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Mehmert  inszeniert  am
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Gil Mehmert, der an der Folkwang Hochschule Essen
lehrt, setzt Bernstein und Karajan am Broadway in
Szene. Foto: Felix Rabas

Gil Mehmert goes Broadway: Der Regisseur, der seit 2003 im
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Fachbereich Musical an der Folkwang Hochschule in Essen lehrt
und in den Theatern im Revier kein Unbekannter ist, hat sich
in New York mit einem Stück über zwei Dirigier-Giganten des
20. Jahrhunderts vorgestellt.

Leonard Bernstein und Herbert von Karajan, jedem Musikfreund
ein Begriff, trafen sich zum letzten Mal 1988 im legendären
Hotel Sacher in Wien. Die beiden Rivalen um Marktmacht und
musikalische Meinungen verbrachten eine Nacht in der „Blauen
Bar“, mit einem einzigen Zeugen, dem Kellner. Der bemerkt
dreißig Jahre später, wie der amerikanische Schriftsteller,
Filmemacher und Komponist Peter Danish Bernsteins Gesammelte
Briefe  liest,  erzählt  ihm  von  dieser  Begegnung  –  und  der
fantasiebegabte Autor füllt die dürre Information mit Leben
und imaginiert die Inhalte des nächtlichen Gesprächs. Peter
Danish  kennt  die  Welt  der  klassischen  Musik  gut;  sein
Debütroman „The Tenor“, 2014 erschienen, erzählt auf der Basis
der frühen Biografie von Maria Callas die Geschichte eines
jungen Opernsängers, dem der Zweite Weltkrieg die Karriere
ruiniert.

Begegnung  im  Hotel  Sacher:  Leonard  Bernstein  (Helen



Schneider) und Herbert von Karajan (Lucca Züchner); in
der Mitte der Kellner als einziger Zeuge des Abends
(Victor Petersen). Die Bühne schuf Chris Barreca, die
Kostüme René Neumann. (Foto: Maria Barnova)

Mit „Last Call“, so der Titel des neuen, im März in New York
uraufgeführten Stücks, wagt die junge Kölner Produktionsfirma
apiro Entertainment den Sprung an den Broadway und hat mit Gil
Mehmert einen erfahrenen Regisseur mitgenommen. Er hat u. a.
„Cabaret“ an der Volksoper Wien und Michael Kunzes & Sylvester
Levays „Elisabeth“ in Wien inszeniert. Seit er 2011 „Ganz oder
gar  nicht“  von  David  Yazbek  und  2016  Webbers  „Sunset
Boulevard“ am Theater Dortmund auf die Bühne gebracht hat, ist
er  immer  wieder  als  Regisseur  auch  in  der  Region
hervorgetreten, so zuletzt mit Sondheims „Sweeney Todd“ in
Dortmund und John Kanders „Chicago“ an der Oper Bonn.

„Last Call“ kreist 90 Minuten lang um Tiefsinn und Tratsch:
Danish verwebt mit der leichten Hand des geübten „well made
play“-Autors spritzige Pointen mit komplexen Themen. Es geht
um die Art der Lebensführung – der ernsthafte Karajan versus
den lockeren Lebemann Bernstein –, um die jüdischen Proteste
gegen  den  Auftritt  des  im  Dritten  Reich  regimenahen
Österreichers mit mazedonischen Wurzeln 1955 in der Carnegie
Hall,  um  Karajans  Vergangenheit  im  Nazi-Reich  und  um
Bernsteins  unkonventionellen  Zugang  zur  Musik,  um
Homosexualität  und  Lebensgenuss,  um  originäre  und
nachschöpferische Kreativität, aber auch um Selbstzweifel und
Lebensbilanzen.

Und so spitzen die beiden Kontrahenten ihre Wortspiele zu und
rüsten sich zum Duell der Taktstöcke. Das Publikum in einem
der  fünf  „New  World  Stages“-Theater,  einem  Off-Broadway-
Kulturkomplex, geht lebhaft mit: Viele Zuschauer sind zu jung,
um die beiden Musik-Giganten noch persönlich erlebt zu haben.
Wann  und  warum  gelacht  wird,  lässt  durchaus  einen
Generationen-Unterschied erkennen, aber das Florett der Worte

https://www.theaterdo.de/produktionen/detail/sweeney-todd/


touchiert auch die Jüngeren treffsicher. Man ist offenbar gut
informiert. Und lässt sich auch von einer Debatte über den
passenden Zugang zu Bruckner und Mahler mitreißen.

Helen  Schneider  als
Bernstein.  (Foto:  Maria
Barnova)

Weil es Gil Mehmert, wie er in einem Interview sagt, mehr auf
die Seelen, Herzen und Gedanken als auf die äußere Erscheinung
der beiden Protagonisten ankommt, hat er sie mit zwei Frauen
besetzt: Helen Schneider, die brillante Musical-Darstellerin
und  Weill-Interpretin,  gibt  der  Figur  Bernstein  die
weltläufige Nonchalance, den souveränen Humor, eine heitere
Gelassenheit,  aber  auch  eine  spitze  Angriffslust  und  den
beweglichen  Intellekt.  Ihre  Mimik,  wenn  sie  über  Karajans
Sottisen  die  Augen  rollt  oder  seine  künstlerischen
Belehrungsergüsse mit einer beiläufigen Geste beiseite wischt,
zieht Lacher und Sympathie auf ihre Seite.



Lucca  Züchner  als  Karajan.
(Foto: Maria Barnova)

Die Münchner Schauspielerin und Musicalsängerin Lucca Züchner
schafft es als Karajan, dem Charmebolzen stand zu halten. Wie
sie den alten, vom Schmerz gezeichneten Dirigenten mit den
typisch nach hinten frisierten grauen Haaren durch die Szene
wanken  lässt,  hat  große  Klasse.  Bei  ihr  blitzt  Karajans
Energie  auf,  die  sich  aus  dem  Willen  zu  unbedingter
Professionalität,  künstlerischer  Qualität,  musikalischer
Vollkommenheit speist. Sie verkörpert in manchmal schnarrender
Härte, was der „echte“ Karajan in einem Spiegel-Interview 1979
gesagt hat: „Ich gehe auf keine Party. Was ich liebe, ist das
Gespräch  mit  einem  oder  zwei  Menschen,  bei  dem  ernsthaft
diskutiert wird. Mich interessieren eigentlich nur Leute, von
denen ich was lernen kann. … Party-Geschwätz passt nicht in
mein Dasein. Ich habe Besseres zu tun.“

Was für ein Gegensatz zu Bernstein, dem der Gesellschafts-
Glamour und die „unterhaltende“ Musik wichtig war – was ihm
Lucca Züchner mit vorschnellendem Zeigefinger auch vorwirft.
Deutscher Ernst gegen amerikanische Lässigkeit: Solche Szenen
belichten  die  Gegensätze  in  aggressiver  Pointe,  um  sie
Sekunden später witzig und leichtfüßig zu entschärfen, aber
nicht zu verharmlosen. Schauspieler-Theater vom Feinsten, zu
dem auch Victor Petersen als Kellner seinen Beitrag leistet.

Wenn Peter Danishs Dirigenten-Gefecht etwas vermissen lässt,
dann ist es ein Spannungsbogen, der auf einen finalen Coup
zuläuft. Sicher beeindruckt, wenn die alten Herren auf der
Toilette  alleine  reflektieren  und  dabei  die  Zweifel  und
Wahrheiten ihrer Existenz streifen. Das Ende allerdings strebt
nach Friede, Freude, Sachertorte; der „last call“ gibt sich
versöhnlich im Zeichen der Musik. Ein Stück, das man in einer
flotten deutschen Übersetzung gerne auf intimer Bühne oder bei
Musikfestspielen  wiedersehen  würde  –  unterhaltsam
reflektierend,  wo  Grenzen  und  Größe  epochaler  Musiker  wie



Bernstein und Karajan liegen.

Info: https://lastcalltheplay.com/

Aus  dem  Leben  gerissen:
Klavier-Festival-Intendant
Franz Xaver Ohnesorg ist tot
geschrieben von Werner Häußner | 27. April 2025
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Franz  Xaver  Ohnesorg,  +  14.  November
2023. (Foto: Mark Wohlrab)

„Mitten wir im Leben sind mit dem Tod umfangen“:  Der alte
gregorianische Choral hat sich bitter bewahrheitet, als am
Morgen des 15. November die schockierende Nachricht eintraf:
Franz Xaver Ohnesorg, Intendant des Klavier-Festivals Ruhr,
ist tot.

Man  kann  es  kaum  fassen,  es  dringt  erst  allmählich  vom
Verstand ins Herz vor: Der dynamische 75-Jährige, vor zehn
Tagen noch brillant plaudernder Moderator einer Benefiz-Jazz-
Gala in Duisburg zugunsten der Stiftung Klavier-Festival Ruhr,
soll nicht mehr unter uns sein? Kein melodisches „Ohnesorg“
mehr  am  Telefon,  kein  charmanter  Gastgeber  mit  der
obligatorischen Fliege für sein kommendes, den Abschied vom
Klavier-Festival markierendes Benefizkonzert in Essen, zu dem
er noch einmal Musiker aus der Elite der Weltkünstler begrüßen
wollte, von Martha Argerich bis Anne-Sophie Mutter? Man schaut
verstört auf den Stuhl in seinem kleinen Büro und versteht
nicht, dass er nie mehr hier sitzen wird, über Unterlagen
gebeugt, ein Kännchen Tee an der Seite.

Franz Xaver Ohnesorg war ein Begriff in der Musikwelt, in die
er 1979 mit einem Paukenschlag eingetreten ist, als der junge
Orchesterdirektor der Münchner Philharmoniker den kapriziösen
Sergiu Celibidache als Generalmusikdirektor gewann. Seine 16
Jahre Intendanz der Kölner Philharmonie ab 1983 waren prägend:
Noch heute kursieren unter alten Hasen die Geschichten über
ihn als Gründungsintendant; noch heute sind die Spuren seines
Wirkens sichtbar. Sein phänomenales Händchen für das Knüpfen
stabiler Beziehungen, heute zum „Networking“ vertechnisiert,
sicherte den Kölnern den Genuss vieler Künstler von Weltrang.
Mit Durchschnitt hat sich „FXO“ nie zufrieden gegeben.

Auch sein Intermezzo in New York ging er mit der ihm eigenen
Energie und Zielstrebigkeit an. Isaac Stern, der legendäre
Geiger,  hatte  ihn  dazu  gebracht,  als  erster  nicht-



amerikanischer Executive and Artistic Director die Leitung der
Carnegie Hall zu übernehmen. Dass diese Zeit nur bis 2002
dauerte, ist den Berliner Philharmonikern zu verdanken. Als
deren Intendant gestaltete Ohnesorg die ausklingende Ära von
Claudio Abbado und den Beginn der Regentschaft von Sir Simon
Rattle mit.

28 Spielzeiten beim Klavier-Festival Ruhr

So kannte man ihn: Am 1. Juli 2023 sprach Franz Xaver
Ohnesorg vor dem Konzert mit Evgeny Kissin beim Klavier-
Festival Ruhr in Essen. (Foto: Peter Wieler)

Das Klavier-Festival Ruhr hat er sagenhafte 28 Spielzeiten
unter  seine  Fittiche  genommen,  zunächst  1996  als
künstlerischer Leiter, ab 2005 als Intendant. In seinem Fall
bedeutete das weit mehr als das Bestimmen einer künstlerischen
Linie.  Das  Klavier-Festival  als  vollständig  privat
finanziertes kulturelles Leitprojekt des Initiativkreises Ruhr
fordert einen Intendanten, der Jahr für Jahr die Finanzierung
sichern muss.



Seine  faszinierende  Vielseitigkeit  im  Umgang  mit  Menschen
machte ihn zur Idealbesetzung auf diesem Posten: Sponsoren,
Donatoren  und  Förderer  des  Festivals  können  erzählen,  wie
„Xaver“ seinen bestrickenden Charme einsetzte, um an Ruhr,
Rhein und Wupper große Klavierkunst zu ermöglichen, aber auch
hoffnungsvollen  jungen  Pianisten  einen  Start  in  eine
internationale  Karriere  zu  ebnen.  Joseph  Moog  oder  Sergio
Tiempo,  die  am  25.  November  auf  dem  Programm  des  Essener
Benefizkonzerts  stehen,  sind  ebenso  Beispiele  wie  Fabian
Müller, der fünf Preise beim ARD Musikwettbewerb 2017 abräumte
und  –  inzwischen  Professor  an  der  Musikhochschule
Köln/Wuppertal  –  international  konzertiert.

