
Der  lange  Schatten  von
Auschwitz  –  Michel  Laubs
Roman  „Tagebuch  eines
Sturzes“
geschrieben von Theo Körner | 24. Oktober 2013
Ob nach Auschwitz sich noch leben lasse, war eine zentrale
Frage, die der Philosoph Theodor W. Adorno gestellt hat. Er
gab damit einen Anstoß, über Sinn und Wert des Lebens, über
Schuld  und  Verantwortung  angesichts  der  NS-Gräuel
nachzudenken.  Was  der  Vertreter  der  Frankfurter  Schule
gesellschaftlich  und  historisch  zu  hinterfragen  suchte,
reflektiert Michel Laub am Beispiel (s)einer Familie.

Der Autor, jüdischer Herkunft, ist Journalist, Jahrgang 1973,
und wurde im brasilianischen Porto Alegre geboren. In seinem
autobiographischen Roman „Tagebuch eines Sturzes“ erzählt er
die  Lebensgeschichte  seines  Großvaters,  seines  Vaters  und
seiner  selbst.  Laub,  der  in  seiner  Heimat  zu  wichtigsten
zeitgenössischen  Autoren  gehört,  beschreibt  über  weite
Strecken in einzelnen Sequenzen, Szenen oder Momentaufnahme,
was  der  Angehörige  einer  jeweiligen  Generation  erlebt  und
durchlitten hat.
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Das Buch ist in Ich-Form geschrieben. Für den Erzähler ist der
Anlass, sich zurückzunehmen und Rückschau zu halten, wahrlich
schwierig genug: Er hat ein Alkoholproblem, seine Frau (die
mittlerweile 3. Ehe) droht mit dem Ende der Beziehung und der
Vater hat gerade von Ärzten erfahren, an Alzheimer erkrankt zu
sein.

Da  ist  das  Wort  von  der  persönlichen  Krise  wohl  durchaus
erlaubt.  Wenn  der  Schriftsteller  nun  Verbindungen  mit
Auschwitz  herstellt,  mag  das  im  ersten  Moment  befremdlich
erscheinen, im Gesamtkontext der Familie wird es verständlich.
Sein Großvater nämlich hat das KZ überlebt und nach dem Krieg
in Brasilien ein neues Leben als Geschäftsmann begonnen. Kann
man aber hier wirklich von Leben sprechen?

Sein Opa, den er selbst nie kennenlernte, hat nichts über
Auschwitz  gesagt  oder  berichtet.  Seine  Erinnerungen
verarbeitete er stattdessen in einem Tagebuch, das er nach
Feierabend  führte,  wozu  er  sich  in  sein  Arbeitszimmer
zurückzog. Treffender wäre wohl das Wort „verbarrikadierte“.
Was er niederschrieb, erfuhr seine Familie erst nach seinem
Tod und bekam einen Eindruck davon, wie sehr er unter den
Erlebnissen im Konzentrationslager zu leiden hatte, in dem
auch  zahlreiche  Verwandte  starben.  Diese  seelischen  Qualen
waren  es  schließlich  auch,  die  dazu  führten,  dass  er
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Selbstmord beging. Sein Sohn, damals 14 Jahre alt, fand den
Vater tot im Arbeitszimmer. Das Trauma überwand er nie, und
auch sein Sohn, der Erzähler, spürte stets, wie sehr sein
Vater unter dem psychischen Druck zu leiden hatte.

Auch wenn kein kausaler Zusammenhang zu dem Geschehen, das den
jüngsten Nachfahren aufwühlen soll, besteht, stimmt es doch
nachdenklich,  dass  auch  er  mit  einem  schwierigen  Ereignis
zurechtkommen muss. Hierbei ist er allerdings nicht Opfer,
sondern gehört zum Kreis der Täter. Er besucht ein jüdisches
Gymnasium. Als der einzige nicht-jüdische Mitschüler in der
Klasse bei der eigenen Feier zum 13. Geburtstag entsprechend
der Anzahl der Lebensjahre in die Luft geworfen wird, fangen
ihn seine Mitschüler beim letzten Mal nicht mehr auf. Joao, so
der Name des Jungen, war stets Außenseiter und wurde gemobbt.
Mit schweren Verletzungen kommt er ins Krankenhaus und als er
nach Monaten in die Schule zurückkehrt, ist der Erzähler der
einzige, der sich um ihn kümmert. Das Gewissen hat ihn seit
dem  Fest  geplagt.  Eine  Freundschaft  aufzubauen  scheitert
indes, trotz mancherlei Bemühungen.

