
Wunderbare  Vielfalt  in
Frankfurt:  Aspekte  der
Romantik  bei  Scartazzini,
Britten und Flotow
geschrieben von Werner Häußner | 22. Oktober 2016

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

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

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

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

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

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



von gestapelten Büchern umgeben.

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

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



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

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

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



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

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

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

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

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



abnimmt, dass er erst schießt und dann denkt.

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

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

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



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

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

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

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



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

Information und Aufführungstermine: www.oper-frankfurt.de

Nein,  die  ausgelutschte
Überschrift  „Bücher  für  den
Gabentisch“  machen  wir  aus
Prinzip nicht…
geschrieben von Bernd Berke | 22. Oktober 2016
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Beileibe  keine  Stapelware,
doch  stapelbar:  die  hier
vorgestellten  Bücher,
unterschiedslos  aufgetürmt.
(Foto: Bernd Berke)

Das  Fest  der  Bücher  naht.  Daher  hier  und  jetzt  (statt
ausführlicher Besprechungen, für die jetzt eh kaum jemand Zeit
hat) noch schnell einige adventliche Kurzvorstellungen. Wir
beschränken  uns  ausnahmsweise  auf  Empfehlungen,  „Verrisse“
wird man hier also vergebens suchen. Die gibt’s demnächst
wieder. Versprochen. Auf geht’s, zunächst und zuvörderst mit
gehobener Belletristik, vorwiegend für versierte Leser(innen):

Jürgen  Becker:  „Jetzt  die  Gegend  damals“.  Journalroman
(Suhrkamp,  162  Seiten,  19,95  Euro).  Der  gebürtige  Kölner,
Büchner-Preisträger  von  2014,  verfasst  beileibe  keine
leichten, aber sehr eindringliche Lektüren. Es ist abermals
sein Alter ego namens Jörn Winter, mit dessen Hilfe Jürgen
Becker auf produktive Halbdistanz zur eigenen Lebensgeschichte
geht. Dabei entsteht erneut jene ganz eigene Prosa, die sich
still und leise über etwaige Grenzlinien zwischen Erzählung,
Lyrik und Tagebuch hinweg bewegt und in diesem ungesicherten
Gelände gar manches aufspürt, was sonst unbeachtet geblieben
wäre.
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Noch  ein  hochdekorierter  Autor  und  ebenfalls  ein
(auto)biographischer Impuls: Patrick Modiano erhielt 2014 den
Literaturnobelpreis.  Sein  kurzer  Roman,  im  französischen
Original just 2014 erschienen, heißt auf Deutsch „Damit du
dich im Viertel nicht verirrst“ (Hanser, 160 Seiten, 18,90
Euro). Die Geschichte beginnt wie ein Krimi. Jean Daragane hat
sich in seiner Pariser Wohnung von aller Welt zurückgezogen.
Da spürt ihn ein rätselhafter Fremder auf, der einem Mordfall
auf der Spur zu sein scheint. So absurd das zunächst anmuten
mag, bringt es Daragane doch auf einige längst vergessene
Menschen aus seiner Vergangenheit – und auf Schlüsselszenen
seines Lebens…
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Jonathan  Franzen:  „Unschuld“  (Rowohlt,  830  Seiten,  26.95
Euro). Dieser Roman zählt zweifellos zu den Schwergewichten
der Saison – in jeglicher Hinsicht. Dass der amerikanische
Großautor sich literarisch auch in die DDR und die Zeit des
Mauerfalls begibt, darf wahrlich als (riskante) Besonderheit
gelten.  Zwischen  Stasi,  Internet  und  Mutter-Tochter-Drama
reißt Franzen ungemein viele Themen und Thesen an, allein die
Recherche-Arbeit muss äußerst mühevoll gewesen sein, von der
Bändigung des schier ausufernden Materials ganz zu schweigen.
Dass der Roman sich freilich weit über thematische Vorgaben
erhebt, hat man von diesem Autor nicht anders erwartet. Er
wirft  Schuldfragen  in  vielerlei  Gestalt  auf.  Ein  souverän
konstruiertes Buch, das weite Bögen schlägt und einen lange
beschäftigt – nicht nur wegen der Seitenzahl.

Vladimir Sorokin „Telluria“ (Kiepenheuer & Witsch, 414 Seiten,
22,99 Euro). Eurasien Mitte des 21. Jahrhunderts. Die Welt,
wie wir sie noch zu kennen glauben, ist zerfallen, zwischen
Hochtechnologie  und  Archaik  schildert  der  russische
Schriftsteller in staunenswerter Formen- und Stilvielfalt eine
(um  das  Modewort  dieser  Jahre  zu  verwenden)  grandiose
Dystopie, also eine ins negative gewendete Utopie. Im Zentrum
der verwirrend unschönen neuen Welt steht eine Glücksdroge,
die  zu  Nägeln  verarbeitet  und  den  Menschen  in  den  Kopf
gehämmert wird. Und so nennt sich denn auch das achtköpfige
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(!)  Übersetzerteam  selbstironisch  „Kollektiv  Hammer  und
Nagel“.  Ein  wahnwitziger  Roman  in  50  äußerst  disparaten
Kapiteln.

