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Warte nicht auf bessre Zeiten

e

Später, das kommt nie, wusste schon Tolstoi in »Krieg und Frieden«. 
Wie die Zukunft zur säkularisierten Heilserwartung mutiert, beschreibt der 

Philosoph Konrad Paul Liessmann.

KONRAD PAUL LIESSMANN 

Nähme man den Begriff der Zukunft ernst, 
wüsste man darüber nichts zu sagen. Da 
Zukunft in der Zukunft liegt, bleibt sie uns 
prinzipiell verschlossen. Da wir nicht wissen, 
wann aus Zukunft Gegenwart geworden ist, 
lässt sich auch nicht mit letzter Bestimmtheit 
sagen, was keine Zukunft mehr hat. Eine 
grundlegend irritierende Erfahrung des 
modernen Menschen, der sich auf einer ein-
deutig gerichteten Zeitlinie wähnt, ist die 
Konfrontation mit Erscheinungen aus der 
Zukunft, die er eigentlich schon hinter sich 
glaubte. Für das moderne Bewusstsein etwa 
war Religion ein Vergangenes. Nun kommt sie 
aus der Zukunft. Allerdings: Der gebannte 
Blick auf die Zukunft ist selbst ein veritables 
Stück transformierter Religiosität: eine säku-
larisierte Heilserwartung. Ohne Apokalypse 
und Jüngstes Gericht, ohne Heilserwartung 
und Hoffnungsspirale gibt es keine moderne 
Vorstellung von Zukunft, keine katastrophale 
und keine triumphierende, keinen Zukunfts-
pessimismus und keinen Zukunftsoptimis-
mus. Bei aktuellen Zukunftsvorstellungen 
geht es deshalb weniger um konkrete Ausfor-
mulierungen von Hoffnungen, Erwartungen 
und Ängsten, auch nicht um Utopien oder 
Visionen, sondern vielmehr um eine Haltung: 
Jemand wird kommen, wir wissen nicht wann, 
aber wir haben darauf vorbereitet zu sein. 
 Die Bestimmung der Zukunft ist es zu 
kommen und damit zur Gegenwart, gleich 
darauf aber zur Vergangenheit zu werden. Wir 
vergessen gerne, dass jede Gegenwart einmal 
eine Zukunft gewesen ist. Das lässt für diese 
nicht allzu viel erwarten. Zukünfte, die es aber 
nie in eine Gegenwart schaffen, bleiben 
außerhalb des Zeithorizonts hängen: als 

uneingelöste Versprechen, versunkene Uto-
pien, vergessene Hoffnungen, ausgebliebene 
Erlösungen. Die Vergangenheit, so könnte 
man sagen, ist voll von nicht eingetretenen 
Zukünften. Das meiste von dem, was Men-
schen von der Zukunft erhofft oder befürchtet 
haben, hat sich nicht erfüllt. Ein Blick in die 
Futurologien aller Zeiten genügt, um dies zu 
bestätigen. Das dämpft zwar weder Zukunfts-
euphorien noch Zukunftsängste, generiert 
aber einen ständig wachsenden Friedhof 
abgestorbener Zukünfte, die als gespenstische 
Wiedergänger durch die Geschichte taumeln. 
Jede Zukunft speist sich ihrem eigenen Pathos 
zum Trotz nicht aus der zukünftigen Zukunft, 
sondern aus dem ungeheuren Reservoir un -
eingelöster, ungekommener Zukünfte. Alles, 
was nicht geworden ist, aber als eine Möglich-
keit einmal gedacht worden war, kann als 
nahende Zukunft reaktiviert werden. Wer 
hätte noch vor Jahren vermutet, dass das Kon-
zept gesellschaftlicher Eliten, das letztlich 
einer feudalen Sozialordnung entsprang, am 
Beginn des 21. Jahrhunderts eine Renaissance 
erfahren würde? Zukünfte sind nicht zu tren-
nen von Renaissancen, Wiederkehren, Wie-
derholungen und Wiederkünften aller Art.
 Die Antike kannte noch zumindest zwei 
Zeitbegriffe: Chrónos und Kairós. Chrónos, 
das war die Zeitdauer, die vergehende Zeit, 
aber auch die Lebenszeit; und Kairós war der 
richtige Zeitpunkt, aber auch das rechte Maß, 
das ethisch und temporal Richtige und Ange-
messene. Wir kennen nur noch Chrónos: vor-
gegebene Zeitfl üsse, aus denen wir uns nicht 
ausklinken dürfen, vor allem, weil alles immer 
schneller geht und wir uns den Zeitfl uss als 
einseitig gerichtet vorstellen. Diesen Zeitfl uss 

