
Zwischen  Talkshow  und
Happening – die Triennale auf
musikhistorischer Lesereise
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Blick  auf  die
skandalträchtige
Uraufführungschoreo
graphie  des
 „Sacre“.  Foto:
Christoph Sebastian

Ach  Du  lieber  Gott!  Da  hopsen  und  tanzen  seltsame
Hutzelmännchen, mit Vollbart verziert und Bärenfell behangen,
wie Indianer auf dem Kriegspfad umeinander, und das zu Igor
Strawinskys  archaischer,  brutaler,  rhythmusgesättigter
„Sacre“-Musik.

Es sei gestattet, ein wenig zu lachen, auch wenn hier, als
filmisches  Dokument,  die  Rekonstruktion  der
Uraufführungschoreographie gezeigt wird (1913 in Paris, von
Waslaw  Nijinsky),  die  immerhin  einen  der  größten
Theaterskandale  des  beginnenden  20.  Jahrhunderts  ausgelöst
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hat.  Sodass  die  Musik  im  tumultuösen  Lärm  des  erhitzten
Publikums beinahe unterging.

Nicht zuletzt auf Eklats dieser Art hat der amerikanische
Musikkritiker Alex Ross wohl bei der Titelgebung seines Buches
geblickt: „The Rest is Noise“ erzählt eine Geschichte von der
tönenden  Moderne,  die  nicht  wenige  Zeitgenossen  als  Lärm
abtaten, von einer Moderne, die andererseits den Lärm der Welt
durchaus  spiegelte.  Der  Autor  entwirft  dabei  ein
großformatiges Gemälde, das die musikalische Entwicklung des
vergangenen  Jahrhunderts  in  Beziehung  setzen  will  zu
politischen, philosophischen, soziologischen Strömungen jener
Epoche. Ein überquellendes Kompendium, nicht frei indes von
steilen  Thesen,  „Vielleicht“-  und  Konjunktivsätzen,
Halbwahrheiten.

Sei’s drum: Triennale-Intendant Johan Simons hat das Buch ins
Herz geschlossen und schon als Chef der Münchner Kammerspiele
szenische  Lesungen  erarbeitet.  Die  finden  nun  ihre
sechsteilige Fortsetzung in Schauspielhäusern des Ruhrgebiets.
Diese Kooperation mit Theatern des Reviers, anfangs vollmundig
beschworen, vereinzelt realisiert, dann aber schmählich fallen
gelassen, erfährt also nun eine gewisse Renaissance. Das ist
nur  recht  und  billig:  dass  die  Triennale  sich  bei  allen
europäischen Leuchtturmprojekten noch der Leistungsfähigkeit
der traditionsreichen städtischen Bühnen und ihrer Ensembles
bewusst wird.



Stephanie Schönfeld
in  der  Rolle  des
Buchautors  Alex
Ross.  Foto:
Christoph Sebastian

Johan Simons’ Musikvermittlung der besonderen Art startet im
Essener  Grillo-Theater  und  verhandelt  zunächst  die  letzte
Jahrhundertwende, das Fin de Siècle, mithin die Komponisten
Mahler und Strauss, um sich dann im 2. Teil hauptsächlich eben
des „Sacre“ anzunehmen.

Der  eingangs  erwähnte  Videoschnipsel  bleibt  alleiniger
Filmbeitrag,  ansonsten  wird  fleißig  rezitiert.  Doch  längst
nicht alles, was wir in der Lesefassung von Julia Lochte und
Tobias Staab zu hören bekommen, entstammt direkt dem Buch.
Manche Zitate gehen weit darüber hinaus. Ross’ Werk wird zum
Steinbruch, andere Quellen (zu erschließen aus den Anmerkungen
des Buches?!) kommen hinzu. Das Schöne ist: Wenn in Simons’
Inszenierung  die  Figuren  selbst  sprechen,  wenn  also  die
Zeitzeugen  etwa  über  den  „Sacre“-Skandal  in  Form  einer
aufregenden  Collage  berichten,  gewinnt  die  Geschichte  weit
mehr Authentizität als durch die Einlassungen von Alex Ross.