Ohnesorg hat das Klavier-Festival zu dem gemacht, was es heute
ist: das wohl weltweit größte Pianistentreffen, ein Zentrum
großer, vielfältiger Klavierkunst. Ob er stolz darauf war?
Wenn ja, ließ er es sich nicht anmerken, rückte immer die
Künstler in den Mittelpunkt. Aber in seiner Stimme schwang der
Enthusiasmus mit, wenn er berichtete, wie er beim Festival
etwa George Antheils „Ballet Mecanique“ ermöglichte, wie viele
Uraufführungen von Philip Glass – zuletzt sein Klavierkonzert
– im Ruhrgebiet stattfanden, wie er immer wieder Pianisten
dazu  brachte,  beim  Klavier-Festival  exklusive  Programme  zu
präsentieren. Dass sein Herz besonders an der Musik von Franz
Schubert hing, hat er in seiner letzten Saison vor seinem
geplanten Abschied als Intendant zum 31.12.2023 immer wieder
in bewegenden Worten bekundet.

Erzähler mit leuchtenden Augen

Richtig  leuchtende  Augen  bekam  er  aber,  wenn  er  von  den
Education-Programmen des Klavier-Festivals berichten konnte.
Die Projekte für Kinder und Jugendliche, denen der Zugang zur
Musik nicht in die Wiege gelegt wurde, hielt er für eine
„moralische Pflicht“. Wichtig waren ihm dabei Nachhaltigkeit
und Qualität. Dafür holte er sich bewährte Mitarbeiter ins
Boot. „Glücklich bin ich, wenn ich in die Gesichter der Kinder
in Marxloh schaue, wie sie durch unsere ‚Piano School‘ das



Zuhören lernen oder bei Tanzprojekten stolz sind auf eigene
Erfolge“, sagte er in einem Interview.

Faszinierender  Erzähler:  Franz  Xaver  Ohnesorg  und
Bundestagspräsident  a.  D.  Norbert  Lammert  bei  der
Veranstaltung „Ein Gast. Eine Stunde“ am 23. Juni 2023
im Schauspielhaus Bochum. (Foto: Werner Häußner)

Das  Erzählen  lag  ihm.  Franz  Xaver  Ohnesorg  hatte  ein
unbestechliches Gedächtnis, wusste auf Anhieb, wer wann und wo
beim Klavier-Festival was gespielt hat. Als er im Juni 2023 an
einem Sonntagvormittag im Bochumer Schauspielhaus in der Reihe
„Ein Gast – eine Stunde“ auf der Bühne saß, sprudelte er vor
Erinnerungen, Anekdoten, Bonmots. Unterhielt man sich mit ihm
über  Musik,  zog  er  mühelos  große  Linien,  beleuchtete  wie



selbstverständlich  wichtige  Details.  Und  er  kannte
buchstäblich Gott und die Welt, unter den Pianisten sowieso,
aber auch unter Geigern, Cellisten, Bläsern und Dirigenten.
Spannend war aber auch, wer bei ihm durchs Raster fiel. Das
geschah meist durch beredtes Schweigen.

Perfektion im Dienste der Künstler

Franz  Xaver  Ohnesorg  (links)  bedankt  sich  bei  den
Künstlern des Galakonzerts des Klavier-Festivals Ruhr am
27.  Oktober  2023  in  der  Historischen  Stadthalle
Wuppertal.  (Foto:  Peter  Wieler)

Ohnesorg war ein Perfektionist, und was er von sich selbst
verlangte, erwartete er auch von seinen Mitarbeitern. Alles
musste stimmen, von Details des äußeren Rahmens der Konzerte
bis  zur  hingebungsvollen  Betreuung  der  Musiker.  Er  wollte
„Künstlern  helfen,  besonders  gut  zu  sein“  und  ihnen  das
Musizieren leicht machen, „von der Abholung vom Flughafen bis
zum idealen Saal.“ Sie sollten sich umsorgt fühlen. Große
Stars und junge Pianisten dankten es ihm durch ihre Treue. Ein
Lieblingsprojekt  in  seinen  letzten  Jahren  waren  die
„Lebenslinien“: In seinen Ansprachen und in den Programmen der



Konzerte  zählte  er  gerne  auf,  wie  oft  die  Künstler  beim
Klavier-Festival  aufgetreten  sind  und  wie  lange  die
Verbundenheit  schon  währt.

Diese  freundschaftlichen  Beziehungen  kamen  nicht  nur  der
Programmatik  des  Festivals  zugute,  sondern  eröffneten  dem
Publikum  die  Chance,  alle  Facetten  des  Könnens  berühmter
Pianisten  kennenzulernen,  die  Entwicklung  von
Künstlerpersönlichkeiten  mitzuverfolgen,  Legenden  der
Klaviermusik hautnah zu erleben, musikalische Aufbrüche und
junge Talente zu bestaunen. Und wer kann sich schon ans Revers
heften,  eine  Martha  Argerich  30  mal,  einen  Pierre-Laurent
Aimard gar 36 mal, einen Grigory Sokolov 25 mal zu Gast gehabt
zu haben?

Bei einer Pressekonferenz am 22. Mai 2022 stellte Franz
Xaver Ohnesorg Katrin Zagrosek, seine Nachfolgerin ab 1.
Januar 2024, vor. (Foto: Peter Wieler)

Zur Ruhe wollte er sich nicht setzen, der unermüdliche Franz



Xaver Ohnesorg. Sicher, er wünschte sich mehr Zeit für die
Familie und für Freunde, mehr Muße für Bücher und versäumte
Filme.  Ehrenamtlich  hatte  er  vor,  sich  um  das  Kölner
Kammerorchester zu kümmern, dessen Trägerverein er bereits als
Vorsitzender diente. Der plötzliche Tod hat einen grausamen
Strich durch diese Planung gemacht.

Franz  Xaver  Ohnesorgs  Memoiren  bleiben  ungeschrieben:  Sie
hätten mit Sicherheit viel Gewinn bei der Lektüre und manche
Erkenntnis bereitgehalten. Das letzte der drei Benefizkonzerte
– nach einer grandiosen Gala in Wuppertal und einem Fest für
Jazz-Freunde in Duisburg – wird nun am 25. November in Essen
zum Gedächtniskonzert für einen Menschen, dem nicht nur das
Ruhrgebiet unschätzbar viel verdankt, sondern der bei jedem,
der  die  Gunst  hatte,  ihm  zu  begegnen,  markante  Spuren
hinterlassen  hat.  Requiescat  in  pace,  lieber  FXO!

_________________________________

(Transparenzhinweis:  Der  Autor  ist  seit  2016  für  die
Pressearbeit  des  Klavier-Festivals  Ruhr  zuständig).

„Dortmunder  U“  im  Disco-
Rausch:  Ausstellung  feiert
den  legendären  Club  „Studio
54″
geschrieben von Bernd Berke | 27. April 2025
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Rose Hartman (American, born 1937): Zu Pferde zelebriert
Bianca Jagger am 2. Mai 1977 ihren 27. Geburtstag im
Studio  54.  Auf  dieser  Aufnahme  nicht  zu  sehen:  Ein
nackter  Mann  hielt  die  Zügel.  (Black  and  white
photograph. Courtesy of the artist. © Rose Hartman)

Hört sich doll an: Premiere hatte die Schau in New York, in
Toronto fiel sie wegen Corona aus, jetzt ist sie in Dortmund
zu sehen – und sonst nirgendwo. Es geht um die legendäre
Clubdisco  „Studio  54″,  deren  verbliebene  Essenzen  nun  im
„Dortmunder U“ wiederbelebt werden sollen.

Die seinerzeit weltberühmte Kult-Disco an der 54. Straße in
Manhattan gab es nur 33 Monate lang, zur Eröffnung im April
1977  kamen  Celebrities  wie  Frank  Sinatra,  Cher  oder  auch
Donald Trump. Bis zur Schließung im Februar 1980 wogten dort
schräge,  schrille  und  rauschhafte  Partys  mit  Stars  und
Sternchen sonder Zahl. Zu nennen wären beispielsweise Glamour-
Gestalten wie Mick und Bianca Jagger, Andy Warhol, Liz Taylor,
Michael Jackson, Grace Jones oder Liza Minnelli.
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Ausstellungsansicht  mit  Mode-Beispielen:  „Studio54:
Night Magic“ (Foto: Roland Baege)

Schrille Mode zur Selbstinszenierung

Stop!  Wir  müssten  nahezu  die  gesamte  damalige  Prominenz
nennen.  In  der  Ausstellung  geben  14  Seiten
maschinenschriftliche  Gästelisten  der  Eröffnungs-Nacht  eine
ungefähre Vorstellung. Sinnlich weitaus eindrucksvoller sind
die glitzernden, schillernden Modebeispiele, die damals der
Selbstinszenierung auf die Sprünge halfen. Viele Originale aus
privaten Kleiderschränken finden sich da, aber auch getreulich
Nachgeschneidertes  und  Entwurfsskizzen.  Angesichts  etlicher
Fotografien oder typischer Relikte und Reliquien (z. B. von
Andy  Warhol  himself  gestaltete  Eintrittskarten)  mag  man
gleichfalls schwelgen. Es geht ums (Nach)-Erleben, nicht so
sehr um eine kritische Würdigung, die eh reichlich verspätet
käme. Allerdings darf nicht verschwiegen werden, dass der Club
1980 wegen Steuervergehen schließen musste und die Betreiber
in den Knast kamen.
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Christian  Piper
(German,  born  1941)
for Fiorucci (Italian,
founded  1967):  Poster
zur  Eröffnungs-Nacht
im  Studio  54,  1977.
(Printed color poster.
Courtesy of The Estate
of  Antonio  Lopez  and
Juan Ramos)

Die  vom  renommierten  Brooklyn  Museum  reich  bestückte,  von
Matthew Yokobosky kundig kuratierte Ausstellung ist natürlich
keine  gewöhnliche  Vitrinenschau,  sondern  setzt  einiges  in
Gang,  um  die  Atmosphäre  jener  frühen,  wilden  Disco-Zeiten
aufleben  zu  lassen  –  beispielsweise  mit  zahlreichen
Lichteffekten,  mit  den  tanzbaren  Hits  jener  Jahre,
Bühnenbildern  oder  einem  Rundum-Erlebnis  im  „360-Grad-
Fulldome“.  Besucherinnen  und  Besucher  sollen  Tanzlust
verspüren und sodann – wenn irgend möglich – in die örtliche
Clubszene ausschwärmen, die sich gerade wieder aufzurappeln
beginnt.

„Unglaublich divers“ muss es sein

Das „Studio 54″ bestand zwar nur recht kurz, hatte aber weit
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reichende Lifestyle-Auswirkungen, es stand und steht also für
ein  gehöriges,  in  gewissen  Kreisen  global  wirksames  Stück
Kulturgeschichte. Damals war’s nicht leicht, an den Türstehern
vorbeizukommen, für die Dortmunder Disco-Schau braucht’s nur
eine (nicht ganz billige) Eintrittskarte – und schon geht es
rein  ins  kuratierte  Vergnügen,  das  als  „Night  Magic“
umschrieben  wird.

Ron  Galella
(American,  born
1931):  New  York
City,  Studio  54,
„Grease“-Premieren-
Party,  Andy  Warhol
und  Grace  Jones,
1978.  (Courtesy  of
the  artist.  ©  Ron
Galella)

Jede nachfolgende Zeit liest aus Phänomenen wie dem „Studio
54″  ihre  eigenen  Schwerpunkte  heraus.  Die  deutsche  Ko-
Kuratorin Christina Danick, die gemeinsam mit Yokobosky und
Stefan Heitkemper (Leiter des „U“) die über 450 Exponate aufs
Dortmunder Format gebracht hat, schwärmt mit einer gängigen
Formel  unserer  Tage  davon:  „unglaublich  divers“  sei  diese
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Ausstellung.  Alle  Leute  könnten  ihr  etwas  entnehmen,  die
Älteren sich in ihre Disco-Jahre zurückversetzen, die Jüngeren
mit  eigenen  Club-Erfahrungen  vergleichen.  Mode-  und
Popmusikfans  würden  ebenso  angeregt  wie  Liebhaber
künstlerischer Fotografie. Nicht auf einzelne Stücke komme es
hierbei  an,  sondern  auf  die  Gesamtheit  der  Atmosphäre.
Yokobosky spricht schlichtweg von „Mood“. Und diese Stimmung
sollte eben jede(r) selbst erfahren.