Zurück bleibt der Erzähler mit dem Gefühl des Versagens und
des Scheiterns. Überhaupt tut er sich schwer mit dauerhaften
Bindungen und versucht, die Gründe herauszufinden. Vater und
Großvater sind dabei wichtige Glieder in einer Ursachenkette.
Der  Titel  „Tagebuch  eines  Sturzes“  wird  am  Ende  zu  einer
Aussage, die mehr meint als „nur“ das Geschehen um den nicht-
jüdischen Jungen.

Michel  Laub:  „Tagebuch  eines  Sturzes“.  Roman.  Klett-Cotta-
Verlag, Aus dem brasilianischen Portugiesisch übersetzt von
Michael Kegler. 176 Seiten. 19,95 Euro.



Festspiel-Passagen  II:
Geistlicher  Auftakt  in
Salzburg
geschrieben von Werner Häußner | 24. Oktober 2013

Der  Salzburger  Dom:
Prachtvolle  Kulisse
für  den  "Jedermann"
bei  den  Salzburger
Festspielen.  Foto:
Werner  Häußner

Heute ungewöhnlich, wie klar sich Alexander Pereira bekennt:
Er glaubt an Gott. „Ich bin ein alter Jesuitenschüler“, sagt
er in einem Interview, in dem er seine Entscheidung begründet,
den  Salzburger  Festspielen  künftig  eine  „Ouverture
spirituelle“  voranzustellen.  Der  neue  Intendant  möchte  die
geistliche  Musik  ins  Blickfeld  rücken.  Christlich  geprägte
Werke sollen künftig auf solche aus anderen Weltreligionen
treffen, jedes Jahr eine andere: 2013 ist der Buddhismus dran,
2014 der Islam.

Zum  Auftakt  seiner  ersten  Salzburger  Festspielzeit  setzte
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Pereira  einen  jüdischen  Schwerpunkt,  mit  Musik,  die  nicht
jeden Tag zu hören ist: Das Israel Philharmonic Orchestra
spielte unter Zubin Mehta Ernest Blochs „Avodath Hakodesh“
(Gottesdienst).  Mit  Noam  Sheriffs  „Mechaye  Hametim“
(Auferweckung  der  Toten),  einer  1985  entstandenen  großen
Symphonie  mit  Chor,  Orchester  und  Solisten,  kam  ein
zeitgenössischer  israelischer  Komponist  zum  Zuge.  Und  von
einem Klassiker der Moderne, Arnold Schönberg, stammt „Kol
Nidre“, für das er melodische Elemente aus Musik zum jüdischen
Jom Kippur verarbeitet hat.

In diese Reihe darf man Igor Strawinskys „Psalmensymphonie“
getrost  einordnen.  Bilden  doch  drei  alttestamentliche
Psalmtexte  die  Grundlage,  die  zum  jüdischen  wie  zum
christlichen Gebets- und Traditionsschatz gehören. Als Person
schlägt Strawinsky eine Brücke zur orthodoxen Christenheit,
als Musiker verleugnet er die Spuren russischer Kirchenmusik
auch in diesem Werk nicht. Um das Jahr 1930, in dem die
Symphonie  entstanden  ist,  praktizierte  er  seinen  Glauben
explizit und setzte sich mit religiösen Fragen auseinander.
Mit  den  Wiener  Philharmonikern  und  der  vorzüglichen
Konzertvereinigung  Wiener  Staatsopernchor  verständigte  sich
Valery Gergiev auf einen ruhigen, unspektakulären Zugang mit
breit gefächerten dynamischen Nuancen zwischen Pianissimo und
Mezzoforte.