Da  gibt  Axel  Holst  einen  fein  formulierenden  Harry  Graf
Kessler, Stefan Diekmann einen spitzzüngigen Jean Cocteau, und
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die resolute Ingrid Domann zitiert im Agitpropstil harsche
Kritiken aus der zeitgenössischen Weltpresse. Der wunde Punkt
von Strawinskys Musik ist schnell benannt: die Dissonanz. Sie
ist im übrigen in Ross’ Buch das Element, das die Entwicklung
der tönenden Moderne geprägt hat. Sie emanzipiert sich indes
nicht erst, das sei nur am Rande angemerkt, seit den späten
Stücken eines Franz Liszt. Es gibt Werke der Renaissance, die
würde der arglose Hörer im 20. Jahrhundert verorten.

Gestatten:  Richard  Strauss,
Alma  und  Gustav  Mahler
(Thomas  Büchel,  Janina
Sachau,  Jens  Winterstein,
v.l.n.r.).  Foto:  Christoph
Sebastian

Vieles  von  Ross’  Text,  der,  wie  erwähnt,  mit  Strauss  und
Mahler  beginnt,  wird  von  Stephanie  Schönfeld  gelesen.  Sie
sitzt auf der T-förmigen Bühne auf einem Drehstuhl, fungiert
als  Wegbereiterin  für  den  Einsatz  der  jeweiligen
„Zeitgenossen“. Thomas Büchel (Strauss) und Jens Winterstein
(Mahler) wirken dabei eher verhalten, lümmeln sich auf ihren
Plätzen, wollen hintersinnig witzig sein, verleihen dem Abend
aber leichte Zähigkeit. In der hinteren Reihe weitere Akteure:
etwa Axel Holst als nöliger Kaiser Wilhelm oder Jan Pröhl als
teils bärbeißiger, teils gesetzter Debussy.

Das  Ganze  wirkt  wie  eine  Mischung  aus  Talkshow  und
studentischem Happening. Es ist ein unterhaltsamer Abend mit
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Stärken  und  Schwächen.  Musiker  der  Bochumer  Symphoniker
streuen hier und da klingende Beispiele ein, etwa zwei Sätze
aus Debussys Streichquartett.

Über allem schwebt die Frage zur Rolle des Publikums, das
einst  etwa  Strauss’  modernistische  „Salome“  bejubelte,  das
„Sacre“ aber erst allmählich goutierte. Debussy und Schönberg
wiederum  hatten  für  ihre  Zuhörer  mitunter  nur  Verachtung
übrig.  Die  Vorstellung  im  „Grillo“  indes  wird  einhellig
beklatscht.  Dennoch  bleiben  Zweifel  inhaltlicher  Art.  Die
amerikanische  Sicht  auf  einen  Teil  der  europäischen
Musikgeschichte  mutet  nicht  zuletzt  etwas  salopp  an.

Die  weiteren  Stationen  der  Lesereise  finden  sich  unter
www.ruhrtriennale.de

„Merlin“  –  Isaac  Albéniz‘
wirrer  Opernschinken  in
Gelsenkirchen
geschrieben von Martin Schrahn | 9. November 2015

König  Arthur  (Lars-Oliver
Rühl) hält das Schwert des
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Mächtigen. Foto:MiR/Beu

Endlich mal keine „Carmen“, „Traviata“ oder „Zauberflöte“ –
allesamt  Opernhits,  die  landauf,  landab  heruntergenudelt
werden. Dafür bekommen wir „Merlin“. Das ist der Zauberer aus
der Artus-Sage. Das ist hehrer Stoff, große Oper, ja großes
Kino. Da hat sich schon Richard Wagner prächtig bedient, haben
sich  unzählige  Literaten,  später  Filmemacher  inspirieren
lassen.