„Hedonistisches Paradies“

Tatsächlich war das „Studio 54″ Katalysator und Ausdruck einer
damals zeittypischen Befreiung – mit Langzeitwirkung. Normen
und Zwänge waren weitgehend aufgehoben: Wenn Leute irgendwie
zu den Schönen, Schrillen und Reichen gehörten oder zu ihnen
passten,  spielten  Herkunft,  Hautfarbe  oder  sexuelle
Orientierung  im  Club  keine  Rolle.  Nicht  zuletzt  die
Schwulenkultur, seinerzeit noch längst nicht so ausgeprägt wie
heute, erhielt hier neue Impulse.

Auf den ersten Blick könnte man meinen, Dortmund setze mit
dieser Schau (oder besser: Show) mal wieder alles auf eine
populäre Karte – wie 2018/19 mit der in Sachen Besucherandrang
und  Einnahmen  denn  doch  enttäuschenden  „Pink  Floyd“-
Ausstellung. Doch Kulturdezernent Jörg Stüdemann (er nennt das
Studio  54  ein  „hedonistisches  Paradies“)  dämpft  allzu
hochfliegende  Erwartungen.  10.000  Besucher(innen)  wären  in
Ordnung, alles darüber hinaus erfreulich. Allerdings wisse man
noch nicht, ob Corona mit der Delta-Mutante einen Strich durch
die ganze Rechnung machen werde.

Zusätzlich zur Schau im „U“ werden einige Dortmunder Clubs vom
Hartware  MedienKunstVerein  (HMKV)  mit  medienkünstlerischen
Aktionen bespielt. Unter dem Titel „hello again“ steuert der
HMKV auf seiner 2. Ebene im „U“ überdies Impressionen zur
lokalen  Clubszene  bei.  Zum  umfangreichen  Begleitprogramm
gehören ferner Cocktail-Mixabende oder DJ-Workshops.



Guy Marineau (French, born 1947): Pat
Cleveland on the dance floor during
Halston’s  disco  bash  at  Studio  54,
1977. (Photo: Guy Marineau / WWD /
Shutterstock)

Eine Bühne für den nächtlichen Exzess

Befragt, warum gerade das nicht gar so glamouröse Dortmund die
Ausstellung  ausrichte,  sagt  Matthew  Yokobosky,  die
allermeisten  Museen  wollten  sich  nicht  auf  eine  solche
mutimediale Darbietung einlassen, die der reinen Kunst-Lehre
kaum entspreche. Das Dortmunder U sei eine rühmliche Ausnahme.
Yokobosky will ja auch keinen Tingeltangel anrichten, sondern
eine Synthese aus musealer Würde („dignity“) und aufregenden
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(„exciting“) Elementen. Großen Wert legt er auf zeit- und
kulturgeschichtliche Authentizität.

Zwei Jahre haben allein Yokoboskys Recherchen und rund 100
Interviews mit Zeitzeugen gedauert, dabei habe er allmählich
herausbekommen, wo die (nunmehr 85) Leihgeber zu finden waren.
Der erfahrene Museumsmann erinnert daran, dass das „Studio 54″
in einem vormaligen Opernhaus eingerichtet wurde. Die Menschen
tanzten  auf  der  Bühne,  in  jeder  Nacht  konnte  eine  andere
Szenerie  zur  Selbstdarstellung  entstehen.  Der  exzessiven
Phantasie  waren  in  diesem  Fegefeuer  der  Eitelkeiten  kaum
Grenzen  gesetzt.  Der  Ausstellung  zum  Trotz:  Diese  Zeiten
kommen nicht wieder. Es kommen andere.

„Studio 54: Night Magic“. 26. Juni bis 17. Oktober 2021 im
„Dortmunder  U“,  Leonie-Reygers-Terrasse,  44137  Dortmund.
Geöffnet  Di,  Mi,  Sa,  So  11-18,  Do/fr  11-20  Uhr.  Montags
geschlossen. Normalticket 18,90 €, ermäßigtes Feierabendticket
11,90 €.

www.studio54.dortmunder-u.de

 

Schau  über  den  legendären
Nachtclub  „Studio  54″  –
direkt  aus  New  York  nach
Dortmund
geschrieben von Bernd Berke | 27. April 2025
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Pat Cleveland auf der Tanzfläche des
„Studio  54″  während  des  „Halston
disco bash“, Dezember 1977 (Foto: ©
Guy Marineau / WWD / Shutterstock)

Würde eine solch mondäne Ausstellung nicht besser nach München
oder Berlin passen? Egal. Sie kommt nun mal nach Dortmund, wo
man eben zuerst beherzt zugegriffen hat.

Ab 14. August und bis zum 8. November 2020 soll demnach im
Dortmunder U eine Ausstellung über den legendären New Yorker
Nachtclub „Studio 54″ gezeigt werden, die direkt aus New York
kommt. Im dortigen Brooklyn Museum hat sie in wenigen Tagen
(13. März) Weltpremiere.
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Der Coup erinnert ein wenig ans Zustandekommen der Dortmunder
Schau über Pink Floyd, die zwar vom Publikumszuspruch her
letztlich enttäuschte, aber Dortmund doch international in die
eine oder andere Kultur-Schlagzeile bugsierte. Damals kamen
die Exponate aus London (und via Rom), diesmal ist es eben New
York. Dortmund hat sich die europäische Premiere gesichert.
Immerhin.

Keine  Agentur  hat  das  Ereignis  vermittelt,  sondern  die
Dortmunder haben direkt mit dem Brooklyn Museum verhandelt.
Kurator ist Matthew Yokobosky, in Brooklyn Abteilungsleiter
für „Fashion and Material Culture“. Präsentiert und gesponsert
wird  die  Chose  übrigens  vom  Streamingdienst  Spotify.  Zum
Fundus  der  Ausstellung  gehören  u.  a.  Fotografien,  Mode-
Objekte, Zeichnungen, Filme und Kostüm-Illustrationen.

„Studio 54: Night Magic“ (Arbeitstitel) blättert die nicht nur
modisch, sondern auch gesellschaftlich folgenreiche Geschichte
jenes (1977 eröffneten und 1986 endgültig geschlossenen) Clubs
auf, in dem sich Pop- und Film-Prominenz zuhauf einstellte:
beispielsweise Andy Warhol, Diana Ross, Liza Minnelli, Mick
Jagger, Michael Jackson, Madonna, Salvador Dalí – und wie sie
alle hießen. Zur Eröffnung am 26. April 1977 waren u. a. Frank
Sinatra,  Margaux  Hemingway,  Cher,  Bianca  Jagger  und  ein
gewisser Donald Trump erschienen, damals noch ein ziemlich
unbekannter Bauunternehmer. Ach, wäre es mal dabei geblieben…

Um es mal in klischeehaften Stichworten (nicht) zu fassen:
Sex,  Drogen,  Punk  und  allseitige  Toleranz  kennzeichneten
fortan das Klima des Clubs, dessen Ästhetik auch neue soziale
Bewegungen beeinflusst hat. Manches wirkt womöglich bis heute
weiter.

Ein Vorbehalt gilt noch: Der Dortmunder Stadtrat müsste dem
Unterfangen in seiner Sitzung am 26. März zustimmen. Aber das
wird er doch wohl tun.

 



Wie  wilde  Klänge  den  Kopf
befreien  können  –  F.  C.
Delius‘  Erzählung  „Die
Zukunft der Schönheit“
geschrieben von Frank Dietschreit | 27. April 2025
New York, 1966. Am Rande einer Tagung der „Gruppe 47″ besucht
der  Autor  abends  mit  Freunden  ein  Free-Jazz-Konzert:  in
„Slug´s Saloon“ tritt der Saxophonist Albert Ayler mit seinem
Quintett  auf.  Es  ist  laut  und  wild,  der  Autor  kann  die
improvisierten  Klänge  und  das  musikalische  Chaos  kaum
aushalten.  Doch  dann  entstehen  plötzlich  Bilder  in  seinem
Kopf:  In  dem  schmerzliche  Getöse  meint  er  die  tödlichen
Schüsse auf US-Präsident Kennedy zu hören und den Bombenhagel
in Vietnam.

Die Musik erscheint ihm als politischer Aufschrei, als Marsch
der  Wahrheit  und  als  Aufruf  zur  Rebellion.  Er  beginnt  zu
begreifen,  dass  ohne  Zerstörung  des  Alten  das  Neue  nicht
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entstehen kann und sich die Gesellschaft, die Kunst und auch
er  selbst  und  sein  eigenes  Schreiben  sich  nur  verändern
können, wenn man bereit ist, gewohnte Pfade zu verlassen.

In seiner neuen, autobiographisch grundierten Erzählung „Die
Zukunft  der  Schönheit“  umkreist  F.C.  Delius  ein  kurzes
Erlebnis,  eine  existenzielle  Erfahrung,  die  dem  damals
23jährigen Autor schlagartig den Kopf frei gepustet und ihm
seinen Weg zum politisch engagierten Schriftsteller möglich
gemacht hat.

Während Albert Ayler sein Saxophon traktiert, zerfällt die
selbstzufriedene literarische Fassade des Autors, der damals
gerade  mit  seinem  ersten  Gedichtband  für  Aufmerksamkeit
gesorgt hat, in tausend Scherben. Ihm wird klar, dass seine
Gedichte nicht viel mehr als kunstgewerbliche Reflexionen sind
und ihnen etwas Entscheidendes fehlt: das Schräge, Wilde und
Freche, das tiefe, verzweifelte Empfinden, das sich an den
Widersprüchen der Welt reibt.

Ayler schreddert wie eine Furie des Verschwindens Klänge und
Rhythmen, und der gepeinigte Autor erinnert sich, wie er als
Jugendlicher  mit  dem  Schreiben  nicht  nur  sich  selbst  neu
erfand,  sondern  auch  gegen  seinen  konservativen  Vater
rebellierte, der – sterbenskrank und vom Leben zermürbt – bei
einem  Streit  hilflos  mit  einem  Kissen  nach  seinem  Sohn
geworfen hatte. Und als das Saxophon Aylers die Luft gleichsam
zum Brennen bringt, weiß der Autor, dass er das, was er jetzt
gerade in diesem völlig verrückten Free-Jazz-Konzert erlebt,
schon kürzlich geahnt hat: Da hat er im Kachelofen seiner
kalten  Berliner  Wohnung  all  die  frühen  poetischen
Peinlichkeiten  den  Flammen  übergeben  und  die  Poesie-
Verbrennung  als  Akt  der  Reinigung  empfunden.

Umheimlich  ist  dem  Autor,  wie  Aylers  entgrenzte  „Ghost“-
Improvisationen  bei  ihm  die  Geister  der  Vergangenheit
heraufbeschwören, all die willigen Helfer des Nazi-Regimes,
die nach dem Krieg unbehelligt blieben und die Jugend des



Autors in der nordhessischen Provinz vergifteten. Unheimlich
ist  dem  Autor  auch,  dass  ihm  eine  von  den  Nazis  ins
amerikanische Exil getriebene Frau gerade eben in New York ein
Horoskop gestellt und ihm kommendes Glück und literarischen
Erfolg prophezeit hat. Der Autor weiß gar nicht, womit er das
verdient haben könnte. Der Leser aber weiß es: Denn wer im
Chaos der Gegenwart schon die Zukunft der Schönheit sehen und
sein schmerzliches Erwachen so brillant beschreiben kann, muss
wohl ein glücklicher Mensch und genialer Autor sein.

F.C. Delius: „Die Zukunft der Schönheit“. Erzählung. Rowohlt
Berlin, 96 Seiten, 16 Euro.

Deutschland  im  Herzen:  Über
den Heimat-Begriff
geschrieben von Katrin Pinetzki | 27. April 2025

Die New Yorkerin Carol Kahn
Strauss (vorne) mit (v.li.)
TU-Rektorin  Ursula  Gather,
MKK-Leiterin  Gisela  Framke
und  Bürgermeister  Manfred
Sauer.  (Foto:  Thomas
Kampmann/Dortmund Agentur)

https://www.revierpassagen.de/34301/deutschland-im-herzen-ueber-den-heimat-begriff/20160115_1338
https://www.revierpassagen.de/34301/deutschland-im-herzen-ueber-den-heimat-begriff/20160115_1338
http://www.revierpassagen.de/34301/deutschland-im-herzen-ueber-den-heimat-begriff/20160115_1338/carol-kahn-strauss


Ihr Kopf ragt gerade über das wuchtige Rednerpult, hinter dem
sie steht – eine elegante, ausgesprochen zierliche Frau mit
markanter runder Brille und langen, perfekt frisierten Haaren.
Und  doch:  Kaum  dass  sie  den  Mund  aufmacht,  hat  sie  ihr
Publikum voll im Griff. Die New Yorkerin Carol Kahn Strauss,
72,  strahlt  ungeheure  Präsenz  aus  –  ihre  Aura  macht  die
Körpergröße mehr als wett.