Strawinsky hat sich bei der Musik zu Psalm 38, 39 und 150 von
religiöser Emphase fern gehalten. Er schreibt Musik wie eine
mittelalterliche  Miniatur:  farbenprächtig,  aber
objektivierend.  Und  Gergiev  folgt  dieser  „darstellenden“
Linie.  Die  Flexibilität  des  Chores,  die  ruhig-schwingenden
Tempi des Dirigenten, die strukturerhellende Transparenz des
Orchesters passen bestens. Wenn in „Alleluja. Laudate Dominum“
das „in sanctis Eius“ verhalten-scheu erklingt, ist man an die
große östliche Tradition der Heiligenverehrung erinnert. Kein
Triumph, keine Verherrlichung, sondern ein ehrfürchtiges Sich
Nähern mag diese musikalische Wiedergabe widerspiegeln.



Die Eröffnungskonzerte der „Ouverture spirituelle“ zeigen eine
dramaturgisch  bewusste  Konzeption:  Am  Beginn  stand  –  wie
künftig in jedem Jahr geplant – Joseph Haydns „Schöpfung“,
eine  hochgelobte  Aufführung  unter  John  Eliot  Gardiner;  im
nächsten Jahr soll sie Nikolaus Harnoncourt dirigieren. Es
folgte der „Messias“ unter Daniel Harding, ein Schlüsselwerk
in der Geschichte des Oratoriums. Mit der c-Moll-Messe KV 427,
die  Mozart  selbst  bei  seinem  letzten  Salzburg-Besuch  1783
dirigierte, wurde dem musikalischen Genius loci gehuldigt.

Im Laufe der Saison, die bis 2. September ausgedehnt wurde,
folgen mit der „Messe solennelle“ von Hector Berlioz am 15.
August  und  der  „Messa  da  Reqiuem“  Giuseppe  Verdis  als
Abschlusskonzert  am  1.  September  weitere  bedeutende
Schöpfungen aus der geistlichen Sphäre. Während die Festspiele
auf diese Weise eher eine Reihe der beliebtesten „Highlights“
präsentieren – was sich künftig der Profilierung halber nicht
fortsetzen sollte –, brachte etwa die Salzburger Dommusik im
Sonntagshochamt eine der zwanzig Messen von Luigi Gatti, dem
Hofkapellmeister  Fürsterzbischof  Colloredos  und  damit
Vorgesetzten von Leopold Mozart.

Der  Anfang  mit  der  „Schöpfung“  lässt  sich  durchaus
programmatisch  für  die  philosophische  Ausrichtung  der
„Ouverture sprituelle“ verstehen. Haydn schrieb kein Oratorium
für die Kirche, sondern für eine gebildete Gesellschaft, für
die  freilich  christlicher  Glaube  und  die  Ausrichtung  an
christlichen Prinzipien Teil ihres geistigen Lebens war. Der
Schöpfungslaube,  den  Gottfried  van  Swietens  Libretto
voraussetzt, verbindet nicht nur Juden, Christen und Muslime.
Dass  am  Beginn  allen  Existierenden  eine  wie  auch  immer
geartete  göttliche  Setzung  steht,  ist  Gemeingut  aller
Religionen. So spiegelt die „Schöpfung“ Rückbezug auf Gott,
Freude an der Natur, aufklärerisches Denken, aber eben auch
ein  Bewusstsein  für  das  –  wenn  auch  sehr  allgemein  zu
verstehende – Gemeinsame aller Religionen, formuliert auf der
Basis eines christlich-jüdischen Schöpfungsbegriffs.