„Merlin“  also.  Das  Gelsenkirchener  Musiktheater  im  Revier
(MiR) lädt zur Deutschen Erstaufführung einer Oper, die indes
schon über 100 Jahre alt ist. Sie stammt von dem Spanier Isaac
Albéniz. Geschrieben auf das Libretto eines reichen Briten
namens Francis Burdett Money Coutts. Ein exzentrischer Kauz
und glühender Wagnerianer, der sich im wahnhaften Wetteifern
mit  dem  Bayreuther  Meister  an  einer  Artus-Trilogie
abarbeitete.

Albéniz wiederum, als meisterlicher Pianist in Europa eine
Größe, als Komponist vor allem mit Klavierwerken glänzend,
wollte  in  den  1890er  Jahren  die  Oper  für  sich  entdecken.
Vielleicht war auch da ein wenig Geltungsbedürfnis im Spiel,
der  unbedingte  Wille,  als  Spanier  im  Konzert  des
mitteleuropäischen  Musikdramas  mitzumischen.  In  London
jedenfalls fanden Albéniz  und der „Literat“ zusammen. Leider:
Denn dieser Begegnung bedurfte es in der Musikgeschichte nun
wirklich nicht.

Das Ergebnis nämlich war „Merlin“: schrecklich unbeholfen im
dramaturgischen  Verlauf,  unsäglich  das  Libretto,  krude  und
wüst in der musikalischen Gestaltung. Albéniz serviert uns
Wagner light in Verbindung mit übersteigertem Verismo. Eine
Melange, die oft in pur Plakativem mündet. Offenbar hatte der
Komponist  wenig  Gespür  dafür,  die  Szenerie  klanglich
differenziert zu zeichnen. „Merlin“ ist ein wirrer „Schinken“,
der  an  Richard  Strauss’  wenig  später  erschienene  „Salome“
nicht mal kratzen kann.



Trotz allem hat sich das MiR an die Ausgrabung gewagt, acht
Jahre nach der Uraufführung in Madrid. Hat das Werk mutig
eingekürzt auf drei konzentriert gefasste Akte. Und hat sich
an diesem „Schatz“ gehörig verhoben. Regisseur Roland Schwab
präsentiert  Archetypen,  keine  Charaktere.  Ausstatter  Frank
Fellmann zeigt im wabernden Nebel oder mystischen Blau eine
Straße ins Nirgendwo, einen gestrandeten Wagen. Merke: Die
Sehnsucht nach dem Sagenhaften ist auch der Moderne nicht
fremd.

Blonder Racheengel:
Nivian  (Petra
Schmidt)  tötet
Merlin  (Björn
Waag).  Foto:
MiR/Beu

Die Ritter kommen hingegen ritterlich daher (Kostüme: Renée
Listerdal), wenn Artus, wie ein tumber Siegfried, das Schwert
aus dem Stein zieht und König wird. Nach dem Krieg mit den
Anhängern  der  grundbösen,  verräterischen  Morgan  sehen  wir
aufgespießte  Köpfe.  Im  Schlussakt  plötzlich  Merlins  Ende,
blutig gerichtet von seiner Sklavin Nivian.

Wahn,  überall  Wahn.  Die  Regie  hat  den  Figuren  vor  allem
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aufgesetzte, exaltierte Posen verordnet. Bjørn Waag (Merlin),
Lars-Oliver Rühl (Arthur) und Majken Bjerno (Morgan) singen
überwiegend am oberen Ende der Ausdrucksskala, was den Stimmen
nicht  bekommt.   Einzig  Petra  Schmidt  (Nivian)  verströmt
bisweilen lyrische Wärme in differenzierter Dynamik. Dirigent
Heiko  Mathias  Förster  wiederum  führt  Chor  und  Neue
Philharmonie Westfalen einigermaßen unfallfrei durch die wüste
Partitur.

Am Ende haben wir gegen zehn Uhr die Oper verlassen und wähnen
uns  um  die  Mitternacht.  Wir  hören  „Iberia“  –  wunderbarer
Albéniz.