Dass sie dort steht, in der Rotunde des Dortmunder Museums für
Kunst und Kulturgeschichte, über ihren Begriff von „Heimat“
spricht  und  die  Einladung  nach  Dortmund  gar  als  „Ehre“
bezeichnet – das ist alles andere als selbstverständlich.

Eltern und Großeltern mussten 1938 aus Dortmund fliehen

Denn Kahn Strauss lebt in New York, wo sie 1944 geboren wurde,
nachdem ihre Eltern und Großeltern 1938 aus Dortmund fliehen
mussten – eine angesehene jüdische Familie aus dem gehobenen
Bürgertum, der Vater Rechtsanwalt, der Onkel Kinderarzt, der
Opa Geschäftsmann.

Carol Kahn Strauss selbst war 20 Jahre lang International
Director  des  Leo  Baeck  Institute  in  New  York  City,  ein
wissenschaftliches  Archiv,  das  die  Geschichte  und  Kultur
deutschsprachiger  Juden  dokumentiert.  Es  zählt  zu  den
führenden  Forschungsinstituten  zur  Geschichte  der
deutschsprachigen  Juden.

Ungewöhnlich ist schon diese Karriere einer Frau, die doch die
Sprache, die Heimat ihrer Eltern mit gutem Recht ebenso hätte
ignorieren, verdrängen, ja: verdammen können. Stattdessen hält
sie nun, im Jahr 2016, einen Zeitungsartikel aus den New York
Times  in  die  Luft,  geschrieben  im  September  2015.  Die
Korrespondentin  hatte  damals  fast  ganzseitig  über  die
Willkommenskultur in Dortmund berichtet, als hunderte Menschen
die Flüchtlinge am Bahnhof mit Applaus und Hilfe-Angeboten
begrüßten. Sie sei stolz gewesen, als sie das gelesen habe,
sagt Carol Kahn Strauss: „Irgendwas ist da wohl in meiner



DNA.“

Hölderlin, Kant und Heine im heimischen Regal

Doch die Verbundenheit mit Dortmund hat sich natürlich nicht
genetisch  vererbt  –  sondern  durch  bewusste  Erziehung  und
Sozialisation. „Es war ,Hoppe hoppe Reiter’, es war Heinrich
Heine, es war ,Die Blechtrommel’ und nicht ,The tin drum’,
erzählt sie von ihrer Kindheit in den USA und spricht von den
meterhohen  und  –langen  Bücherregalen,  die  die  Eltern  ihr
hinterlassen haben – Hölderlin, Kant, Heine, größtenteils noch
in Sütterlin gedruckt. Man sprach deutsch, man pflegte die
Erinnerung  an  die  Heimat  –  ein  Wort,  für  das  es  im
Amerikanischen  gar  keine  Entsprechung  gibt.

„Meine Eltern konnten die Geschichte … breiter sehen“, sagt
Carol Kahn Strauss zur Erklärung, nach Worten ringend, „sie
sahen nicht nur den kleinen Ausschnitt der Nazi-Zeit.“ Als sie
zehn Jahre alt war, fuhren ihre Eltern mit ihr das erste Mal
nach  Dortmund.  Carol  Kahn  Strauss  weiß  sehr  gut,  wie
ungewöhnlich diese Entscheidung ihrer Eltern war. „Ich habe
auf der ganzen Welt viele deutsche Juden kennengelernt, die
nach ihrer Flucht nie wieder deutsch sprachen, nie wieder in
Deutschland waren.“

Auch die junge Carol wusste oder ahnte, dass Deutschland in
der Welt der 1950er Jahre nicht besonders wohlgelitten war.
Als der Direktor der Grundschule sie damals bat, für ein neu
angekommenes Mädchen aus Deutschland zu übersetzen, behauptete
sie gar, sie spreche kein deutsch. Als Jugendliche und junge
Erwachsene riss die Verbindung zur Heimat ihrer Eltern fast
gänzlich ab – „alle anderen Länder interessierten mich damals
mehr“.

Die Geisteswelt als zweites Zuhause

Doch die Eltern hatten den Nährboden gelegt, hatten dem Kind
die deutsche Sprache, Literatur, Musik, Kunst und Wissenschaft
nahegebracht und einen Stolz auf dieses Erbe vermittelt. Daran



konnte  Carol  Kahn  Strauss  anknüpfen,  als  sie  später
Präsidentin einer jüdischen Gemeinde in New York wurde und
wieder  verstärkt  deutsch  sprechen  musste.  „Kinderdeutsch“
nennt sie heute ihre Sprache – reines Understatement. Sie
spricht  grammatikalisch  nahezu  perfekt,  ab  und  zu  hört
man westfälische Einschläge heraus.

Deutschland war nie ihr Zuhause, und es war nach 1938 auch
nicht mehr das Zuhause ihrer Eltern. Doch eine Heimat ist es
gleichwohl geblieben. Denn auch Bildung, auch die Geisteswelt
kann eine Heimat sein – diese Botschaft nahm das Publikum am
Ende  mit.  Ein  Heimatbegriff,  der  womöglich  mehr  bedeutet,
schwerer wiegt, fester bindet als die bloße Zugehörigkeit zu
einem Land, in dem man zufällig geboren wurde und das man dank
glücklicher Umstände nie verlassen musste.

Die  Veranstaltung  „Stadtgespräche  im  Museum“  ist  eine
Kooperation zwischen MKK Dortmund und TU Dortmund. In der
Reihe geht es derzeit um das Thema „heimaten – Konstruktionen
der Sehnsucht“: Aus verschiedenen Blickwinkeln befassen sich
die  Referentinnen  und  Referenten  mit  dem  Begriff  Heimat,
passend  zur  großen  Sonderausstellung  „200  Jahre  Westfalen.
Jetzt!“ im Museum für Kunst und Kulturgeschichte (MKK).

TV-Nostalgie (14): „Kojak“ –
ein  Markenzeichen  mit
Charakter
geschrieben von Bernd Berke | 27. April 2025
Nicht zu glauben: Jetzt ist es schon fast 40 Jahre her, dass
der wohl berühmteste Glatzkopf der Fernsehgeschichte auch auf
deutschen  Bildschirmen  erschienen  ist.  Am  3.  Oktober  1974
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hatte der New Yorker Polizist „Kojak“ seine ARD-Premiere.

Immerhin  118  Folgen  lang  jagte  der  gebürtige  Grieche
(bekanntlich gespielt von Telly Savalas – ursprünglich sollte
Marlon Brando die Rolle übernehmen) beim Einsatz in Manhattan
jede  Menge  Schwerverbrecher.  Nicht  nur  der  kahle  Schädel
steigerte Kojaks Wiedererkennungswert. Auch sein Konsum von
Dauerlutschern (Lollis) wurde legendär, sie dienten zunehmend
als Ersatz für die Zigarillos, die er anfangs noch rauchte.

Telly  Savalas  als  „Kojak“
(Screenshot  aus:
http://www.youtube.com/watch
?v=xIzHr8Wuz5Y)

Kahler Schädel, Dauerlutscher und anderes…

Der meist gediegen gekleidete Herr (gerne Anzug mit Weste)
trug außerdem Hut, dazu ein Goldkettchen am rechten Handgelenk
und  hatte  Lieblingssprüche  wie  „Entzückend,  Baby“.  Und
schließlich  war  auch  das  rot  rotierende  Alarmlicht
unverkennbar,  das  er  in  ungezählten  Notfällen  auf  sein
Zivilfahrzeug (Buick Century Regal) pappte. Die Figur war also
geradezu  eine  Ansammlung  von  Markenzeichen.  Sie  alle
summierten sich zu einem Gesamtbild der „Coolness“, das damals
ziemlich beispiellos war. Es ist keine geringe Leistung, dass
Telly  Savalas  bei  all  dem  auch  ein  glaubhafter  Charakter
blieb.

Einsatz bis zur Leistungsgrenze
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Savalas  stellte  Kojak  als  einen  Tag  und  Nacht  hart
arbeitenden, stets sprungbereiten Kraftkerl dar, der auch sein
Team ständig bis an die Leistungsgrenze forderte. Zwar fällt
auch vereinzelt das Wort „Computer“, aber seine Leute müssen
noch  mühsam  Verdachtslisten  abtelefonieren  und  zeitraubend
Orte abklappern.

Es geht immer hektisch Schlag auf Schlag. Standard-Situation:
„Kojak“ sitzt in seinem Büro mit den zwei Telefonen, nicht
selten lässig mit beiden Beinen auf dem Schreibtisch oder auch
schon  mal  in  scheinbar  „schläfriger“  Nachdenkhaltung,  die
nichts  anderes  ist  als  höchste  Geistesgegenwart.  Derweil
entern – quasi im Halbminutentakt – immer wieder Mitarbeiter
das Büro, weil sie einen neuen Stand der Dinge melden wollen.
Da geht es zu wie im Taubenschlag.

Keine flache Hierarchie

Von „flacher Hierarchie“ kann in dieser Krimireihe keine Rede
sein. Boss Kojak gibt alle wesentlichen Anstöße. Und alle
Fäden der Ermittlungen laufen wieder bei ihm zusammen, der
dann zum rechten Zeitpunkt beherzt eingreift – natürlich auch
mit der Pistole, die er so eigenwillig trägt, dass sich bei
echten US-Polizisten die Redensart durchgesetzt hat, jemand
trage seine Waffe im „Kojak-Stil“.

Trotz allem der mitfühlende Blick

Ich habe mir jetzt noch einmal zwei Folgen (je 45 Minuten)
angeschaut, darunter „Das Mädchen im Fluss“. Da geht es um
einen Serienmörder, dessen Opfer junge, alleinstehende Frauen
sind. Die Spuren führen in die – als reichlich zwielichtig
geschilderte – Welt der New Yorker Single-Bars. Dort fahndet
Kojak  gezielt  nach  Leuten,  die  im  Vietnamkrieg  waren  und
seither psychisch gestört sind…

Bemerkenswert übrigens, dass dieser unbestechliche Mann trotz
der brutalen Verbrecherwelt, in der er sich nun mal bewegen
muss, kein purer Zyniker geworden ist. Wenn es sein muss, kann



Kojak sehr mitfühlend oder sogar treuherzig dreinblicken und
dementsprechend handeln. Bei einem solchen Typen bedeutet das
ungleich mehr als bei anderen.

_______________________________________________

Vorherige Beiträge zur Reihe: “Tatort” mit “Schimanski” (1),
“Monaco  Franze”  (2),  “Einer  wird  gewinnen”  (3),
“Raumpatrouille”  (4),  “Liebling  Kreuzberg”  (5),  “Der
Kommissar”  (6),  “Beat  Club”  (7),  “Mit  Schirm,  Charme  und
Melone” (8), “Bonanza” (9), “Fury” (10), Loriot (11), “Kir
Royal” (12), „Stahlnetz“ (13)

Wenn New York in den Fluten
versinkt  –  Nathaniel  Richs
Roman „Schlechte Aussichten“
geschrieben von Theo Körner | 27. April 2025

Während  das  Gros  der  Menschen  vor
Katastrophen zurückschreckt, lebt Mitchell
Zukor  geradewegs  auf,  wenn  er  die
Wahrscheinlichkeit  von  Untergangsszenarien
berechnen  und  kalkulieren  kann.  Er,  die
Hauptfigur  in  Nathaniel  Richs  Buch
„Schlechte Aussichten“, bändigt damit nicht
nur  seine  eigene  Angst  vor  den
Unwägbarkeiten  des  Lebens.  Seine
Faszination hat vor allem auch finanzielle
Gründe,  arbeitet  doch  der  studierte
Mathematiker  für  eine  Firma,  die  mit

solchen  Prophezeiungen  ihr  Geld  verdient.
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Futureworld heißt die Versicherungsgesellschaft, und der Name
ist  ähnlich  perfide  wie  ihr  Treiben.  Die  Zukunft  dürfte
nämlich für ein Unternehmen längst beendet sein, wenn es als
Kunde  die  Dienstleistungen  in  Anspruch  nehmen  muss.
Futureworld  verspricht,  die  Firmen  im  Falle  schlimmster
Naturereignisse  finanziell  schützen  zu  wollen.  Nun  ist
Mitchell kein Versicherungsagent, der sich mit der Akquise
herumplagen muss, er vergräbt sich lieber in Zahlen, Daten und
Fakten,  um  die  Wahrscheinlichkeit  von  Leid,  Unglücken  und
Widrigkeiten zu berechnen. Mitunter ist er auch gefordert,
seine Rechenexempel noch weiter zu treiben, um beispielsweise
den Wert eines menschlichen Lebens in Geldsummen exakt zu
taxieren. Die Ergebnisse haben übrigens wenig mit dem Prinzip
von der Gleichheit der Menschen zu tun.