Ein Projekt wie die „Ouverture spirituelle“ ist in Gefahr, zu
einem  Wohlfühlprogramm  mit  beliebten  Werken  und  beliebigen
Inhalten  zu  degenerieren.  Um  ein  postmodernes  kulturelles
Konsumprogramm mit spiritueller Prägung zu vermeiden, bieten
die  Festspiele  gemeinsam  mit  den  Herbert-Batliner-
Europainistitut ein Begleitprogramm an. Wie beim „Jedermann“
mit  seinem  aus  dem  geistlichen  Spiel  stammenden  Parabel-
Charakter  bleibt  es  dem  Zuschauer  überlassen,  ob  er  sich
innerlich berühren lässt, ein Häppchen moralische Genugtuung
aufnimmt  oder  sich  Hoffmannsthals  Appell  lediglich  als
beeindruckendes Produkt einer Kulturepoche zu Gemüte führt.
Wer die aus Antike, Christentum und Aufklärung ererbte Idee,
Bildung  könne  den  Menschen  zum  vollkommeneren  Menschsein
führen,  nicht  ganz  aufgeben  will,  wird  den  spirituellen
Schwerpunkt zu Beginn der Festspiele – der dessen ureigensten
Intentionen entspricht – nur begrüßen können.

Nicht nur christlich, sondern ausgeprägt katholisch war das
Programm eines Konzerts, mit dem Nikolaus Harnoncourt und sein
Concentus Musicus im Salzburger Dom zu Gast waren. Die „Missa
Longa“  (KV  262)  und  die  Litanei  zum  Allerheiligsten
Altarsakrament (KV 243) sind beide in Salzburg uraufgeführt
worden: die „Litaniae de venerabili altaris sacramento“ zum
Palmsonntag 1776, die Messe – durch das Schreibpapier des
Autographs auf 1775 zu datieren – vermutlich im gleichen Jahr
im  Dom  oder  in  Sankt  Peter.  Beide  geben  ein  glanzvolles
Zeugnis  für  das  Können  des  19jährigen  Konzertmeisters  im
Dienste  Colloredos.  Mit  der  Messe  scheint  Mozart  alle
kontrapunktischen  Künste  zum  Lob  Gottes  –  auch  zum
Ohrenschmeichel seines Dienstherrn und der Selbstbestätigung
seiner Kunst – eingesetzt zu haben. Und die „Litaniae“ geben
Zeugnis  vom  Einfallsreichtum  des  Komponisten,  der  jeder
Wiederholung des „miserere nobis“ eine eigene Farbe, einen
spezifischen Ausdruckswert geben konnte.

Harnoncourt  dirigierte  beide  Salzburger  Höhepunkte  der
Kirchenmusik  –  in  Wien  hatte  Mozart  ja  leider  keine



Gelegenheit  mehr,  auf  diesem  Feld  zu  brillieren  –  mit
ausgefeilter  Sorgfalt  im  Detail.  Die  Reaktionsschnelligkeit
seines  Orchesters,  der  vokale  Expressionswille  des  Arnold-
Schönberg-Chores,  verhallten  leider  in  der  unergründlichen
Akustik des Domes. Ein Grund ist wohl: Musiziert wurde im
Altarraum,  nicht  auf  der  Empore,  wie  es  für  eine  Kirche
eigentlich vorgesehen ist.

Auf Wunsch Harnoncourts wurden extra die Tapisserien aus dem
Dommuseum  aufgehängt,  um  die  akustischen  Verhältnisse  der
Mozartzeit  anzunähern.  Leider  umsonst:  Der  Nachhall
überflutete die sorgsam ausmodellierten dynamischen Kontraste;
jedes Forte verurteilte ein nachfolgendes Piano zum Tod durch
Ertrinken. Zudem neigt Harnoncourt in der Messe zu raschen,
energischen Tempi und kleinteiliger Artikulation.