 

Was bleibt von der Kunst der
80er Jahre?
geschrieben von Bernd Berke | 9. November 2015
„Neue  Wilde“,  „Junge  Wilde“,  „Heftige  Malerei“  –  an
Etikettierungen für die Kunst der (frühen) 80er Jahre mangelt
es nicht. Nach all dem prinzipiellen Misstrauen gegen Bilder,
das die Szene schließlich geradezu gelähmt hatte, brach um
1979/80 eine offenbar lang angestaute Flut hervor. Schon bald
gab es machtvolle Manifestationen wie die Großausstellungen
„Westkunst“ in den Kölner Messehallen (1981), „Zeitgeist“ im
Berliner Gropius-Bau (1982) und die von Rudi Fuchs geleitete
documenta (ebenfalls 1982).

Unter dem verkaufsfördernden Motto „Es wird wieder gemalt“
nahm auch der Handel Aufschwung. Positiv gewendet: Die Kunst
war also offenbar doch noch nicht tot. Ebenso wenig wie die
vordem totgesagte Literatur. Mag immerhin sein, dass man sich
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für diese neuen Aufbrüche auch naiv (oder gar dumm?) stellen
musste, damit es doch wieder einmal weitergehen konnte…

Bielefelds Kunsthallen-Direktor Thomas Kellein erinnert sich
an die Jahre, in denen auch seine Museumslaufbahn begonnen
hat:  Die  Nachfrage  sei  dermaßen  angeschwollen,  dass  die
bekanntesten Maler Wartelisten abarbeiteten – oft unverschämt
schnell  und  nachlässig.  Zuweilen  wurden  aus  lauter
Bilderhunger sozusagen noch feuchte Leinwände erworben. War’s
aus jetziger Sicht nur ein folgenloses Feuerwerk, oder hat
einiges Bestand? Um es gleich zu sagen: Natürlich gibt es
Bleibendes,  man  muss  gewiss  keine  halbe  Generation
abschreiben.

Heute scheint das alles unendlich lang her zu sein. Die Museen
lassen  den  Bildermassen  jener  Jahre  kaum  noch  besondere
Aufmerksamkeit  angedeihen.  Gerade  deshalb  will  sich  die
Bielefelder  Kunsthalle  nun  einiger  Substanzen  der  80er
vergewissern. „The 80s Revisited“ stützt sich auf die Sammlung
des Schweizer Galeristen Bruno Bischofberger. So umfangreich
ist deren Fundus, dass er auf zwei Ausstellungen verteilt
wird. Jetzt sind erst einmal die Europäer (ergänzt um den
Graffiti-Anreger Keith Haring) an der Reihe. 2011 werden die
New Yorker Leitfiguren (u. a. Andy Warhol, Julian Schnabel,
Jean-Michel Basquiat) folgen. Selbst Warhol kehrte damals von
der  Factory-Produktion  gelegentlich  zur  herkömmlichen
Handarbeit zurück.

Man  kann  mit  Fug  von  Bilderrausch  oder  gar  Bilderwahn
sprechen, wenn man in die 80er zurückblickt. Mit unbekümmertem
Furor, zuweilen mit aggressiver Erregung gingen viele Künstler
zu Werke. Punk und New Wave auf der Leinwand, wenn man so
will. Bloß keine kopflastigen Konzepte mehr. Schrankenlose,
oft  grelle  Subjektivität  brach  sich  Bahn,  notfalls  roh
hingefetzte Handarbeit triumphierte über alles Durchdachte und
Geschliffene. Da konnte auch mancher Pfusch mit durchgehen.
Hauptsache spontan. Freiheit erwies sich zuweilen als bloße
Frechheit.  Kein  Wunder,  dass  all  dies  das  Marktgefüge



durcheinander brachte, die Szene aufwühlte und spaltete. Nicht
wenige Galeristen lehnte die neuen Bilderwelten rundweg ab.