Mitchell führt nun also sein Eigenleben, als eigenbrötlerisch
lässt  es  sich  durchaus  charakterisieren.  Während  er  sich
ungemein darüber freut, einen solchen Job bekommen zu haben,
der auch mit einem beruflichen Aufstieg verbunden ist, soll es
ihm  gelingen,  sich  als  Prophet  zu  beweisen.  Dank  seiner
exakten Analysen kann er eine Überschwemmung für weite Teile
von New York vorhersagen. Mit seinen Visionen macht er sich
nicht unbedingt beliebt, manch einer schenkt ihm auch keinen
Glauben, doch es kommt, wie es Mitchell beschrieben hat. Big
Apple versinkt in den Fluten, wenn auch nicht komplett.

Gerade  weil  Autor  Nathaniel  Rich  keine  Apokalypse
heraufbeschwört, sondern vielmehr den Leser die Folgen eines
verheerenden  Tsunamis  vor  Augen  führt,  wirkt  die  gesamte
Szenerie zwar beängstigend, aber auch ungemein real. Es gehört
zweifellos zu den ganz starken Kapiteln des Buches, wenn US-
Amerikaner Rich den Leser quasi mit ins Boot nimmt, um ihm das
untergegangene New York zu zeigen. Mitchell steigt nämlich mit
einer Kollegin in ein kleines Bötchen und schaut sich mit ihr
gemeinsam die Wassermassen an. Vorlage für seine Schilderungen
bekam der Autor in den vergangenen Jahren oft genug geliefert,
New Orleans, Mozambique oder Sri Lanka sind da nur drei von



vielen Beispielen.

Die Geschichte dieses Mitchells wäre aber noch nicht ganz zu
Ende erzählt, würde man auf Elsa Brunner verzichten. Sie ist
eine Kommilitonin und leidet an dem Brugada-Syndrom, läuft
also Gefahr, jeden Moment tödlich umzufallen. Für einen Mann,
der eine Vorliebe für Risiken und Unbill hat, geht von einer
solchen Frau eine ungeheure Faszination aus. Und es drängt
sich die Frage auf, ob ihre Psyche mitspielt, wenn New York in
den Fluten versinkt. Die Antwort gestaltet sich zu einer der
spannenden Stellen des Bandes.

Nathaniel Richs erstes Buch in deutscher Übersetzung lebt an
vielen Stellen von sanfter Ironie, die entsteht, wenn der
Mensch versucht, die Unwägbarkeiten des Lebens in den Griff zu
bekommen. Seichte Kritik am Umgang mit der Umwelt lässt sich
ebenso herausfiltern.

Nathaniel  Rich:  „Schlechte  Aussichten“.  Roman.  Klett-Cotta,
352 Seiten, 21,95 Euro.

Die  harte  Gangart  der
Fotografie  –  Bilder  von
Weegee in Oberhausen
geschrieben von Bernd Berke | 27. April 2025
Immer `ran, gleich` ran: Wenn Weegee ein starkes Bildmotiv
sieht, so hält ihn nichts mehr auf Distanz.

Dann rückt der Pressefotograf den Mördern, Opfern, Cops und
Underdogs im New York der 1930er und 1940er Jahre ganz dicht
auf den Leib und drückt sofort ab. Menschen, deren Behausung
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gerade  in  Feuersbrünsten  niederbrennt,  hält  er  die  Kamera
mitten in die entsetzten Gesichter.

Weegee:  „Der
Erkennungsdienst  bei  der
Arbeit“,  1941  (©
Weegee/Institut  für
Kulturaustausch,  Tübingen
2013)

Seit 1935 als Freelancer tätig, kann sich der Autodidakt keine
Sentimentalitäten  erlauben.  Er  muss  die  besten,
unmittelbarsten  Bilder  haben,  sonst  würden  die
sensationsgierigen Zeitungen sie nicht kaufen. „Murder is my
business“, sagt Weegee einmal.

Die  heute  noch  hinreißenden  Ergebnisse  seiner  Arbeit  sind
jetzt in der Ludwiggalerie Schloss Oberhausen zu sehen. Die
Dokumente werden längst als Kunstwerke wahrgenommen. Es liegt
nicht am bloßen Verstreichen der Zeit und an der generellen
musealen Aufwertung der Fotografie, sondern an wahrhaftigen
Qualitäten dieser Schwarzweiß-Bilder. Die rund 100 Exponate
stammen aus dem Fundus des Instituts für Kulturaustausch in
Tübingen, aus dem Christine Vogt und ihr Oberhausener Team
eine schlüssige Auswahl zusammengestellt haben. Übrigens gab’s
im Ruhrgebiet noch nie eine Weegee-Schau.

http://www.revierpassagen.de/17909/die-harte-gangart-der-fotografie-bilder-von-weegee-in-oberhausen/20130527_1428/03-3


Delinquenten  verbergen  ihre
Gesichter:  Charles  Sodokoff
und Arthur Webber, 1942 (©
Weegee/Institut  für
Kulturaustausch,  Tübingen
2013)

Weegees  Art  zu  fotografieren  (buchstäblich  Bilder  zu
„schießen“) glich einem gewaltsamen Akt. Und so wirken die
Aufnahmen  denn  auch  auf  den  ersten  Blick.  Vom  krassen
Blitzlicht  hart  und  grell  konturiert,  unerbittlich
realistisch. Doch man weiß, dass Weegee zuweilen manch ein
Detail eigenhändig arrangiert hat (so stellte er etwa nach
einem Mord beim Bocciaspiel die Bocciakugeln „dekorativ“ in
den Vordergrund), dass er Ausschnitte mit Bedacht wählte. Auch
hat  er  Verbrechensopfer  nicht  in  aller  möglichen  Drastik
gezeigt, sondern ihnen einen Rest von geradezu ästhetischer
Aura gelassen. In Wien würde man vielleicht sarkastisch sagen
„A schöne Leich’“.

Vor allem aber hatte Weegee – mitten im heißesten Moment – ein
untrügliches Gespür für wirksame Komposition und Dynamik. Wer
heute versucht, den Augenblick mit schier endlosen Reihen von
Digitalbildern zu fangen (Motto: Ein Gutes wird schon darunter
sein), macht sich keinen Begriff davon. Damals, in der Zeit
der  Plattenkameras,  mussten  gleich  die  allerersten  Bilder
„sitzen“. Umso erstaunlicher, dass viele inzwischen den Status
von Klassikern haben. So auch jenes umwerfende Bild von der
gaffenden Menge, die uns auch auf unseren eigenen Voyeurismus
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verweist.  Wir  schauen  Zuschauern  beim  Zuschauen  zu,  ganz
fasziniert.

Oft war Weegee (1899-1968, bürgerlich Arthur Fellig) früher am
Tatort als die Polizei selbst. Ab 1938 mit der offiziellen
Genehmigung versehen, den Polizeifunk abhören zu dürfen, raste
der  besessene  Nachtarbeiter  sofort  los,  um  gleichsam  auf
frischer Tat zugegen zu sein. Was er dann auf Platte bannte,
wäre heute und zumal in Europa so nicht mehr publizierbar.
Aber damals herrschten andere Gesetze. Und in den USA geht es
ohnehin anders her.

Polizei  beendet
Straßendusche  der  Kinder,
1944 (© Weegee/Institut für
Kulturaustausch,  Tübingen
2013)

Schnell  wurde  der  im  heute  polnischen  Złoczew  geborene
Fotograf, der 1910 als Kind in die USA gekommen war, bekannt
und kultivierte ein entsprechendes Image, nannte sich höchst
selbstbewusst „Weegee – The Famous“ und zeigte sich gern als
zerknautschter harter Kerl, allzeit mit Zigarre im Mundwinkel.
Als Zeitgeist-Typus der Hardboiled-Ära hätte er jederzeit in
einem  Marlowe-Roman  von  Philip  Chandler  auftauchen  können
(wenn die nicht in Los Angeles spielen würden).

Eines seiner Fotos zeigt das unglaublich überfüllte Badeufer
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von Coney Island. Die vielen, vielen Menschen schauen hinauf
zur Kamera, Weegee steht offenbar auf einem Podest inmitten
der  Massen.  Er  ist  das  Gegenteil  eines  „unsichtbaren“
Fotografen, der heimlich auf Motive lauert. Weegee wirft sich
geradezu hinein in die Situation oder stellt sich beherrschend
über  sie.  Dass  er  auch  subtile,  ja  ätherische  optische
Sensationen  zu  erfassen  weiß,  zeigen  seine  Bilder  von
Stadtstrukturen, etwa vom mysteriösen Schattenwurf unter der
Hochbahn.

Unter der Hochbahn, Bowery,
o. J. (© Weegee/Institut für
Kulturaustausch,  Tübingen
2013)

Manche haben versucht, Teile seines Werks sozialkritisch zu
interpretieren. Tatsächlich hat er ja die Schattenseiten der
Gesellschaft  gezeigt,  hat  Huren,  Stripperinnen,  Verbrecher,
Säufer, Obdachlose oder auch die diskriminierten Farbigen in
Harlem  abgelichtet,  doch  wohl  weniger  aus  edelmütigen
politischen  Antrieben.  Er  hat  sich  just  in  die  harte
Wirklichkeit  begeben  und  dort  Anzeichen  sozialer  Tatsachen
vorgefunden, sofern man sie überhaupt sichtbar machen kann.
Bei einem Fotografen mit dieser formalen Könnerschaft werden
eben gültige Szenen daraus. Die Verhältnisse, sie waren so.
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Ostersonntag in Harlem, 1940
(©  Weegee/Institut  für
Kulturaustausch,  Tübingen
2013)

So  auch  bei  einem  seiner  berühmtesten  Bilder,  das  zwei
schwerstreiche  Damen  beim  Gang  in  die  Oper  zeigt  und  die
Aussage noch mit einem Trick steigert: Eine völlig desolat
wirkende „Kritikerin“, die als Kontrastfigur auftritt, soll
Weegee eigens angeheuert und unter Alkohol gesetzt haben. So
obszön wirkte demgegenüber der zur Schau gestellte Reichtum,
dass die Nazis das Bild zu perfiden Propagandazwecken nutzen
und auf in Italien abgeworfenen Flugblättern die US-Soldaten
hinterhältig  fragten:  „GI’s,  is  this  what  you’re  fighting
for?“ – „Dafür wollt ihr kämpfen?“

„Kritik“,  1943  (©
Weegee/Institut  für
Kulturaustausch,  Tübingen
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2013)

Einmal  prominent  und  wohlhabend,  ließ  es  Weegee  bequemer
angehen. Er unternahm Europa-Reisen, verlegte sich vor allem
auf  Star-Fotografie  und  porträtierte  etwa  Louis  Armstrong,
Marilyn Monroe, Salvador Dali, Jackie Kennedy oder auch das
verzückte weibliche Publikum des Frank Sinatra. Man wähnt sich
hier  beinahe  schon  in  einem  Konzert  der  Beatles  mit
hysterischem Kreischen und massenhaften Mädchen-Ohnmachten.

Auch Weegees Selbstinszenierungen weisen ja schon gelegentlich
voraus auf Phänomene der 60er Jahre. Nicht ausgeschlossen,
dass ein Mann wie Cassius Clay alias Muhammad Ali („I am the
greatest“)  einige  seiner  Imponier-Posen  von  einem  wie  ihm
gelernt hat. Bei beiden, so wissen wir, steckte wirkliche
Substanz hinter dem Gehabe. Und wie!

Sollte Weegee gar ein Vorvater der Pop Art gewesen sein? Ein
Bild,  auf  dem  er  sich  mit  Andy  Warhol  zeigt,  könnte  die
Vermutung nahelegen. Doch wie verschieden sind diese beiden
Typen! Ein jeder steht für seine Zeit.