Franz Hohler „Ein Feuer im Garten“ (Luchterhand, 128 Seiten,
17,99  Euro).  Kurze  Erzählungen,  die  mit  wunderbarer
Leichtigkeit daherkommen. Abenteuer und Überraschungen wohnen
hier gleich nebenan und werden bestaunt wie in Kindertagen.
Man kann das nicht schnöde nacherzählen, man muss halt lesen,
wie unprätentiös und zugleich virtuos Franz Hohler das gemacht
hat.

Max Goldt „Räusper“ (Rowohlt Berlin, 172 Seiten, 19,95 Euro).
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Der Titel deutet auf Comics hin. Und tatsächlich: Unter dem
Label  „Katz  &  Goldt“  sind  in  den  letzten  Jahren  herrlich
abgedrehte Comics entstanden. Hier lesen wir das, was die
Figuren in den Strips sagen, ohne jegliche Bildbegleitung –
quasi als Minidramen mit oft abstrusen Dialogen, allerdings
gegenüber  dem  Originaltexten  vielfach  abgewandelt,  denn
Mediengrenzen lassen sich nicht einfach mal so überspringen.
Die  Resultate  sind  oft  verdammt  lustig  –  und  doch:  Man
vermisst die eigentlich zugehörigen Zeichnungen hin und wieder
schmerzlich. Mögen Germanistik-Doktoranden dereinst ermitteln,
was  die  reinen  Texte  an  Qualität  hinzugewinnen  –  und  um
welchen Preis.

Nun noch ein paar Sachbuch-Hinweise:

So  vielfältig  kann  man  sich  (aus)bilden:  Erwin  Seitz  war
zunächst  gelernter  Metzger  und  Koch,  dann  studierte  er
Germanistik,  Philosophie  und  Kunstgeschichte.  Er  ist  also
prädestiniert, um die „Kunst der Gastlichkeit“ (Insel Verlag
Berlin, 252 Seiten, 22,95 Euro) in Geschichte und Gegenwart
aufzublättern. Seitz richtet sein Augenmerk in 22 Kapiteln auf
die Entwicklung der Gastlichkeit in Deutschland und somit auf
(allzeit  brüchige)  Kultivierung  und  Zivilisierung  der
Menschen, die in den hiesigen Landstrichen gelebt haben. Diese
besondere Sittengeschichte zeichnet vielerlei Einflüsse nach,
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die  hier  nach  und  nach  auf  ganz  spezielle  Weise
zusammengekommen sind. Das Spektrum reicht von klösterlicher
Gastfreundschaft  über  Staatsbankette,  bürgerliche
Verfeinerung, Menüwahl und Tischsitten bis hin zur Kunst des
Tischgesprächs. Ein Buch, das seinerseits zum Tischgespräch
werden sollte.

Basis des Buches „Stulle mit Margarine und Zucker“ (Klartext
Verlag, 172 Seiten, 13,95 Euro) sind persönliche Erinnerungen,
überwiegend von älteren Ruhrgebietsbewohnern. Vor allem geht
es um Kindheit und Jugend im Revier – vom Bombenkrieg bis hin
zum Strukturwandel der 70er und 80er Jahre. Damit nicht alles
gar zu uferlos mäandert, haben die Historikerinnen Susanne
Abeck  und  Uta  C.  Schmidt  die  vielfältigen  Erinnerungen
sortiert, geordnet und zueinander in Beziehung gesetzt. So
kristallisieren  sich  einige  lebensweltliche  Erscheinungen
heraus, die auch für den allmählichen Mentalitätswandel im
Ruhrgebiet stehen. Ein Zeitzeichen unter vielen: Etwa seit den
70er Jahren musste das Lehrlingsgehalt nicht mehr zu Hause
abgegeben werden. Kindheit im Revier hatte für lange Zeit ihre
Konstanten, war jedoch auf Dauer auch wandelbar. Prägnante
Schwarzweißbilder, ein Glossar, ein ausführliches Nachwort und
Literaturhinweise runden den Band ab.
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Der ausgesprochen liebevoll gestaltete und illustrierte Band
„Botanik für Gärtner“ (DuMont, 224 Seiten, 29,99 Euro) gibt
mit  mehr  als  3000  Stichworten  Auskunft  über  wissenswerte
Hintergründe des Metiers. Das aus dem englischen übersetzte
Buch von Geoff Hodge ist jedoch nicht alphabetisch aufgebaut,
sondern  kapitelweise,  so  dass  man  sich  auch  über  längere
Strecken ein- und festlesen kann. Hier erhält man eben nicht
nur  Gärtnertipps,  sondern  erfährt  eine  Menge  über  die
Grundlagen pflanzlichen Lebens überhaupt, über die Systematik
des  Pflanzenreichs,  Formen  des  Wachstums,  Fortpflanzung,
Schädlinge, Krankheiten – und über die Sinneswahrnehmungen der
Pflanzen. Ergänzend werden zudem einige berühmte Botaniker und
botanische Illustratoren vorgestellt. Grüner geht’s nimmer.
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Mehr  für  die  tägliche  praktische  Arbeit  zwischen  Bäumen,
Beeten,  Sträuchern,  Stauden  und  Hecken  gedacht  ist  „Das
Gartenjahr“  (Verlag  Dorling  Kindersley,  352  Seiten,  19,95
Euro). Der Untertitel weist schon die Richtung: „Die richtige
Planung Monat für Monat“. Genau so ist das im besten Sinne
übersichtliche wie reichhaltige Buch auch strukturiert – von
Januar bis Dezember gibt es nützliche Hinweise, ausgerichtet
an den jahreszeitlichen Erfordernissen. Sodann schließt sich
noch ein kleines Pflanzenlexikon an. Das Buch von Ian Spence
wurde  im  englischen  Original  von  der  „Royal  Horticultural
Society“  herausgebracht.  Es  dürfte  auf  diesem  Gebiet
schwerlich  eine  bessere  Empfehlung  geben.

