt Dubuffet zu Collagen zurück, zu einem comic-
haften „Traum-Theater“ der Lebenssituationen und schließlich
zu  den  „non-lieux“  (Nicht-Orten),  hellsichtig  hingesetzten
Pinselstrichen auf schwarzem Grund.

Jean Dubuffet. Kunsthalle Schirn, Frankfurt, Am Römerberg. Bis
3. März 1991. Katalog 42 DM.

Shakespeares  Zauberspiel  im
schönen  Wunderland  –
Dortmunds  Schauspielchef
Guido  Huonder  inszeniert  in
Frankfurt/Main  den
„Sommernachtstraum“
geschrieben von Bernd Berke | 13. Dezember 2023
Von Bernd Berke

Frankfurt.  Wer  die  neueste  Inszenierung  des  Dortmunder
Schauspielchefs Guido Huonder sehen will, muß an den Main
pilgern.  Huonder  bringt  –  mit  Dortmunder  Regieteam  und
Frankfurter Schauspielern – Shakespeares „Sommernachtstraum“
auf die Bühne des Bockenheimer Depots.

Huonder knüpft somit Verbindungen, die auf eine Gast-Option
hinauslaufen könnten, falls es mit dem Wechsel von Dortmund
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nach Leipzig nicht klappt. Noch dazu trifft er beinahe auf ein
Vakuum: Die Frankfurter werden ihrer Bühnen nicht mehr recht
froh, das Haus hat an Renommee verloren. Schon vorab sieht
sich auch der künftige Leiter des Schauspieis, der aus. Bonn
kommende Peter Eschberg, herber Kritik ausgesetzt.

„Ein  Sommernachtstraum“  also.  Bekanntlich  nicht  irgendein
Stück, sondern eine der reichsten Komödien der Weltliteratur
und  allemal  eine  große  Bewährungsprobe.  Zuletzt  hatte
Hansgünther Heyme den Zauber des Liebens und „Ent-Liebens“ zur
Wiedereröffnung des Grillo-Theaters in Essen inszeniert – samt
Puffmutter und Transvestiten.

Nichts dergleichen bei Huonder. Er zeigt nicht das Monströse,
sondern  das  Märchenhafte.  Das  originelle,  spieldienliche
Bühnenbild  (Gerd  Herr)  gleicht  einer  überdimensionalen
„Laubsägearbeit“.  Die  Holzverschalung  hat  vorgestanzte
Durchlässe – für einen Baum in wechselnder Traumbeleuchtung,
für Überraschungs-Auftritte und Effekte wie Lichtgewitter.

In  dieser  Arena  sieht  man  Szenenbilder  fast  wie  aus  dem
Weihnachtsmärchen.  Sonne,  Mond  und  Sterne.  Bunt,  lieb,
poetisch  auch.  Shakespeare  im  Wunderland.  Und  „Puck“,  der
Troll  (Michael  Schlegelberger),  als  ferner  Verwandter  von
Disney-Figuren.  Hier  kann  es  nicht  animalisch  und  lasziv
zugehen.  Eigentlich  dreht  es  sich  auch  weniger  um  die
Wechselspiele  erotischer  Liebe,  als  um  das  unbedingte,
ziellose (und daher so wandelbare) Habenwollen und Begehren
der  Kindheit.  Das  muß  nicht  nur  niedlich  sein,  es  kann
elementare Schrecknisse bergen.

Tatsächlich sind die jungen Paare wie große Kinder kostümiert.
Während Oberon/Titania recht blaß bleiben, dürfen die Jungen
richtig toben, trampeln, spucken, brüllen, hauen; auch die
Mädchen  Hermia  und  Helena,  die  erst  per  Heirat  als
Zuckerpüppchen  domestiziert  werden.

Huonder läßt uns kaum in tiefere Abgründe des Stücks blicken,



nur feine Haarrisse tun sich da auf. Er erfindet jedoch fast
durchweg detailgenaue und dann desto leichteren Sinnes in den
Irrwitz kreiselnde Szenen. Besonders die Gruppe der Handwerker
(herrlich als „Zettel“: Giovanni Früh) mit ihrem Stück im
Stück  bekommt  Sonderapplaus.  Da  theatert  das  Theater  so
theaterhaft vor sich hin, daß man die Schwerkraft vergessen
könnte.

Immer wieder geht es auf der Bühne im Kreis herum: zu Fuß, mit
Fahrrädern, zu Pferde. Das hat etwas von Karussell und Kirmes.
Geradezu karnevalistisch mit ihrem derben Spaß am Reim: die
Übersetzung von Frank Günther, die streckenweise zum Klamauk
verführt.  Die  Schauspieler,  die  trefflich  bis  vortrefflich
agierten, erhielten rauschenden Beifall. Als Huonder die Bühne
betrat, legten ein paar entschlossene Buhrufer los, die aber
von noch mehr Bravos ausgekontert wurden.