Weegee – The Famous. Fotografie. Bis 8. September 2013 in der
Ludwiggalerie  Schloss  Oberhausen,  Konrad-Adenauer-Allee  46.
Geöffnet Di-So 11-18 Uhr, Mo geschlossen. Eintritt 6,50 €,
ermäßigt 3,50 €.
Kombiticket  mit  Gasometer  Oberhausen  (dort  ist  bis  Ende
Dezember die Christo-Installation „Big Air Package“ zu sehen)
13 €.

Statt eines Katalogs erscheint ein Booklet für 4 €.
Wenn’s etwas mehr sein darf, so greife man zu Weegees erstmals
1945 erschienenem Buch „Naked City“.

http://www.jpc.de/jpcng/books/detail/-/art/Arthur-F-Weegee-Naked-City/hnum/2791638


Paul  Auster:  Aufregend
ungewiss
geschrieben von Bernd Berke | 27. April 2025
Schon die Umschlaggestaltung des Buches deutet auf vergangene
Zeiten hin. Doch die können bekanntlich weiter wirken. Paul
Austers neuer Roman „Unsichtbar“ führt zurück bis 1967. Da ist
der hochbegabte Schönling Adam Walker gerade mal 20 Jahre alt,
studiert an der Columbia University in New York und träumt von
einer Laufbahn als Schriftsteller.

Auf einer Party spricht ihn ein mephistophelischer Typ an. Der
sonst  in  Paris  lebende,  36-jährige  Rudolf  Born  ist
Gastprofessor für Politik und bietet Walker einen geradezu
faustischen Pakt an, bei dem vielleicht die Seele auf dem
Spiel steht: 25000 Dollar für eine Literaturzeitschrift, die
Walker weitgehend nach Gusto gestalten darf. Einfach so. Weil
Born erklecklich geerbt hat und der Novize ihm gefällt. Oder
treibt er etwa nur ein hinterhältig zynisches Spiel mit ihm?
Auch auf diese Idee könnte man verfallen, wie auf so viele
andere, die einander irritierend überlagern. Der Leser muss
hier vielen Fährten folgen.

Virtuos  und  postmodern  zirzensisch  spielt  Auster  die
Möglichkeiten durch: Die kunstvoll angerichtete Fiktion will
es,  dass  der  inzwischen  todkranke  Walker  im  Jahr  2007
autobiographisch zurückblickt. Einem Jugendfreund, der es zum
prominenten  Schriftsteller  gebracht  hat,  sendet  er  die
Manuskripte zur Prüfung und Bearbeitung. Schon dadurch kommen
Verschiebungen  und  Brüche  in  Spiel.  Jede  Aussage  wird
relativiert, beginnt gleichsam zu flimmern und zu funkeln.

Die drei großen Teile der Geschichte werden aus verschiedenen
Perspektiven erzählt, die immer mehr Distanz zum Geschehenen
schaffen:  zuerst  aus  Ich-zentriertem  Blickwinkel,  dann  aus
halbnaher Du-Draufsicht, schließlich aus fahrigem, nur noch
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skizzenhaftem Er-Abstand. Zitat nach dem ersten Drittel der
Erzählstrecke, mit Bezug zum Titel: „Indem ich von mir selbst
in der ersten Person schrieb, hatte ich mich lahmgelegt, mich
unsichtbar gemacht…“ Wie denn überhaupt der Erzählende hier
mal sichtbar und mal im Verborgenen Fäden zieht. Sinnfälliges
Beispiel  aus  einer  Bibliothek,  in  der  Walker  als  Student
jobbt: Wird dort ein Buch an falscher Stelle eingeordnet,
bleibt es auf Jahre hinaus oder für immer unauffindbar, also
gleichsam „unsichtbar“. Ähnliches dürfte auch für Verdrängtes
im Leben gelten.

Die  Formenspiele  mit  Erzählmustern  könnten  ins  Akademische
oder  Metaliterarische  abdriften,  doch  Auster  meidet  diese
Klippen. Die Ortsmarken (New York, Columbia University, Paris)
liegen auf seiner eigenen Lebenslinie. Aber sein Buch ist ein
zuweilen  teuflisches  Vexierspiel,  das  realistische  Vorgaben
weit hinter sich lässt.

Verstörende Vorfälle rufen die gewaltigen Urthemen Eros und
Tod auf. Rudolf Borns rätselhaft schweigsame Geliebte Margot
lässt sich auf eine mehrwöchige Affäre mit Adam Walker ein.
Weiß  Born  davon,  hat  er  die  sexuelle  Gelegenheit  gar
herbeigeführt?  Und  wie  riskant  ist  es,  wenn  Walker  die
Beziehung  zu  Margot  bei  einem  Studienaufenthalt  in  Paris
wieder anknüpft? Sein Credo ist jedenfalls eindeutig: „Sex ist
der Herr und Heiland, die einzige Erlösung auf Erden.“

Doch  der  Tod  ist  eine  mindestens  ebenbürtige  Kraft:  Ein
Farbiger will in einer New Yorker Nacht einen Raubüberfall auf
Walker  und  den  sinistren  Born  verüben.  Letzterer  hat  den
Kleingangster nicht nur in vermeintlicher Notwehr erstochen,
sondern  ihn  (als  Walker  einen  Arzt  rief)  hernach  in  der
Finsternis offenbar regelrecht abgeschlachtet. Dabei war die
Waffe des Schwarzen nicht einmal geladen. Hätte Walker die Tat
verhindern können? Um nicht in Selbstvorwürfen zu ersticken,
ist er fortan wie besessen von dem Gedanken, dass Born seine
Tat sühnen müsse. Er schickt sich an, das Leben des Professors
zu zerstören…



Der Mord wird im Laufe des Buches ebenso wenig „aufgeklärt“
wie  etwa  die  Inzest-Orgien,  die  Walker  eine  Zeitlang  mit
seiner geliebten Schwester Gwyn zelebriert haben will. Hier
wetterleuchtet auch noch die fatale Familiengeschichte hinein:
Der kleine Bruder der beiden ist vor Jahren ertrunken.

Die  mit  Inbrunst  betriebene,  doch  vielfach  prismatisch
gebrochene  und  letztlich  vergebliche  Suche  nach  „Wahrheit“
beschreibt den Spannungsbogen dieses grandiosen Romans. Auch
zwischenzeitlich  eingestreute  Gerüchte,  Born  sei  vielleicht
Geheimdienstler (also auch so ein „Unsichtbarer“) und habe im
Algerienkrieg  für  Frankreich  gefoltert,  bleiben  bloße
Spekulation, fügen der Handlung jedoch weitere Energiefelder
hinzu. Elektrisierende Ungewissheit allenthalben.

Unauslotbar  geheimnisvoll  sind  auch  die  Charaktere.  Wie
Gespenster irrlichtern sie durch ihr Dasein, manchmal nahezu
unsichtbar. Rückblickend betrachtet, sind sie vielleicht nur
ein Hauch auf Erden gewesen.

Ohne seine Figuren jemals zu überfrachten, gelingt es Auster
überdies,  an  ihrem  Beispiel  wechselnde  geschichtliche
Verhältnisse  darzulegen,  zumal  vor  dem  Horizont  des
Vietnamkriegs und der anschwellenden Proteste in den USA und
Europa, wo man um 1967/68 schon mit anderen Wassern gewaschen
zu sein scheint als in den Staaten.

Auch  bei  der  Historie  hat  es  nicht  sein  Bewenden.
Überzeitliche Fragen klingen an: Wie viel Grausames darf und
muss  man  Mitmenschen  im  Namen  der  Gerechtigkeit  zumuten?
Welche Spuren kann jemand in der Welt hinterlassen? Wann wird
eine Tat unverzeihlich und ist nie wieder gutzumachen? Stoff
für eine halbe Ewigkeit.

Paul  Auster:  „Unsichtbar“.  Roman.  Aus  dem  amerikanischen
Englisch von Werner Schmitz. Rowohlt. 316 Seiten, 19,95 Euro.



Guggenheim:  Weltklasse  aus
New  York  –  Bonner
Bundeskunsthalle  und
Kunstmuseum  bieten
Großereignis  des
Kultursommers
geschrieben von Bernd Berke | 27. April 2025
Von Bernd Berke

Bonn. Mit der Guggenheim-Sammlung verhält es sich ungefähr so:
Wenn  einer  die  bedeutenden  Künstler  des  20.  Jahrhunderts
aufzählen würde, so wären sie wohl fast alle in diesem Fundus
vertreten. Als Besucher in Bonn, wo die famose Kollektion nun
gastiert, befallen einen Schlaraffenland-Gelüste: So ungeheuer
vieles ist hier und jetzt vorhanden, gar reichlich aus dem New
Yorker Füllhorn geflossen.

Es beginnt gleich mit einem ganz großen Tusch: Ein Konvolut
von Bildern des Wassily Kandinsky skizziert wie im Zeitraffer
seine  Entwicklung  zur  gegenstandslosen  Kunst.  Weg  von  der
Abbildung der Wirklichkeit, hin zur freien Färb- und Formen-
Erscheinung  –  daran  richtete  sich  auch  das  ursprüngliche
Sammelprogramm der New Yorker aus; damals, als die deutsche
Künstlerin Hilla von Rebay den Kupfer- und Diamant-Magnaten
Solomon  R.  Guggenheim  becircte  und  zum  fleißigen  Sammeln
abstrakter Kunst animierte.

Im  Laufe  der  Jahrzehnte  lagerten  sich  diverse  andere
Zeitschichten und Geschmäcker an die Bestände an, so dass
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„Guggenheim“ heute mit Fug und Recht als Weltklasse-Sammlung
gilt. Das New Yorker Stammhaus ist nicht zuletzt durch die
Schnecken-Architektur von Frank Lloyd Wright unverwechselbar.
Der auftrumpfende Bau hat bislang den Blick für die immense
Sammlung beinahe verstellt.

Man rechnet mit mindestens 600 000 Besuchern

Das Bonner Gastspiel ist so üppig geraten, dass man es auf
zwei  Häuser  verteilt  hat:  die  Bundeskunsthalle  und  das
Kunstmuseum gleich nebenan. Die Schau kostet angeblich rund 10
bis  12  Millionen  Euro,  die  Telekom  sponsert  kräftig.  Man
rechnet am Rhein mit mindestens 600 000 Besuchern. Sie können
hier eine Art Kunst-WM erleben.

Van Gogh oder Picasso gefällig? Natürlich vorhanden. Lieber
die Impressionisten? Bitteschön, da wären zum Beispiel Renoir,
Manet und Monet. Oder halten Sie’s mit den Surrealisten? Nun,
da hätten wir Werke von Magritte, Max Ernst, Dalí und Tanguy.
Auch die Pop-Art ist ähnlich schwergewichtig vertreten. Warhol
neben Lichtenstein und Rosenquist.

Harte Konkurrenz der Meisterwerke

Jetzt aber Schluss mit dem name dropping, wir können hier
beileibe  nicht  alle  nennen.  Kaum  zu  glauben,  dass  dies
bestenfalls  ein  Zehntel  der  gesamten  Guggenheim-Besitztümer
ist. Auch so gehen einem ja schon die Augen über. Hart ist die
Konkurrenz der Meisterwerke, jedes ruft: Hier bin ich, komm
her! Dabei ist man mit dem einen doch noch gar nicht fertig.

Viele  dieser  Richtungen  haben  einander  im  20.  Jahrhundert
bitter  bekämpft.  Heute  sind’s  lauter  Prachtstücke  in
friedlicher Koexistenz. Welch ein unfassbares Jahrhundert war
das: So viele Aufbrüche, so viele Brüche! Man durchläuft auch
als Besucher mancherlei Gemütszustände – bis hin zur Minimal
Art, mit der man sich nach all den visuellen Aufregungen so
wunderbar beruhigen kann. Neben solcher Fülle ist das schiere,
stille Nichts verlockend.



Wer  so  viel  zeigen  kann,  der  muss  gar  nicht  großartig
inszenieren. Die Bilder sprechen für sich, sie müssen nur noch
sinnvoll  gruppiert  werden.  Einen  grandiosen  Doppel-Akkord
setzt etwa der Raum mit einem dreiteiligen Schmerzensbild von
Francis Bacon und der schrundigen Wildheit von Jean Dubuffet.