Zum guten Schluss ein Kunstbildband: „Welten der Romantik“
(Hatje Cantz, 304 Seiten Großformat, zahlreiche Abb., 45 Euro)
gehört als Katalog zur gleichnamigen Ausstellung in der Wiener
Albertina  (noch  bis  zum  28.  Februar  2016).  Ein  opulent
illustriertes  Buch  zum  Schwelgen,  das  seine  Tiefenschärfe
dadurch gewinnt, dass – grob gesprochen – die protestantische
Romantik  des  Nordens  der  katholischen  Romantik  des  Südens
gegenüber  gestellt  wird.  Ein  schlüssiger  und  vilefach
fruchtbarer  Ansatz.
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Murray  Perahia:  Pianist  an
Schumanns poetischer Seite
geschrieben von Martin Schrahn | 22. Oktober 2016

Der  Pianist  Murray
Perahia.  Foto:
Sony/Klavier-Festival
Ruhr

Robert Schumann, Meister musikalischer Poesie, hat in seinen
Melodien oft eine rührende Unschuld zum Ausdruck gebracht.
Geradezu  exemplarisch  zeigt  sich  dies  in  den  13
Charakterstücken  des  Klavierzyklus  „Kinderszenen“  –
romantischer Rückblick auf die ersten, für den Komponisten die
schönsten Jahre eines Menschen.

Wenn  Murray  Perahia  in  der  Philharmonie  Essen  nun  die
„Kinderszenen“  spielt,  in  sanfter  Klarheit,  die  darin
enthaltene „Träumerei“ mit Gefühl, aber ohne Süße, dann stellt
sich  der  amerikanische  Pianist  ganz  in  den  Dienst  der
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Romantik, an die Seite Schumanns. Was auch bedeutet, dass der
Interpret die geforderte Virtuosität allein als Mittel zum
Zwecke des größten Ausdrucks anwendet.

Perahia, dem die Liebe zur Melodik eigen ist, der Linearität
höher stellt als Struktur, entpuppt sich so im Gesamtprogramm
dieses Konzerts als leidenschaftlicher, an seinen Grundsätzen
nie  rüttelnder  Romantiker.  Wenn  er  also  in  Bachs  5.
Französischer  Suite  die  Dynamik  zurückfährt,  erklingt  ein
poetischer  Unterton.  Nie  würde  er  sich  bei  dem  barocken
Altmeister in Detailarbeit verlieren, hat er er einmal in
einem Interview erklärt.

In  den  empfindsamen  Teilen  der  Beethoven-Sonate  op.  90
wiederum  schimmern  Idylle  und  Pastorales  durch.  Natürlich
verfügt Perahia auch über ein drängendes Espressivo, doch kaum
dürfte  er  den  Klassiker  als  brachialen  Revoluzzer
präsentieren. Aber Perahias Ansatz geht nicht überall auf.
Brahms’  Klavierstücken  op.  119  fehlt  das  Grüblerische  und
manches gleitet ins Sentiment. Ein bodenständiger Ernst geht
hier von diesem  Spätwerk aus, etwas schwerfällig artikuliert.
Man  erlebt  des  Pianisten  Ringen  mit  der  Materie,  und
vielleicht hat dies ja doch etwas mit seiner Geschichte zu
tun:  Eine  Verwachsung  des  rechten  Daumenknochens  musste
operativ korrigiert werden, was Perahia in den 90er Jahren zu
Pausen beim Konzertieren zwang.

So hoch also seine Musikalität einzuschätzen ist, so sensibel
er  sich  den  Stücken  nähert,  so  verwuselt  er  sich  doch
bisweilen im dichten Klaviersatz. Das führt etwa dazu, dass
Chopins Musik manchmal die Eleganz und reflektierende Tiefe
fehlt. Herb und spröde tönt es herauf. Perahia also scheint
sich in Essen als Romantiker zu präsentieren, dem Schumann
wesentlicher Fixstern ist. In den lieblichen „Kinderszenen“
gelingt  dem  Pianisten  die  Balance  zwischen  struktureller
Klarheit  und  lyrischer  Empfindung  so  optimal  wie  sonst
nirgends. Der Komponist sah im Natürlichen der kindlichen Welt
(im  Sinne  einer  naturgegebenen  Unschuld)  die  Quelle  jeder



Poesie. Perahia kommt ihr auf die Spur.