Vor allem Künstler aus Italien und Deutschland zählten zu
Vorreitern. Beginnen wir im zweiten Stock der Kunsthalle: Hier
bekommt Francesco Clemente einen imposanten Auftritt. Seine
dauerhaften  Selbstbefragungen  und  flimmernden  Ich-
Überblendungen  fließen  in  subtile,  innige  und  zartsinnige
Darstellung  ein.  Er  zählt  keineswegs  zu  den  bedenkenlosen
Tempo-Malern, im Gegenteil: Hier hat sich ein Werk über viele
Jahre hinweg konsequent entfaltet. Auch Enzo Cucchi erscheint
in diesem Kontext als Schwergewicht. Er findet immens dichte
Sinnbilder  fürs  große  Ganze  der  Existenz,  für  schreiende
Ängste und kommende Katastrophen.

Der Künstlerkreis ums Kölner Gemeinschaftsatelier „Mülheimer
Freiheit“  verschrieb  sich  hingegen  anfangs  dem  fröhlichen
Dilettantismus. Doch die einzelnen Maler fanden dann doch ihre
je  eigenen  Wege  –  und  sei’s  die  des  „anything  goes“.
Paradebeispiele hierfür ist Dokoupil, von dem u. a. Beispiele
aus den Serien der Schnuller- und der Ruß-Bilder zu sehen
sind. Immer wieder wendet er sich anderen Stilrichtungen zu,
er  meidet  jede  persönliche  Handschrift,  jegliches
Markenzeichen. Fast täglich alles anders. Es ist, als deute
dies  schon  voraus  auf  die  schier  unendlichen,  anonymen
Bilderberge  im  Internet.  Schnoddrige  Beliebigkeit  oder
„postmodern“ gewieftes Spiel mit medialen Horizonten?

Rainer  Fetting  und  Salome  vertreten  die  schrille  Berliner
Richtung. Fetting wird hier als Nachfahre der Expressionisten
(Kirchners Badebilder) sichtbar, selbst die spontanste Wallung
ist eben nicht voraussetzungslos, sondern fußt auf Tradition.
Fetting und vor allem Salome setzen heftige Zeichen einer
schwulen Kultur, die hier ein für allemal aus subkulturellen
Verstecken ausbricht. Folgt man den Pfaden der Bielefelder
Schau, so waren die 80er in der Kunst ohnehin eine weitgehend
frauenferne  Angelegenheit,  was  Themen  und  Protagonisten
angeht.



Hinunter ins erste Geschoss der Kunsthalle. Hier finden sich
weniger fulminante Statements, jedoch spezielle Positionen von
Wegbereitern der beharrlich besessenen Art. Peter Halley wurde
nicht müde, mit seinen spröden Gitterbildern die Abstraktion
als Gefängnis der Künste zu schildern. Philip Taffee trieb
abstrakte und ornamentale Formen derart auf die Spitze, dass
sie  wie  Tapetenmuster  erscheinen.  Auch  bei  den  vertrackt
zitierenden Schöpfungen des Schweizers John Armleder drängt
ein  grundsätzliches  Unbehagen  an  vorheriger  Kunst  zum
Ausdruck.

Ein  hochinteressanter  Sonderfall  ist  die  Kunst  von  David
McDermott & Peter McGough, die all ihre Bilder mit (weitgehend
von historischen Inhalten losgelösten) Jahreszahlen versehen
und  selbst  ein  Leben  wie  zu  viktorianischer  Zeit  führen.
Abschied von der linear fortlaufenden Geschichte, in der man
nunmehr willkürlich überall „andocken“ kann.

Mag  es  aus  zeitlichem  Abstand  auch  einige  ästhetische
Gemeinsamkeiten geben, so zählt doch auch in den 80ern die
Stringenz des konkreten Lebenswerks, ja ganz zuletzt kommt es
auf das einzelne Bild an, das in den besten Fällen den bloßen
„Zeitgeist“ weit übersteigt.

„The  80s  Revisited“.  Kunsthalle  Bielefeld,  Artur-Ladebeck-
Straße 5. Bis 20. Juni 2010. Geöffnet Di-So 11-18, Mi 11-21,
Sa  10-18  Uhr,  Mo  geschlossen.  Eintritt  7  Euro.  Katalog
(umfasst auch die Exponate des 2011 folgenden zweiten Teils
der Ausstellung): In der Kunsthalle 29,90 Euro, im Buchhandel
49,90 Euro.