Kein Einwand? Doch! Im Kunstmuseum wird ausgebreitet, was die
Guggenheimer aus der unmittelbaren Gegenwart bewahren wollen:
Da  wuchern  private  Mythologien,  und  es  flimmern  allerlei
Videos.  Dieser  Ausblick  wirkt  wie  ein  etwas  hilfloses
Anhängsel.  Ganz  so,  als  hätte  die  Kunst  heute  ihre  Kraft
verloren. Oder die potenten Kunstsammler den Instinkt…

„Guggenheim  Collection“.  Bundeskunsthalle  und  Kunstmuseum,
Bonn, Museumsmeile. Bis zum 7. Januar 2007.

_________________________________________________

HINTERGRUND

Onkel und Nichte sammelten

Der  New  Yorker  Industrielle  Solomon  R.  Guggenheim
(1861-1949)  fing  in  den  1890er  Jahren  an,  Kunst  zu
sammeln. Seine Begegnung mit der deutschen Malerin Hilla
von  Rebay  weckte  sein  Interesse  für  europäische
Avantgardisten.
Guggenheims Nichte Peggy (1898-1979) eröffnete 1942 die
Galerie „Art of this Century“. Wie ihr Onkel gilt sie
als bdeutende Sammlerin moderner Kunst. 1976 übereignete
sie ihre Sammlung der Guggenheim Foundation, die so noch
stark an Bedeutung gewann.
Die  Guggenheim-Sammlungen  kennzeichnete  anfangs  vor
allem ihre Konzentration auf die umfassende Darstellung
des Gesamtwerkes weniger Künstler in großen Werkgruppen
– z.B. Kandinsky, Klee, Delaunay usw.



Lustvoll kneten und naschen –
New  Yorks  freche  junge
Kunstszene zu Gast im Kölner
Museum Ludwig
geschrieben von Bernd Berke | 27. April 2025
Von Bernd Berke

Köln. 17 000 Bilder in sechs Jahren hat der Amerikaner Stephen
Keene gemalt. Der Fließband-Künstler ist reif fürs Buch der
Rekorde. Wenn wir mal nur von Ziffern sprechen, so war – damit
verglichen – der hochproduktive Picasso ein bedächtiger Mann.
Keene  bietet  jedenfalls  nur  eine  von  vielen  schrägen
Attraktionen  der  Kunstschau  „l  Love  New  York“  im  Museum
Ludwig.

Dem 41jährigen Rasanz-Künstler aus der zumeist haßgeliebten
US-Metropole kann man in Köln live bei der Arbeit zuschauen.
Fertige Sperrholz-Bilder werden, kaum daß sie trocken sind,
gleich ans Publikum verkauft: zu Spottpreisen von 3 bis 5 DM,
je nach Größe; solange der Vorrat reicht.

Die witzige Attacke auf Wertmaßstäbe des Kunstmarktes deutet
schon auf einen Kern der Ausstellung hin: Maßstäbe werden in
der jungen New Yorker Szene (hier: 28 Künstler) kaum noch
angepeilt. Bar jeder Ideologie und meist ganz entspannt im
Hier  und  Jetzt,  sprengt  man  Medien-  und  Gattungsgrenzen,
wirbelt  man  Stile  und  Niveaus,  Ernst  und  Entertainment
kunterbunt durcheinander.

Museumsdirektor Jochen Potter nennt diese Kreuzungen – ganz
flott  –  „Crossover“.  Tatsache  ist:  Etliche  Exponate  haben
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Jahrmarkts- oder sogar Rummelplatz-Charakter. Man fühlt sich
animiert, nimmt aber vielfach nur flüchtige Eindrücke mit.
Eine Kunstschau für die Videoclip-Generation.

Hinein geht’s über eine flackernde Disco-Treppe

Die so gar nicht weihevollen Hallen betritt man über eine
Disco-Treppe mit Flackerlichtern in den Stufen. Durch diese
Arbeit von Piotr Uklanski auf „Hully-Gully“ eingestimmt, darf
man ums nächste Eck auf Stühlen Platz nehmen, sich Kopfhörer
überstülpen und lustbetont in rosaroter Modelliermasse kneten.
„Body Study Center“ (Zentrum für Körperstudien) nennt Charles
Long seine Installation.

Dermaßen  auf  leibhaftigen  Zugang  zur  Kunst  konditioniert,
wundert man sich kaum noch, wenn man sich in Jack Piersons
nachgebautem  Striptease-Lokal  unversehens  auf  der  Bühne
wiederfindet. Bekleidet, versteht sich wohl. Man staunt auch
nur noch begrenzt, wenn man in Mark Dions marktschreierisch
angekündigtem  Schaustellerzelt  („Zoologisches  Wunder!“)  ein
absurd konstruiertes Tiergerippe aus Kuhrumpf und Bärenkopf
besichtigte. Wer neugierig hineingeht, hat sich selbst als
Voyeur entlarvt, der sich am Bizarren ergötzen will.

Also schämt man sich ein wenig. Doch schon steht man – wie zum
Trost  –  vor  einem  Hügel  golden  eingewickelter  Bonbons
(„Placebo  II“  von  Felix  Gonzalez-Torres).  Man  soll  davon
naschen,  auf  daß  das  Kunstwerk  allmählich  schrumpfe  und
Schwund-Melancholie freisetze. Wenige Meter weiter erlebt man
das Gegenteil von Schwund: Ein machtvoller Dinosaurier (Thom
Merricks Schöpfung) versperrt, fast bis zum Platzen mit Luft
vollgepumpt, einen Durchgang. Putzig.

Irgendwann ist man aber doch dankbar, daß die Ausstellung auch
stille Momente be- schert. Die gebürtige Japanerin Mariko Mori
entwirft die wandfüllende Vision eines Zauberwaldes mit Feen
und  asiatischen  Schriftzeichen.  Jessica  Stockholder  erzeugt
sanfte Energiefelder zwischen textilen Dingen des Alltags. Der



aus Jamaika stammende Nari Ward verstreut Dutzende geschnürter
Bündel,  die  Brandspuren  tragen  und  karge  Habseligkeiten
enthalten. Stillleben in Zeiten der Apokalypse.

Auch die Popmusik-Stars David Bowie und Laurie Anderson zählen
hier zu den „Stillen im Lande“. Ihre Zeichnungen sind bei
gemeinsamen  Telefonaten  entstanden.  Beide  sagen,  es  sei
„Telepathie“ im Spiele gewesen. Nun ja. Jedenfalls haben sie
schön reduzierte Rebus-Rätselbilder gekritzelt.

Museum Ludwig, Köln. Bis 31. Januar 1999. Di 10-20, Mi bis Fr
10-18, Sa/So 11-18 Uhr. Eintritt 12 DM. Katalog 38 DM.

Essener  Choreographin
Christine  Brunel  überzeugt
New  Yorker  –  Mit  NRW-
Kultusminister  Hans  Schwier
beim Festival „Ruhr Works“
geschrieben von Bernd Berke | 27. April 2025
Aus New York berichtet
Bernd Berke

New  York.  Die  „Entdeckung“  von  New  York  heißt  Christine
Brunel. Zwar wirkt die gebürtige Französin schon seit einigen
Jahren in Essen und setzt dort die große Folkwang-Ballett-
Tradition fort, doch bekommt sie keinerlei Subventionen und
wird bislang auch eher von Insidern wahrgenommen. Jetzt hat
sie  an  sechs  aufeinanderfolgenden  Abenden  die  Kultur  des
Reviers hervorragend in New York repräsentiert.
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Im Rahmen des Festivals „Ruhr Works“ zeigte sie ihre Solo-
Choreographie „Frau mit blauem Ball“ und das Drei-Frauen-Stück
„Lied auf der Brücke“ vor stets gut gefülltem Haus – und das
in der renommierten Brooklyn Academy Of Music, wo schon Caruso
große Partien sang und in den letzten Jahren Inszenierungen
etwa von Peter Stein und Ingmar Bergman gastierten.

Frau  Brunel  hat  einen  eigenständigen  Tanztheater-Stil
entwickelt, der sich durchaus neben denen ihrer bekannteren
Kolleginnen Pina Bausch und Reinhild Hoffmann behaupten kann.
Die Verbindung ungeheurer Konzentration und Disziplin bis in
die  kleinste  Bewegung  hinein  mit  fließend-lyrischen
Ausdruckswerten  ist  frappierend.  Hier  mit  gezielter
öffentlicher  Förderung  einzusetzen,  wäre  sicherlich  keine
Fehlinvestition. New York hat den Beweis erbracht. Rund 2000
New Yorker, darunter viele „Meinungsführer“ der Kulturszene,
haben es erlebt und mit wohlwollendem, wenn auch ortstypisch
kurzem Beifall quittiert.

Ausstellungen über Velazquez, Picasso und Braque

Gegen  welch  überragende  Konkurrenz  „Ruhr  Works“  (das  denn
seinen Sinn auch eher in Stetigkeit als im Auftrumpfen hat)
hier in New York antritt, zeigen Besuche in den weltberühmten
Museen  der  Stadt,  die  sich  auch  NRW-Kultusminister  Hans
Schwier  auf  seiner  Informationsreise  nicht  entgehen  ließ.
Während  das  MetropolitanMuseum  mit  Velazquez  prunkt,  zeigt
eine sehr sinnreich gehängte Ausstellung im Museum Of Modern
Art erstmals in dieser Form Bezüge zwischen zwei „Vätern“ der
Moderne, Picasso und Braque (bis 16. 1. 1990).

Für  Europäer  kaum  zu  glauben:  Solche  sündhaft  teuren
Ausstellungen  werden  hier  nicht  etwa  durch  Staatsgelder,
sondern  durch  Beiträge  von  Stiftungen,  Sponsoren  und
Mitgliedern der jeweiligen „Freundeskreise“ ermöglicht – eine
Anregung für Minister Schwier, die Rolle von Kunst-Sponsoren
auch in Nordrhein-Westfalen stärker ins Kalkül zu ziehen.



Die gefährliche Drogenszene in der Bronx

Der  Minister  bewegte  sich  in  New  York  nicht  nur  auf
kulturellem  Parkett.  Als  für  die  Schulen  zuständiges
Kabinettsmitglied mußte Schwier sich auch über das in New York
allgegenwärtige  Drogenproblem  unterrichten.  In  der  Bronx,
einem der katastrophalsten (und gefährlichsten) Stadtteile der
Erde,  ergab  sich  dazu  erschütternde  Gelegenheit.  Unter
diskretem  Polizeischutz  (erst  am  Wochenende  war  hier  ein
Polizist erschossen warden) besichtigte die Schwier-Delegation
unter  anderem  das  „Phoenix-House“,  in  dem  ehemalige
Drogenabhängige  wieder  an  ein  bewußtes  Leben  herangeführt
werden sollen. Die harte Realität haben sie täglich vor Augen:
Direkt gegenüber liegt eine Häuserzeile, in der unverhüllt mit
der tödlichen Droge „Crack“ gehandelt wird. Anderwärts in der
Bronx  versucht  man  mit  Schulprogrammen  die  Drogenflut
einzudämmen. Auch kulturelle Angebote wie Theaterspielen und
Musikmachen spielen hier eine zentrale Rolle.

Mit  dem  in  Amerika  vorherrschenden  Ansatz,  nur  auf  die
Willenskraft der Betroffeneu zu setzen und nicht auch das
gesellschaftliche Umfeld ins Visier zu setzen, konnte sich
Minister Schwier allerdings nicht zufriedengeben, Fest steht
für ihn jedenfalls: „Wenn wir nicht jetzt etwas tun, bekommen
wir auch solche Probleme.“ Die Reise nach New York hat auch
dafür den Blick geschärft.

Verlockungen  des  Ruhrgebiets
sind  Thema  in  New  York  –
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Festival  „Ruhr  Works“  mit
Kultur aller Sparten
geschrieben von Bernd Berke | 27. April 2025
Aus New York berichtet
Bernd Berke

New York. Die Kultur des Ruhrgebiets „hat in New York erste
Anker  werfen  können“!  Das  befand  NRW-Kultusminister  Hans
Schwier, der sich gegenwärtig in der Metropole am Hudson River
über Erfolg und Fortgang des Projekts „Ruhr Works“ informiert.
Diese Festivalreihe der Essener „Kulturstiftung Ruhr“ hat seit
September einem gewissen Teil der kulturversessenen New Yorker
Szene „Aspekte des Reviers“ nähergetragen.

Für den meisten Gesprächsstoff haben dabei die Tanztheater,
Gastspiele von Susanne Linke (Essen) und Reinhild Hoffmann
(Bochum), gesorgt. Die ehrwürdige „New York Times“ berichtete
allein neunmal über einzelne Veranstaltungen der Reihe, die
noch bis Januar 1990 mit Gastspielen aus den Bereichen Musik,
Tanztheater, Literatur. Film und Kunst andauern wird. In dem
New Yorker Weltblatt war sogar der schöne Reim von „Allure of
the Ruhr“ die Rede (Verlockung der Ruhr/Reiz der Ruhr).