 

Im Kino: Udo ist eben doch
nicht Kurt Krömer
geschrieben von Hans Hermann Pöpsel | 22. Oktober 2016
Mal wieder ins Kino gegangen, weil im WDR ein Interview mit
Kurt Krömer über seine Rolle als „Udo“ zu sehen und zu hören
war. Hat es sich gelohnt?

Natürlich ist Kurt Krömer im Detail immer ein Hinsehen wert.
Im Film „Eine Insel namens Udo“ spielt Krömer aber gar nicht
seine Rolle als Kurt Krömer, sondern einen eher schüchternen,
etwas zerbechlichen Mann, ohne Krömers markante Brille. Er ist
der  Kaufhausdetektiv  Udo,  der  von  allen  übersehen  wird  –
„schwersichtbar“ eben – bis die Managerin Jasmin kommt und ihn
wahrnimmt, samt Flecken im Hemd und seiner schrulligen Art.
Sie ist auf ihre Weise eben selbst ein wenig kauzig, und so
endet diese Komödie dann auch etwas naiv romantisch.

Gelohnt  hat  sich  der  Kinobesuch  wegen  der  teils  witzigen
Dialoge und der schrägen Bilder. Auch die Grundidee, dass Udo
unsichtbar sein kann und nur von seinen engen Freunden und
eben  von  Jasmin  gesehen  wird,  hat  einen  gewissen  Reiz.
Allerdings  habe  ich  mich  in  der  Mitte  auch  ein  wenig
gelangweilt, denn die Geschichte wird doch sehr in die Breite
gewalzt. Übrigens waren wir im Kino auch fast allein – „Bad
Teacher“ zieht doch mehr Leute an.

Im  Abspann  konnte  man  lesen,  dass  ARTE  und  der  WDR  die
Mitfinanzierer  waren.  Also  aufgepasst:  Demnächst  auf  Ihrem
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Bildschirm  „Eine  Insel  namens  Udo“.  Wahrscheinlich  um
Mitternacht.

Zur  Romantik  strebt  doch
alles
geschrieben von Martin Schrahn | 22. Oktober 2016

Der  Pianist  Leif  Ove
Andsnes. Foto: Felix Broede,
EMI-Classics

Wenn sich der norwegische Pianist Leif Ove Andsnes ans Klavier
setzt, spielt er nicht um sein Leben, sondern um der Schönheit
willen. Die Klänge, die er dem Instrument entlockt, schweben
uns zu und scheinen ihn selbst zu umhüllen. Andsnes ist kein
stolzer Virtuose, der alles wagt, sondern ein feinsinniger
Gestalter, bisweilen ein Grübler, immer der romantischen Seele
auf der Spur.

Sein Auftritt in Essens Philharmonie, als Gast des Klavier-
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Festivals Ruhr, lässt dabei keine Gefühlsausbrüche zu, kaum
dramatische  Zuspitzungen.  Das  mag  in  Beethovens  Waldstein-
Sonate sonderbar klingen, wenn unter des Künstlers Fingern
noch die flinkesten Figurationen in edelstem Legato erklingen.
Welches sich im virtuosen Geflecht des Finalsatzes hin zu
einem gleichsam dekadenten Glissando steigert.

Doch in Beethovens endlosen, formsprengenden Weiten von op.
111 führt uns Andsnes´ Ansatz aufs Schönste in jene Zukunft,
die da Romantik heißt. Des Komponisten Wunsch nach innigster
Empfindung  zollt  er  großen  Respekt,  und  immer  sind  es
Klangfarben,  die  verzaubern.

Das  Romantische  hat  er  zuvor  in  vier  Brahms-Balladen
weltverloren,  mitunter  düster  vor  uns  ausgebreitet.  Der
Dichter  spricht,  der  Künstler  erzählt,  der  Fantasie  alle
Freiheit  lassend.  Nur  manchmal  kommen  Zweifel,  ob  dem
untergründig Brodelnden nicht doch zu sehr Fesseln angelegt
sind.

Einmal träumend unterwegs jedoch, erreicht der Pianist einen
scheinbar  abseitigen  Pfad,  der  da  Moderne  heißt.  Aber
Schönbergs  frühe  Klavierstücke,  schon  in  den  Bezeichnungen
Schumann  folgend,  sind  pointierte  Aphorismen,  in  ihrer
Aufsplitterung wie Balladen-Fragmente wirkend. Keine Spur von
sperriger  12-Ton-Methodik,  sondern  Musik,  deren  Ausdruck
geist- wie seelenvoll ist.