Auch die Solisten Sylvia Schwarz, Elisabeth von Magnus, Jeremy
Ovenden und Florian Boesch versuchten meist vergeblich, ihre
Stimmen zu profilieren. In den „Litaniae“ hatten die Musiker
dank des langsameren Tempos und des musikalischen Pathos mehr
Chancen auf fassbar gestalteten Klang. Harnoncourt beleuchtete
theologische Schlüsselworte wie „supersubstantialis“ oder das
– von Mozart in eine exotisch-dunkle Klangfarbe gekleidete –
„Viaticum“,  die  Wegzehrung  derer,  die  im  Sterben  zu  Gott
streben.  Ansonsten  musste  man  in  Kauf  nehmen,  was  als
Gleichnis für unsere Zeit stehen könnte: Das Wort verhallte
unverstanden.

Zum Gedenken an den Holocaust
geschrieben von Rudi Bernhardt | 24. Oktober 2013
Es  war  heute  vor  67  Jahren,  da  befreiten  Rotarmisten  das
Vernichtungslager Auschwitz-Birkenau. Es war heute, da sprach
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Marcel  Reich-Ranicki,  ein  91  Jahre  alter,  gebürtiger  Pole
jüdischen Glaubens zum Anlass im Deutschen Bundestag – und er
sprach das bessere Deutsch. Es war heute – da sprach der
Unnaer  Bürgermeister,  bevor  ein  Dutzend  Schülerinnen  und
Schüler im Rathaus sich selbst eine Frage stellten: „Warum,
warum gedenken wir?“ Sie, ebenso wie der Bürgermeister, gaben
selbst eine Antwort auf die Frage: „Wir gedenken, weil nur so
wir die Brücke des Unvergessens aus der Vergangenheit in die
Zukunft schlagen können.“

Es war vor knapp 30 Jahren, da lernte ich Herrn Unna aus
Hamburg kennen, ein Nachfahr des Professors Unna, dem man sehr
wesentlichen Anteil an der Erfindung der Nivea-Creme nachsagt.
Herr Unna aus Hamburg war ca. 1,80 Meter groß, trug blondes
Haar und blickte mich aus wasserblauen Augen an. „Ja,“ lachte
er, „ich war der Vorzeige-Germane in meinem Gymnasium!“ Sein
sportlich-gestählter  Körper  und  seine  außergewöhnlichen
Fähigkeiten  beim  Kunstturnen  ließen  den  flugs  erbraunten
Sportlehrer immer wieder vor der gesamten Klasse schwärmen,
was doch ein teutscher Junge so zu leisten vermöge. Der junge
Herr Unna schmunzelte dann still in sich hinein. Schwieg aber.

Denn ehrlich boshafte Antworten verboten sich für einen klugen
Menschen, sie bedeuteten Lebensgefahr. Herr Unna war – wie
sein  Vorfahr  und  dessen  Vorfahren,  die  es  aus  dem
westfälischen Unna nach Hamburg verschlug, jüdischen Glaubens.
Und  er  widerlegte  durch  sein  Sein,  dass  seine  vielen
Mitleidenden deshalb leiden mussten, weil sie anders waren.
Viele waren eben so sehr nicht anders, dass sie sogar als
germanische Vorbilder herhalten mussten.

Herr Unna erzählte mir dann vor knapp 30 Jahren, dass der
größte Teil seiner Familie in den Todeslagern wie Auschwitz-
Birkenau umkam. Er erzählte mir auch, dass er nicht als Lamm
zur Schlachtbank gehen wollte, dass er floh, sich zunächst der
britischen Armee anschloss, bewaffneten Kampf gegen die Nazis
(nicht gegen Deutschland an sich) führte, dass er später der
Hagana beitrat und Menschen nach Palästina schmuggelte: „So
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wie  im  Film  ‚Exodus‘.“  Und  dass  er  vielen  Palästinensern
Wasser brachte, weil er es verstand, es zu finden und nach ihm
zu bohren.
Der Krieg war längst vorüber, da kehrte er nach Deutschland
zurück und beobachtete mit wachsender Skepsis das politische
Tun in Israel. Er schilderte übles Bauchgrimmen, wenn er an
seinen israelischen Landsmann Begin dachte. Fast wie peinlich
brummte er: „Faschisten sind überall!“