DDR-Verlage  suchen  neues
Profil  –  und  Günter  Grass
setzt  Kritik  an  der
Wiedervereinigung fort
geschrieben von Bernd Berke | 13. Dezember 2023
Von Bernd Berke

Frankfurt.  Günter  Grass  läßt  nicht  locker.  Der  prominente
Schriftsteller und Gegner der deutschen Vereinigung zieht auch
auf der Frankfurter Buchmesse gegen die von ihm befürchtete
neudeutsche Großmächtigkeit zu Felde und attackiert dabei auch
das  Fernsehen,  das  nur  durch  geschickte  Schaltungen  und
Schnittfolgen  vermocht  habe,  den  falschen  Eindruck
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volksfestartigen Jubels am Vereinigungstag zu vermitteln.

Grass  und  sein  Diskussionspartner  Kenzaburo  Oe,  einer  der
wichtigsten japanischen Autoren, machten beim jeweils eigenen
Volk  expansive,  aggressive  und  fremdenfeindliche  Tendenzen
aus.

In einer anderen Halle des Messegeländes hatte kurz zuvor der
Wiener „Verlag für Gesellschaftskritik“ ein etwas weniger gut
besuchtes Gespräch u. a. mit dem Zukunftsforscher Robert Jungk
veranstaltet.  Dort  warf  man  gar  die  Frage  auf,  ob  das
vergrößerte  Deutschland  geneigt  sein  könnte,  eines  Tages
Österreich zu vereinnahmen.

Deutsche Debatten allerorten auf dem Messegelände. Bei einer
dritten Diskussion schalt der 1977 aus der DDR ausgebürgerte
Schriftsteller Jürgen Fuchs einige westdeutsche Autoren, die
über Jahre hinweg die DDR-Opposition als friedensschädigendes
Randphänomen behandelt hätten.

Die Stände der DDR-Verlage im ersten Stock von Halle 5 sind
derweil umlagert wie nie zuvor. Symptomatisch das Angebot des
Dietz-Verlages, der zwar weiterhin die berühmten blauen Bände
der Marx-Engels-Gesamtausgabe offeriert, aber auch Bücher über
stalinistische  Inquisition  ins  Programm  genommen  hat.  Der
bislang  führende  ostelbische  Verlag  „Aufbau“,  inzwischen
finanziell arg in die Klemme geraten, zieht sich gleichfalls
nicht nur in die Gefilde der Klassik zurück, sondern hat eine
experimentelle  Reihe  eröffnet.  Die  West-Auslieferung  für
„Aufbau“ hat Bertelsmann übernommen.

Doch der wahrhaft frische Wind kommt von zahlreichen neuen
Kleinverlagen  wie  etwa  „Edition  Babelturm“  (Potsdam),
„Basisdruck“ (Berlin), „Forum-Verlag“ (Leipzig) oder Tacheles
(Berlin).  Die  meisten  von  ihnen  sind  im  Umkreis
oppositioneller  Gruppen  und  Zeitschriften  entstanden.  Sie
könnten eine wichtige Funktion für das Selbstbewußtsein der
neuen Bundesländer ausüben. Insgesamt gilt für die Verlage aus



der ehemaligen DDR, daß sie eine wichtige Mittlerrolle für
osteuropäische  Literaturen  einnehmen  können  –  wenn  sie
wirtschaftlich durchhalten.

Thema  „Vereinigung“  natürlich  auch  beim  Verband  deutscher
Schriftsteller (VS), dessen Vorsitzender Uwe Friesel auf der
Buchmesse klarstellte: „Eine Vereinigung der beiden deutschen
Schriftstellerverbände wird es nicht geben.“ Vielmehr werde
man,  um  Leute  mit  Stasi-Vergangenheit  „auszufiltern“,  auf
Einzelbeitritte ostdeutscher Autoren und auf die Gründung von
VS-Landesverbänden in der früheren DDR setzen. Im Mai 1991
werde dann ein gesamtdeutscher Wahlkongreß des VS tagen.

Joachim  Walther,  stellvertretender  Vorsitzender  des  nur
halbherzig  reformierten,  vor  dem  Exitus  stehenden  DDR-
Verbandes SV, übte bei gleicher Gelegenheit scharfe Kritik am
CDU-Vize  Lothar  de  Maizière.  Der  habe  es  nie  für  nötig
befunden, auf besorgte Brandbriefe ostdeutscher Künstler auch
nur  zu  antworten.  Zahlreiche  Ex-DDR-Autoren,  so  hieß  es,
werden sich jedenfalls nach Jobs umsehen müssen. Bislang meist
ausschließlich literarisch tätig, spüren sie nun den rauhen
Wind der Marktwirtschaft.

Auch  im  gesamtdeutschen  VS  wird  eine  Kommission  weiter
arbeiten,  die  die  dunklen  Seiten  der  Geschichte  des  Ost-
Verbandes beleuchten soll. Die Ergebnisse sollten sich auch
eimge  westliche  VS-Mitglieder,  die  nicht  immer  kritische
Standfestigkeit  gegenüber  stalistischen  Organisationen
bewiesen haben, aufinerksam durchlesen.