(Der Text ist in ähnlicher Form in der WAZ erschienen)

Mit  Herzblut  für  die  wahre
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Freiheit  –  Einer  unserer
allergrößten Dichter: Vor 150
Jahren ist Heinrich Heine in
Paris gestorben
geschrieben von Bernd Berke | 22. Oktober 2016
Von Bernd Berke

Vielleicht  treffen  sie  sich  jetzt  dort  droben:  Wolfgang
Amadeus Mozart und Heinrich Heine. Falls ja, dann können der
Komponist  und  der  Dichter  einander  Hochachtung,  aber  auch
wechselseitiges  Mitleid  bekunden.  Allenthalben  werden  sie
rituell  gefeiert,  weil  sich  biographische  Daten  „runden“.
Heute vor 150 Jahren starb Heine nach langjährigen Leiden in
seiner Pariser „Matratzengruft“.

Wie überaus betrüblich: Einer, der dem göttlich guten Leben im
Diesseits derart zugetan war, musste so elendiglich enden. Nur
zu  verständlich,  dass  Heine  zuletzt  allen  atheistischen
Anwandlungen  abschwor  und  um  Gottgläubigkeit  rang.  Nur
ahnungslose Schandmäuler können ihm dies verübeln.

Seine  Werke  gehören  unverbrüchlich  zur  Weltliteratur.  In
Frankreich zählen die Bücher von „Henri“ ebenso zum ehernen
Bestand wie bei uns – und mancher Japaner oder Russe kann
wahrscheinlich  das  „Loreley“-Gedicht  im  deutschen  Original
aufsagen.

Sein Witz war kühn und treffsicher

Das berühmte „Ich weiß nicht, was soll es bedeuten“ konnten
nicht einmal die Nazis verschweigen. Allerdings schrieben sie
die Zeilen einem „unbekannten Dichter“ zu.

Heine war Rheinländer jüdischen Glaubens, als junger Mann ließ
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er sich allerdings christlich taufen, denn: „Der Taufzettel
ist das Entréebillet zur europäischen Kultur.“ Antijüdische
Vorurteile  gegen  Heine  steigerten  sich  schon  bei  einigen
seiner Zeitgenossen zu erschreckenden Hasstiraden. Die üblen
Klischees  des  19.  Jahrhunderts  führten  letztlich  auch  zur
Bücherverbrennung von 1933.

Der Heißsporn Heine hat sich zu seiner Zeit mit nicht lauteren
Mitteln gewehrt: Als der Dichter August Graf von Platen ihn
mit  antisemitischen  Untertönen  angriff,  machte  sich  Heine
öffentlich  über  dessen  Homosexualität  lustig  –  damals  ein
ungeheurer  Skandal  und  wohl  der  schlimmste  deutsche
Dichterstreit  überhaupt.

Nachwirkung zwischen Karl Kraus und Nietzsche

Heines Nachwirkung ist stets eine Streitfrage gewesen. Selbst
ein ungemein kluger, doch hitziger Kopf wie Karl Kraus hat
Heine  als  Vorläufer  eines  unverbindlich  plaudernden  Stils
missverstehen  wollen.  Kraus-Zitat:  „Ohne  Heine  kein
Feuilleton.  Das  ist  die  Franzosenkrankheit,  die  er  uns
eingeschleppt hat.“ Heine habe „der deutschenSprache so sehr
das Mieder gelockert (…), dass heute alle (…) an ihren Brüsten
fingern können.“ Friedrich Nietzsche bezog die Gegenposition:
„Man wird einmal sagen, dass Heine und ich bei weitem die
ersten Artisten der deutschen Sprache gewesen sind …“

Die Vaterstadt Düsseldorf hat sich mit Heine schwer getan.
Schier endlos währte das Gezerre darum, ob die Uni seinen
Namen tragen sollte 1989 war es so weit. Ehrenbürger ist er
bis heute nicht.

Mit  Herzblut  hat  Heine  einige  der  schönsten  romantischen
Gedichte  geschrieben.  Doch  sein  flackernder,  treffsicherer
Witz und seine oft kühnen Formulierungen (er reimte schon mal
„ästhetisch“  auf  „Teetisch“)  ließen  wehe  Idyllen  und
Schauermärchen  der  Romantik  weit,  weit  hinter  sich.

Gemischte Gefühle fürs aufkommende Proletariat



Er hat nicht nur höchst sprach- und formbewusste, sondern
aufsässige Texte geschrieben – mit satirischer Stoßrichtung
gegen  schläfriges  Biedermeier,  starres  Preußentum  und
aggressiv dumpfen Nationalismus (nationale Einigung ja, aber
bitte unter freiheitlichen Vorzeichen). Ach, wüsste man doch,
was der Erz-Journalist Heine zum jetzt so akuten Streit um
Karikaturen und Pressefreiheit gesagt hätte!

Mit  gemischten  Gefühlen  sah  Heine  das  Proletariat
heraufkommen. Er begriff die Notwendigkeit dieser Entwicklung,
fürchtete  aber  auch  die  Barbarei  der  neuen  Klasse  –  eine
Schreckensvision,  die  im  Realsozialismus  grässliche  Gestalt
annahm.  Im  Grunde  blieb  Heine  Monarchist,  freilich  ein
aufgeklärtes Königtum, das per Verfassung alle (bürgerlichen)
Menschenrechte wahren sollte.