Die  Kulturstiftung  Ruhr  will  es,  wie  hier  bekannt  wurde,
„nicht bei dem Ankerwurf“ an der US-Ostküste belassen, sondem
zu weiteren Ufern aufbrechen. 1991 soll ein ähnliches Festival
in Sao Paulo starten, 1993 ist Tokyo an der Reihe. Minister
Schwier  zur  WR:  „Es  ist  sinnvoll,  gerade  in  solchen
Wirtschaftsmetropolen unsere Kultur zu zeigen.“ So soll es
denn  in  New  York  auch  schon  erste  Anfragen  nach
Investititionsmöglichkeiten  im  Revier  gegeben  haben  –  wohl
nicht  veranlaßt,  aber  vielleicht  beflügelt  durch  die
kulturellen  Gastspiele.

Andererseits  darf  man  auch  nicht  in  verfrühten  Jubel
verfallen. Ehrlich gesagt droht die New Yorker Revier-Reihe,
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die auch einige programmliche Schwachpunkte hat, doch etwas im
Gewimmel dieser Riesenstadt „unterzugehen“. 35 000 gedruckte
Programm-Magazine  von  Ruhr  Works  können  die
Millionenbevölkerung wohl kaum überschwemmen. Die Stadt bietet
einfach enorm viel – von den Rolling Stones, die soeben hier
aufgetreten sind, bis hin zu den laufenden Ausstellungen über
Velazquez, Picasso und Braque. Günstige Fügung allerdings: die
Frage einer „deutschen Wieder-Vereinigung“ wird auch in New
York heftig diskutiert. Das schafft unverhofftes Interesse für
solche Belange, indirekt also auch für deutsche Kultur.

Immerhin kamen jetzt zum Beispiel rund 500 Vernissage-Gäste
zur  Eröffnung  einer  von  vier  Revierfotografen  bestückten
Ausstellung im derzeit führenden Künstlerviertel SoHo, das bis
vor einiger Zeit verfallen war und nun plötzlich die meisten,
besten und teuersten Galerien der gesamten Stadt beherbergt.
In seiner explosiv-kreativen Atmosphäre entfernt an Berlin-
Kreuzberg  erinnernd,  ist  dieses  quirlige  Stadtquartier
Schauplatz  eines  unablässigen  „Gallery  Hopping“,  eines
Lieblingssports  der  hiesigen  Kunstszene,  der  einfach  darin
besteht, von Galarie zu Galerie zu laufen und „in“ zu sein.
Mit dem, was sich allein in diesem Bezirk an Galerien ballt,
kann zum Beispiel ganz Köln nicht konkurrieren.

Seltsam  übrigens,  nach  über  6000  Kilometern  Flug,  hier
fotografische Ansichten des Ruhrgebiets wiederzufinden – von
Dortmund, Essen oder Bottrop. Noch seltsamer und schwer in
Worte  zu  fassen:  diese  Aufnahmen  lassen  eine  gewisse
unterschwellige „Verwandtschaft“ zwischen dem Revier und New
York erahnen. Als Bochums Ex-Theaterchef Claus Peymann vor
Jahren sagte, das Revier sei New York, wisse es aber nicht,
hatte er wohl nicht ganz Unrecht. Bestärkt wird dieses Gefühl
noch  durch  einen  Besuch  in  der  Clocktower-Gallery,  die
ebenfalls  Revierfotos  zeigt  und  außerdem  mit  einem  fast
konkurrenzlosen Dachterrassen-Rundblick auf Manhattans Skyline
lockt.

Beim New Yorker Goethe-Institut, das Ruhrworks mitorganisiert,



zeigt  man  sich  übrigens  mit  dem  bisherigen  Verlauf  der
Revierreihe zufrieden. Es gebe, so Institutsleiter Jürgen Uwe
Ohlau, in der Bunderepublik nur ganz wenige Regionen, deren
kulturelle  Substanz  für  solche  Projekte  ausreiche.  Das
Ruhrgebiet gehöre auf jeden Fall dazu.

An den Rändern von New York –
Bilder von Rainer Fetting im
Folkwang-Museum
geschrieben von Bernd Berke | 27. April 2025
Von Bernd Berke

Wie  New  York  auf  Vincent  van  Gogh  gewirkt  hätte,  ist
schwerlich zu ermitteln. Wie aber Rainer Fetting, der sich
seit  Beginn  seiner  steilen  Karriere  (bis  in  maltechnische
Details hinein) mit van Gogh identifiziert, die Weltmetropole
wahrnimmt,  läßt  sich  jetzt  im  Essener  Folkwang-Museum
nachvollziehen  (bis  2.  März,  Katalog  25  DM).

Fetting (Jahrgang 1949) zog 1981 von Berlin nach New York und
begab sich – auch darin seinem großen Vorbild ähnelnd – an die
Stätten  der  Außenseiter,  begab  sich  somit  selbst  in  eine
Außenseiterposition. New York mit den Augen des ewig (und
niemals richtig) Ankommenden, New York von „ganz außen“, von
der Peripherie her gesehen – das ist denn auch die Hauptlinie
seiner Bilder seit 1983, die nun erstmals in Europa gezeigt
werden.

Die  früheste  Arbeit,  „New  York  Painter“,  zeigt  einen  mit
heftigster  Gebärde  gemalten,  flammend  roten  Mann,  der  mit
seiner  Palette  in  Eroberer-Haltung  antritt.  Solch
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draufgängerische Aggression verflüchtigtsich in der folgenden
Zeit. Nicht mitten ins tosende Stadtleben hinein führen die
weiteren  Bilder,  sondern  –  wie  von  einer  starken
Abstoßungskraft dorthin gedrängt – an die äußersten Ränder.

Der „Manhattan Acrobat“ vollführt einen grotesk einsamen Tanz
weit vor der Silhouette des Empire State Building. Noch viel
weiter hinaus führt der Rückzugsweg, hin zu gottverlassenen
Schiffsanlegestellen, wo einst die Einwanderer ins Land kamen.
Immer  wieder  schieben  sich  die  Piers  gewaltig  in  den
Vordergrand, als suche der Fremde nach einem Anhaltspunkt und
traue sich doch nicht heran. Die Stadt liegt in verschleierter
Ferne.  Sie  gibt  nur  noch  die  Kulisse  ab  für  starkfarbige
Gefühlsaufwallungen,  ist  nur  noch  vager  Anlaß  für  den
verselbständigten  Malprozeß.

Immer  wieder  vereinsamte,  meist  schutzlos  nackte  Mensehen,
dann rätselhaft-düstere Geschehnisse. In einem Farbengewitter
aus  Rot  und  Gelb  liegt  eine  entblößte  schwarze  Figur  mit
verzerrten  GIiedmaßen  vor  einem  Hydranten.  Opfer  eines
Verbrechens?  Im  finsteren  U-Bahn-Schacht  steht  ein  Stuhl,
darauf – es ist „Halloween“, also Zeit für Mummenschanz –
liegt eine aufgedunsene Maske, eine Art Schweinsgesicht. Eine
ähnliche  Mischung  aus  Geheimnis,  Bedrohlichkeit  und
Lächerlichkeit auch auf dem U-Bahn-Bild „Monster in Subway“:
Eine  Frankenstein-Gestalt,  vielleicht  aber  auch  nur  ein
verirrter Szene-Freak. eilt aus dem Dunkel auf den Betrachter
zu.

Fetting, der sich seit seinen Berliner „Mauerbildern“, die die
Bewegung der „Neuen Wilden“ mitbegründeten, im Sog New Yorks
enorm weiterentwickelt hat, findet eine kraftvoll-expressive
Bildsprache für das Gefühlschaos des von der Millionenstadt
ausgespieenen Einzelnen.

Sanftere  Gegenbilder  entstanden  auf  Jamaika.  Freilich,  das
Stadtthema beflügelt Fetting wohl doch zu reiferer Gestaltung.
Die „Jamaican Cow“ (Kuh auf Jamaika) wirkt nämlich wie aus dem



Reiseprospekt abgemalt.

New Yorks Ruf wird aufpoliert
– Neue Aufmerksamkeit für die
Kunstmetropole
geschrieben von Bernd Berke | 27. April 2025
Von Bernd Berke

Düsseldorf. Seit die gar nicht mehr so neuen europäischen
„Wilden“,  allen  voran  die  Italiener  Clemente  und  Cucchi,
weltweit  Furore  machen,  steht  eine  Stadt  nicht  mehr  im
Mittelpunkt der Aufmerksamkeit, die bis weit in die Siebziger
Jahre als d i e Metropole aktueller Kunstströmungen galt: New
York.

Der  Düsseldorfer  Kunstverein  führt  daher  jetzt  in  seiner
Ausstellung „New York Now“ (New York jetzt!) die neuesten
Stimmungen an der US-Ostküste vor, wie sie sich in der Malerei
äußern. Und siehe da: Auch jenseits des „großen Teiches“ geht
der Trend offenbar stracks in Richtung „Gegenständliches“.

Auch in New York hat sich, nimmt man diese Ausstellung zum
Maßstab, eine meist expressive, grelle Malweise durchgesetzt,
die oft auf ganz einfache Chiffren, wie sie in Zeichnungen von
Kindern  vorkommen,  zurückgreift  (besonders  deutlich  bei
Richard Bosman und Jean Michel Basquiat).

Weitere  Rückbesinnungen,  nämlich  auf  zurückliegende  Epochen
der Bildenden Kunst, sind ebenfalls kaum zu übersehen. So malt
Jonathan Borofsky ein skurriles Portrat von Frans Hals, und
der heute zur New Yorker Kunstszene zählende, gebürtige Kölner
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Rainer Gross nicht minder ironische Werke, die auf Rubens
anspielen. Daß der Umgang mit der Tradition nicht bierernst
gemeint  ist,  zeigen  schon  die  Titel.  So  nennt  Gross  eine
seiner Rubens-Szenen mit drei beleibten Grazien „Schokolade,
Erdbeer und Vanille“. Thomas Lanigan-Schmidt geht noch einen
Schritt  weiter:  Mit  bewußt  überkitschten  Arrangements  aus
golden  und  silbrig  glitzernder  Alufolie  umkränzt  er
Imitationen russischer Ikonen, jener Heiligenbilder also, die
als  Abklatsch  mittlerweile  in  jedem  halbwegs  gutsortierten
Kaufhaus zu haben sind.

An US-„Pop“-Väter wie Warhol, Oldenburg und Rauschenberg wird
kaum  angeknüpft.  Eher  scheint  sich  eine  amerikanisch-
europäische  Wechselwirkung  anzudeuten.  Nur  wenige  der
Künstler, die in Düsseldorf präsentiert werden, sind einem
breiteren deutschen Publikum schon ein Begriff. Manche waren
zwar  auf  der  letzten  „documenta“  oder  der  Berliner
„Zeitgeist“-Ausstellung vertreten (John Ahearn, Judy Pfaff mit
ihren  grellbunten  Papierstreifen-Collagen,  Julian  Schnabel)
die meisten aber entstammen den jungen Jahrgängen 1950 bis
1960 und haben teilweise gerade erst ihr Einzelausstellungs-
Debüt in den USA gegeben („Futura 2000″, Rainer Gross).

Insgesamt sind von 25 Künstlern 70 Arbeiten zu sehen, die
vornehmlich in den Jahren 1980 bis 1983 entstanden sind. Man
kann also mit Fug und Recht behaupten, daß diese Schau –
soweit es das durch parallel laufende Expositionen begrenzte
Raumangebot in der Kunsthalle zuläßt – einen, wenn auch nicht
repräsentativen,  so  doch  auch  nicht  völlig  dem  Zufall
überlassenen Querschnitt durch die New Yorker „Szene“ bietet.

Dem  Zufall  zu  verdanken  ist  hingegen  die  Chance  eines
interessanten Kulturvergleichs, der dadurch möglich wird, daß
ebenfalls  seit  gestern  eine  Ausstellung  mit  Werken  des
japanischen Landschaftsmalers Kaii Higashiyama im selben Haus
gezeigt wird. Wir werden auf diese Ausstellung (in Tokyo sahen
sage und schreibe 300 000 Besucher die Bilder des Altmeisters)
noch zurückkommen.



Düsseldorf, Kunsthalle am Grabbeplatz: „New York Now!“ (bis 4.
September)