Ich habe Herrn Unna dann (leider) aus den Augen verloren, ließ
mir nicht mehr von seinem Lebens erzählen, aber ich erinnere
mich immer wieder an ihn, wenn ich lese oder höre, dass die
Juden verfolgt und ermordet wurden, weil sie „anders“ waren.
Nein, deshalb wurden sie nicht ermordet. Sie wurden ermordet,
weil es keine Massenbewegung gab, die ihnen zu Hilfe kam, weil
weggeschaut wurde. Und dass wir heute genau hinschauen, dazu
dient  das  Gedenken  an  diesem  Tag.  Nie  wieder  darf  dies
stimmen:  „Der  Tod  ist  ein  Meister  aus  Deutschland“  (Paul
Celan).

Eine  Liebe  im  Schatten  der
Ideologie
geschrieben von Frank Dietschreit | 24. Oktober 2013
Das  erste,  was  der  Leser  des  neuen  Buches  von  Barbara
Honigmann wahrnimmt, ist das Bild eines schlanken und großen
Radfahrers.  Im  Hintergrund  scheint  sich,  der  Wolkenbildung
nach zu urteilen, ein Gewitter anzukündigen. Die rechte Hand
hält der direkt auf den Betrachter zuradelnde Mann an die
Stirn. Wahrscheinlich hat er, wie die Autorin später im Buch
mutmaßen wird, wieder einmal Kopfschmerzen.

Vor allem daran erinnert sich Barbara Honigmann, die das von
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ihr selbst gemalte Bild ihres früheren Geliebten auf dem Cover
ihres Buches zeigt: dass der Mann so dürr und lang war, oft
Migräne hatte und sich schnell aus dem Staub machte, wenn es
ernst wurde und die Frauen, die ihn umschwirrten wie Motten
das  Licht,  seine  intellektuelle  Abkapselung  durchdringen
wollten. „Wenn ich an A. denke“, schreibt Honigmann, „bin ich
verletzt, beleidigt, fühle mich abgewiesen und ausgenutzt, er
ist mir fern, fremd, unverständlich, und ich liebe ihn. Wir
sind,  wie  man  so  sagt,  im  Bösen  auseinander  gegangen.
Unversöhnt.  A.  ist  jetzt  tot.“

„Bilder von A.“ heißt das Buch. Es ist, wie alle Bücher der
jüdischen  Autorin,  die  1984  die  DDR  verließ  und  ins
französische Straßburg zog, ein auf das Nötigste komprimiertes
Bändchen. Es gibt kein überflüssiges Wort, keine erklärenden
Umschreibungen. Nur die flüchtigen Erinnerungen, die Bilder
und Briefe, die sie noch von jenem Mann hat, den sie A. nennt,
spielen eine Rolle.

A., das ist nicht allzu schwer zu dechiffrieren, ist Adolf
Dresen, der im Jahre 2001 verstorbene Theater- und Opern-
Regisseur, Vater von Filmregisseur Andreas Dresen. Die beiden,
was  Temperament  und  Alter  angeht,  völlig  verschiedenen
Künstler lernten sich bei einem Kleist-Projekt kennen. Barbara
Honigmann  war  damals  eine  junge,  unbekannte  Dramaturgin,
Dresen ein in der DDR hoch angesehener Bühnenguru. Zusammen
entwickelten  sie  Ideen  für  mehrere  Kleist-Inszenierungen,
Text-Abende  und  Konzerte.  Doch  während  die  von  Dresen
arrangierten  Inszenierungen  („Prinz  von  Homburg“,  „Der
zerbrochene Krug“) den Beifall der Zensoren fanden und noch
jahrelang auf dem Programm standen, wurden die von Honigmann
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eingeübten  Aufführungen  (ein  Kinder-Kleist-Stück  und  ein
musikalisch-kritischer  Kleist-Abend)  nach  den  ersten
Vorstellungen abgesagt. Die aufmüpfige Jung-Regisseurin wurde
gefeuert. Damit war zwar die Theater-Karriere von Honigmann
beendet, die Liebesaffäre mit dem verheirateten Dresen aber
noch lange nicht.