Mit Potentaten und Zensoren in Berlin hatte er ebenso Probleme
wie mit kaufmännischen „Pfeffersäcken“ in Hamburg, wo sein
reicher Bankiers-Onkel Salomon und sein Verleger Campe lebten
– zwei Menschen, mit denen er oft um Geld gestritten hat.

Welch eine Befreiung muss Paris bedeutet haben, damals die
konkurrenzlose  Weltmetropole  mit  rauschendem  Kultur-  und
Gesellschaftsleben, an dem Heine ausgiebig teilnahm. Hier traf
er prägende Gestalten jener Zeit – von Richard Wagner bis Karl
Marx, von Hector Berlioz bis Balzac und George Sand.

„Dicht hinter Hagen ward es Nacht.. .“

Seinen  Büchern  kann  man  entnehmen,  dass  er  trotz  alledem
wehmütig  an  seiner  Heimat  gehangen  hat.  Er  hatte  „das
Vaterland an den Sohlen“ – wären es doch nur befreite Lande
gewesen! „Denk ich an Deutschland in der Nacht…“

Der  Rheinländer  Heine  hat  die  geradlinige  westfälische
Wesensart sehr geschätzt. In Göttingen sang und trank er mit
Studienfreunden aus hiesigen Breiten.

Die  Zeilen,  die  jeden  Westfalen  rühren,  stammen  aus  der



ansonsten  eminent  politischen  Dichtung  „Deutschland.  Ein
Wintermärchen“ und schildern Heines Reise nach Hamburg (1843),
die durch Westfalen führte:

„Dicht hinter Hagen ward es Nacht, / Und ich fühlte in den
Gedärmen / Ein seltsames Frösteln. Ich konnte mich erst / Zu
Unna,  im  Wirtshaus,  erwärmen…/  Den  lispelnd  westfälischen
Akzent / Vernahm ich mit Wollust wieder.“

Und nun kommt’s:

„Ich  habe  sie  Immer  so  lieb  gehabt,  /  Die  lieben,  guten
Westfalen, / Ein Volk so fest, so sicher, so treu, / Ganz ohne
Gleißen und Prahlen (…) / Sie fechten gut, sie trinken gut, /
und wenn sie die Hand dir reichen, / Zum Freundschaftsbündnis,
dann weinen sie; / Sind sentimentale Eichen.“

Beileibe nicht nur wegen dieser Verse: Der Weltbürger Heine
verdient unbedingt auch die westfälische Ehrenbürgerschaft.

___________________________________________________________

LEBENSDATEN

Kaufmannslehre und Romantik

Heinrich  Heine  (Bild)  wird  am  13.  Dezember  1797  in
Düsseldorf geboren.
Er  erwirbt  kein  Reifezeugnis,  sondern  wechselt  zur
Handelsschule.
Ab 1815 Kaufmännische Lehrzeit in Frankfurt und Hamburg.
1816 Unglückliche Liebe zur Cousine Amalie.
1817 Erste Gedichte unter Pseudonym.
Ab 1819 Jura-Studium in Bonn, Göttingen, Berlin. Auch
philosophische Vorlesungen, u. a. bei Hegel.
1825 Examen, Promotion, protestantische Taufe.
1826  Erster  Teil  der  „Reisebilder“  (u.a.  „Die
Harzreise“, „Die Nordsee“).
1827 „Buch der Lieder“ (zu Lebzeiten 13 Auflagen). Reise



nach England.
1828Norditalien-Reise
1829 Umzug nach Berlin
1837 Heine zieht nach Paris, berichtet von dort für
deutsche Zeitungen.-•1835 Verbot der Schriften Heines im
Dt. Bund.
1836 „Die romantische Schule“
1840 Streitschrift gegen Ludwig Börne (Folge: Duell mit
einem Börne-Fan).
1 841 Heirat mit der 18 Jahre jüngeren Mathilde, die er
1834 kennen gelernt hatte. Heine schrieb: „Sie hat einen
sehr schwachen Kopf, aber ein ganz vortreffliches Herz.“
1843 und 1844 Reisen nach Hamburg.
1844 „Deutschland. Ein Wintermärchen“.
1847 „Atta Troll“
1848 Feb./März: Bürgerliche Revolution in Frankreich und
Deutschland. Heine ist ab Mai für den Rest seines Lebens
durch Krankheit ans Bett gefesselt („Matratzengruft“).
1851 „Romanzero“
1854 „Geständnisse“
1856 (17. Februar): Heinrich Heine stirbt in Paris.

Unendliche Räume des Traumes
–  achtstündiges  „Fest  der
Romantik“  im  Dortmunder
Schauspiel
geschrieben von Bernd Berke | 22. Oktober 2016
Von Bernd Berke

Dortmund. Zuweilen war es wirklich wie ein schöner Traum – von
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einer  allseits  mit  Künsten  gesättigten  Sehnsuchts-Welt:
Dortmunds  Schauspiel  beging  am  Samstag  erstmals  sein  groß
angelegtes „Fest der Romantik“.