Ausführlich  und  ungeschminkt  von  den  Schwierigkeiten  und
Verletzungen  dieser  Liebesgeschichte  zu  erzählen,  würde
vielleicht  voyeuristische  Neugier  wecken.  Doch  das
interessiert  Barbara  Honigmann  keinen  Moment.  Ihr  geht  es
darum,  das  exemplarische  Scheitern  einer  Liebe  vor  dem
Hintergrund  der  ideologischen  Katastrophen  und  religiösen
Widersprüche zu zeigen, die das 20. Jahrhundert geprägt haben.

Barbara  Honigmann  hat  schon  mehrfach  („Damals,  dann  und
danach“, „Roman von einem Kinde“, „Eine Liebe aus nichts“,
„Alles,  alles  Liebe!“)  ihre  Lebensgeschichte  für  fiktive
Verwirrspiele  benutzt,  hat  davon  erzählt,  wie  ihre
kommunistischen Eltern aus dem englischen Exil in die DDR
kamen,  um  den  Sozialismus  aufzubauen  –  und  dafür  ihre
jüdischen  Geschichte  über  Bord  warfen  und  verdrängten.
Honigmann hat berichtet, wie sie ihr Judentum wiederentdeckte,
antisemitischen  Anfeindungen  ausgesetzt  war  und  schließlich
nach  Frankreich  auswanderte.  Seitdem  blickt  sie  von  dort,
kritisch und mahnend, auf Deutschland.

Wer  die  Zukunft  gestalten  will,  muss  die  Vergangenheit
verstehen. Für die Autorin heißt das: sich vergegenwärtigen,
warum  der  Kommunist  Dresen  seiner  Geliebten  das  Judentum
ausreden wollte, warum er ihr, damals in Ostberlin genauso wie
später in unzähligen Briefen, unterstellte, sie hätte sich nur
aus Unzufriedenheit mit dem realen Sozialismus der DDR, quasi
als antisozialistische Attitüde zum Judentum bekannt. „Warum
reitest Du immer auf den jüdischen Dingen herum“, hat A. in
einem Brief gefragt. Doch da war die Liebe zwischen den beiden
schon längst zerbrochen, hatte sich die junge Frau längst aus
den Fängen der intellektuellen Bevormundung befreit und auf



den Weg in ein eigenes Leben gemacht. Spätestens da wusste
Barbara Honigmann auch, dass die Deutschen und die Juden noch
lange brauchen würden, bis sie den anderen verstehen.

Barbara Honigmann: „Bilder von A.“ Hanser Verlag, München. 137
Seiten, 16,90 Euro.

Malen  bis  zur  großen
Finsternis  –  Ahlener
Werkschau  über  Julo  Levin,
der  1943  in  Auschwitz
ermordet wurde
geschrieben von Bernd Berke | 24. Oktober 2013
Von Bernd Berke

Ahlen.  Er  wurde  1901  in  Stettin  geboren,  kam  1919  nach
Düsseldorf und verstand sich fortan als Rheinländer. Auf die
Idee,  dass  Deutsche  ihn  eines  Tages  ausgrenzen  oder  gar
verfolgen  könnten,  kam  der  aus  einer  Familie  jüdischen
Glaubens stammende Maler Julo Levin bis zum Jahre 1933 nicht.

Im Umkreis der Künstlervereinigimgen „Junges Rheinland“ und
„Rheinische  Sezession“  hatte  er  sich  einen  Namen  gemacht,
hatte  mit  Kollegen  wie  Johan  Thorn  Prikker  und  Heinrich
Campendonk regen Austausch gepflegt.