Mit einer ganzen Flut einschlägiger Texte werden im Laufe des
fast achtstündigen Spektakels sämtliche Winkel des Theaters
bespielt, bis hin zu Probenräumen und Unterbühne. Selbst in
den  Pausen  sind  Foyer  und  Wandelgänge  von  historisch
kostümierten,  literarischen  Geistern  erfüllt.

Es kann nur gut sein, wenn sich – in schwierigen Zeiten – ein
Stadttheater so massiv inErinnerung bringt, wenn es zudem sein
Innerstes hervorkehrt und sich in die imposante Maschinerie
blicken  lässt.  Und  so  weckt  das  auch  logistisch  gewiss
ungeheuer  aufwändige  Kaleidoskop  in  seiner  Gesamtheit
nachhaltige  Sympathien  für  die  Bühne.

Natürlich  geht’s  nicht  um  Hollywood-Romantik,  sondern  um
Ausflüsse  und  Eckpunkte,  um  Sehnsuchts-,  Nacht-  und
Schattenseiten  jener  Epoche,  in  der  die  Tore  zu  den
unendlichen Räumen des Traumes und des Unbewussten aufgetan
wurden. Nicht ganz lupenrein, aber im Sinne der Gewichtigkeit
und  der  Grenzverläufe  plausibel:  Kleist,  Hölderlin  und
Nietzsche sehen sich mit einbezogen. Man hätte etliche Linien
auch in die Gegenwart verlängern können, etwa bis zu Botho
Strauß.

Kleists „Käthchen“ mit Stahlhelmen und Wehrmachtsmänteln

Mit  Kleists  „Käthchen  von  Heilbronn“  beginnt  der  Reigen,
Hausherr Michael Gruner lat den Klassiker selbst inszeniert.
Er malt den Text nicht breit aus, sondern schraffiert ihn
rasch  mit  verschatteten  Grau-Tönen.  Stahlhelme  und
Wehrmachtsmäntel lassen allzu früh ahnen: Das „Käthchen“ wird
einmal mehr auf die gespenstischen Seiten deutscher Historie
bezogen – eine Rechnung, die nicht restlos aufgehen mag. Es
waltet  kaum  ein  Zauber,  sondern  Entzauberungs-Absicht.
Wenigstens  ist  damit  der  etwaige  Vorwurf,  in  diesen



kriegsschwangeren Wochen nur „auf Romantik zu machen“, vom
Tisch.

Von  dunklen  Mauern  umgeben  und  geheimnisvoll  ausgeleuchtet
(Bühne: Peter Schutz), schnurrt hier ein doch etwas bemühtes
Spiel ab, das die sprachlichen Qualitäten derVorlage nicht
immer  im  Sinn  behält.  Man  vernimmt  dumpfe  Echos  aus  dem
Gruselkeller der Geschichte. Graf Wetter vom Strahl (Pit-Jan
Lößer) ist ein Typ fast wie aus dem Landser-Heft, das ihn so
aufopferungsvoll  liebende  Käthchen  (Astrid  Rashed)  bleibt
selbst in traumhaften Sequenzen blässlich patent.

Gar  zu  greller  Kontrast:  Käthchens  böse  Gegenspielerin
Kunigunde (gespielt von einem Mann: Manuel Harder) gerät zur
jaulenden  Chargenrolle,  zur  hassenswerten  Gesamt-Germanin.
Anders  als  bei  Kleist,  heiratet  Graf  Strahl  dieses
präfaschistische Monstmm und nicht das zarte Käthchen. Die
reine  Liebe  ist  nur  ein  Traum,  es  obsiegt  martialisehe
Geschichte.  Ein  Ansatz,  den  man  filigraner  hätte
herausarbeiten  können.

Worte zwischen Weltschmerz und Natur-Beglückung

Es  folgt  der  wohl  schönste  Teil  des  Projekts,  die  mit
punktgenauer Raffinesse dargebotene Offenbach-Oper „Hoffmanns
Erzählungen“, die man eines Tages aus dem Projekt lösen und
separat spielen sollte.

Sodann hat man die Wahl zwischen sechs parallel aufgeführten
Texten. Schweren Herzens lasse ich Tieck, E. T. A. Hoffmann,
Bonaventura,  Achim  von  Arnim  und  Nietzsche  beiseite  und
entscheide mich für Hölderlins Briefroman „Hyperion“, der hier
als „dramatisches Fragment“ firmiert und bruchstückhaft auf
drei  Darsteller  (Jürgen  Hartmann,  Manuel  Harder,  Birgit
Unterweger) verteilt wird.

Regisseur  Matthias  Gehrt  lässt  die  Zuschauer  auf  der
knarzenden Drehbühne sitzen und rotieren. Das scheint von den
wunderbaren Wendungen der Sprache abzulenken. Doch so kommen



die Figuren von allen Seiten her ins vieldimensionale Wort-
Gewoge zwischen Weltschmerz und Natur-Beglückung, die Phantome
sind nah. Man lauscht bewegt und hoch erfreut: So herrlich ist
einst in deutscher Sprache geschrieben worden.

Termine:  14.  Feb.  (18  Uhr),  16.  Feb.  (16Uhr),  22.  Feb.
(17Uhr). Karten: 0231/50 27 222.

 

In der Zeichnung zeigt sich
der  wahre  Meister  –
Ausstellung in Münster reicht
von Dürer bis Beuys
geschrieben von Bernd Berke | 22. Oktober 2016
Von Bernd Berke

Münster. Zeichnungen gelten oft als bloße Vorstufen zu großen
Ölgemälden, ja als eigentlich unfertige Kunstwerke. In Münster
ist man ganz anderer Meinung. Mit der Ausstellung „Zu Ende
gezeichnet“ will das Landesmuseum beweisen, daß ästhetische
Abrundung und Perfektion sehr wohl auch mit dem Stift erzielt
werden können.

Von Dürer über Picasso bis hin zu Beuys wartet die Schau mit
rund 200 Exponaten und etlichen großen Namen auf. Alle Stücke
stammen  aus  dem  offensichtlich  hervorragend  bestückten
Kupferstichkabinett zu Basel.

Die  historische  Spannweite  zwischen  dem  16.  und  dem  20.
Jahrhundert  eröffnet  reizvolle  Vergleichsfelder.  Die
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Geschichte schnurrt wie im Zeitraffer ab. Um 1500 war auch die
Zeichenkunst  ganz  selbstverständlich  in  biblischen  und
mythischen  Stoffen  verankert,  sie  stand  auf  verläßlichem
Grund. Somit war auch die Formensprache fest gefügt, denn sie
spiegelte ja die weitgehend intakte kosmische Ordnung. Doch
ein Bild wie Ludwig Schongauers „Vorbereitung zur Kreuzigung
Christi“ muß für damalige Gemüter schockierend gewesen sein.
Höchst sachlich werden hier die Instrumente zur biblischen
Qual bereitet; fast so, als übe man ein ganz biederes Handwerk
aus.

Kühne Ausschnitte kündigen die Moderne an

Über Berühmtheiten wie Albrecht Dürer (Bildnis des Salzburger
Kardinals Matthäus Lang, um 1518), Hans Holbein den Älteren,
Hans Baldung und Albrecht Altdorfer, gelangt man allmählich in
die  barocken  Gefilde.  Hier  ragt  natürlich  ein  Peter  Paul
Rubens (u. a.: „Die Kreuzigung Petri“, um 1638) heraus. Folgt
man  der  chronologischen  Hängung,  so  steht  man  später  vor
sanften romantischen Landschaften und dann – vielleicht der
interessanteste  Teil  der  Zusammenstellung  –  im  Vorhof  der
Moderne.

Der Bruch kündigt sich zunächst in ganz leichten, aber schon
befremdlichen  Perspektiven-Verschiebungen  an,  in  der  Wahl
kühner  Ausschnitte.  Wenn  etwa  der  eines  übertriebenen
Fortschrittswahns eigentlich unverdächtige Adolph von Menzel
anno 1880 den „Blick in einen besonnten Hof mit einer Frau an
einer  Wasserpumpe“  zeigt,  so  hat  er  die  jahrhundertelang
gewohnte Zentralsicht längst hinter sich gelassen. Es geht
nicht mehr um Abbildung der Wirklichkeit, sondern um ihre
Splitter und Essenzen. Georges Seurats „Spaziergängerin mit
Sonnenschirm“  (um  1882)  steht  für  den  Übergang  des
festumrissenen Gegenstandes ins impressionistische Flimmern.
Im Gefolge des Kubismus löst sich dann die Form vollends auf.

Spannend  ist  es  nun  zu  beobachten,  wie  einfallsreich  die
Künstler seither auf den Formenschwund „geantwortet“ haben.



Vielfältig und manchmal verzweifelt sind die Versuche, diesem
Zustand  wieder  neue  tragfähige  Konzepte  abzugewinnen.  Die
Skala der Möglichkeiten reicht von hauchzarten Entwürfen am
Saum  des  Verschwindens  (Wols,  Cy  Twombly)  bis  hin  zu
ungehobelter  Kraftprotzerei  („Neue  Wilde“).

Die stilistische Vielfalt ist also mindestens ebenso breit wie
in  der  Ölmalerei.  Außerdem  befindet  man  sich,  indem  man
Zeichnungen anfertigt oder auch nur betrachtet, meist noch ein
Stückchen näher am Ursprung, an der „Geburt“ der bildlichen
Idee als bei geduldig ausgeführter Schönmalerei. Und: Wenn ein
Künstler nicht auf der Höhe seiner Mittel wäre, so verriete
sich das in der Zeichnung mitunter deutlicher, als wenn er mit
Ölfarbe gar manche Schwäche überdeckt und vertuscht.

„Zu  Ende  gezeichnet“.  Landesmuseum  für  Kunst  und
Kulturgeschichte, Münster (Domplatz). Bis 5. November, tägl.
außer montags 10-18 Uhr. Katalog 35 DM.