Doch schon bald nach der NS-Machtergreifung wurde er mit einem
Mal-  und  Ausstellungsverbot  verfemt.  Eines  seiner  letzten
Bilder  heißt  „Hiob“  (1933/34)  und  zeigt  die  geschundene
Biblische Gestalt; zu Boden geworfen, schutzlos ausgeliefert.

https://www.revierpassagen.de/82685/malen-bis-zur-grossen-finsternis-ahlener-werkschau-ueber-julo-levin-der-1943-in-auschwitz-ermordet-wurde/20020216_2227
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Mehrfach  wurde  Levin,  der  gewisse  Sympathien  für  den
Kommunismus hegte, verhaftet und verhört. Mit Kunstunterricht
an jüdischen Schulen verdiente er noch einige Jahre in Berlin
ein  karges  Brot.  Emigrieren  wollte  der  schmächtige,
schüchterne und erschütternd selbstlose Mann nicht – um keine
etwaigen Helfer in Gefahr zu bringen. Im Mai 1943 brachten ihn
die Nazis im Konzentrationslager Auschwitz um.

Eine couragierte Freundin konnte die meisten seiner Bilder
retten  und  aufbewahren.  Sonst  wüssten  wir  vielleicht  gar
nichts mehr von ihm.

Wenn jetzt das Kunst-Museum Ahlen eine 135 Arbeiten umfassende
Levin-Retrospektive  zeigt,  ist  dies  kaum  als  (ohnehin
unmögliche)  „Wiedergutmachung“  zu  verstehen.  Museumsleiter
Burkhard Leismann stellt den Künstler nicht in die erste Reihe
der Genies, attestiert aber eine beachtliche „Qualität auf den
zweiten Blick“.

Levin mag zum Umfeld des Expressionismus gezählt werden, doch
sein Oeuvre greift weiter aus, verzweigt sich zu etlichen
Ansätzen.  Auch  die  nüchterne  Sicht  der  Neuen  Sachlichkeit
spricht aus einigen Bildern, zuweilen frappierend modern auch
für  heutige  Begriffe.  Wer  weiß,  was  dieser  Künstler  noch
vermocht hätte…

Gewiss: Anfangs wirkt manches noch recht „akademisch“ oder gar
ein  wenig  unbeholfen  in  Formfindung  und  Farbauftrag,  auch
zwischendurch  sieht  man  die  eine  oder  andere  etwas  lau
geratene Arbeit. Doch bei einem Besuch in seiner Geburtsstadt
Stettin findet Levin zu einem seiner Hatuptthemen, nämlich den
Hafenszenen – mal dynamisch-lebendig aufgefasst, meist jedoch
melancholisch mit gedämpften Tönen, leisen Akkorden.

In seiner wohl beseeltesten Zeit greift er dieses Genre wieder
auf: 1931 reist er nach Marseille, freut sich an Wärme und
Buntheit,  würde  gern  lange  verweilen,  kann  es  sich  aber
finanziell nicht erlauben. Hier entstehen jene Bildnisse von



Hafenarbeitern und anderen Menschen, die eine höchst geglückte
Balance  zwischen  Sozialstudie  und  individueller
Charakterisierung halten. Zu manchen rhythmischen Farbklängen
würde Jazz sich bestens fügen. Kunst auf der Höhe ihrer Zeit.

Bewegend  auch  ein  Anhang  zur  Ausstellung.  Levin  hat
Zeichnungen der Kinder gesammmelt, die er in jüdischen Schulen
unterrichtete.  Aus  einem  Bestand  von  rund  2000  Blättern
(Fundus des Stadtmuseums Düsseldorf) zeigt Ahlen eine Auswahl.
Die Kinder malten auch deutsche Mythen wie das Hermannsdenkmal
oder illustrierten Balladen von Uhland und Schiller. Doch auch
hier gibt es ein geradezu emblematisches „Hiob“-Bild von Ilse
Marx. Das Mädchen hatte offenkundig großes Talent. Auch dieses
hoffnungsvolle Leben wurde vernichtet.

Kunst-Museum Ahlen/Westfalen, Weststraße 98. Vom 17. Feb bis
28. April. Di/Do 15-18, Mi/Fr 15-19, Sa/So 10-18 Uhr. Kataloge
25 Euro (Julo Levin) und 18Euro (Schülerbilder).