dürfen wir nicht verlassen, wir dürfen ihn so 
wenig versäumen wie einen abfahrenden Zug. 
Interessant, wie sehr sich Metaphern aus dem 
Bereich der Eisenbahn, also aus der Frühzeit 
der Industrialisierung, zur Beschreibung die-
ser Zeitverhältnisse erhalten haben. Gesell-
schaftliche, ökonomische und technologische 
Entwicklungen werden zu Zügen, die abge-
fahren sind und auf die man höchstens noch 
schnell aufspringen kann, Projekte, die irre-
versibel sein sollen, werden auf Schiene 
gestellt, und den Gang der Globalisierung 
kann man so wenig aufhalten wie einen Zug. 
Zu spät zu kommen – das ist die fundamen-
tale Angst unserer Epoche. Sie suggeriert, 
dass die Dinge ohnehin ihren Lauf nehmen 
und wir nur mitlaufen oder verlieren können. 
Die Maxime der Epoche lautet: Wir dürfen 
den Anschluss nicht versäumen. Nicht den 
Anschluss an die Globalisierung, nicht den 
Anschluss an die Weltspitze, nicht den 
Anschluss an die internationale Entwicklung, 
nicht den Anschluss an den Anschluss. Das 
hält die Menschen auf Trab, keine Frage. 
Zukunft erweist sich so als erstaunliches 
Paradoxon: Man wartet auf etwas, dem man 
hinterherläuft. ||

Der österreichische Philosoph, Essayist, Litera-
turkritiker und Kulturpublizist Konrad Paul Liess-
mann hielt am 5. April in der Bayerischen Akade-
mie der Schönen Künste im Rahmen der Reihe 
»Wo ist die Zukunft geblieben?« den Vortrag 
»Kein Gott, aber er kommt – Zukunft als säkulari-
sierte Heilserwartung«. Für das MF hat er seine 
Thesen zusammengefasst.
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»Einfach mal machen« – ein Stimmungs- und Lagebericht aus dem Kreativquartier.

SABINE LEUCHT

20 Hektar städtebaulicher Möglichkeitsraum! 
Darin um die 30 Gebäude und mindestens 
zwei Hallen, die bereits bewiesen haben, dass 
sie zum vitalen Kunstort taugen. Bei der 
Jutierhalle ist es schon ein Weilchen her, dass 
sie den Kammerspielen als Ausweichspiel-
stätte diente. Geld und Technik wurden hin-
eingesteckt, Zuschauer angelockt. 2003 zog 
alles wieder aus und seitdem hatten dort nur 
Vögel und Vandalen ihren Spaß. Ein Jammer, 
finden die Kreativen und mittlerweile auch die 
Stadt. Was leicht fällt, denn damals saß Lydia 
Hartl auf dem Chefstuhl des Kulturreferats. 
Seit 2007 heißt der Kulturreferent Hans-Georg 
Küppers. 

Die Kulturgeschichte der Halle 3 ist jünger: 
2010 fand hier das erste Rodeo-Festival der 
freien Münchner Tanz- und Theaterszene 
statt. Wieder flossen Geld, Technik, Zuspruch 
und Menschen. Dem Ende der Party folgte 
eine symbolische Besetzung der Räumlichkei-
ten durch die Künstler vor Ort. Dann wieder: 
Alles auf Anfang. Der Frust auf dem Gelände 
des künftigen Kreativquartiers hat lange Wur-
zeln, die Vergeblichkeit Tradition.

Seit 2004 ist klar, dass zwischen Dachauer- 
und Lothstraße ein Experiment starten soll. 
Seit die jungen Architekten von Teleinternet-
cafe 2012 den städtebaulichen Ideenwettbe-
werb gewonnen haben, ist dieses Experiment 
groß und gewagt, denn es ist in deren Entwurf 
eingeschrieben, dass die im so sauberen wie 
begehrten München seltenen alternativen 
Räume nach Möglichkeit erhalten bleiben sol-
len. Das »Kreativquartier« wird eine Stadt im 
Kleinen. Eine, auf die andere schauen. Auch 
von weit her. Ein Leuchtturmprojekt! Das war 
für die Künstler aller Sparten, die teils seit 24 
Jahren als permanent verlängerte Zwischen-
nutzer auf dem Gelände werkeln, zunächst 
eine positive Überraschung: Es gibt eine Zu-
kunft! Doch Zukunft wird nach dem Willen 
der Stadt und der erst zu Jahresbeginn mit 
dem Essener DEUBAU-Preis ausgezeichneten 
städtebaulichen Empfehlungen nicht auf dem 
Reißbrett entworfen, sondern ist ein allseitiger 
Lern- und allmählicher Transformationspro-
zess. Zumindest auf dem Geländeviertel des 
»Kreativlabors« im Nordwesten und dem rund 
um die Industriedenkmäler Jutier- und Ton-
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wird für das Leuchtturmprojekt der Zukunft, 
ist klar. Und was passiert, wenn doch der 
große Investor kommt? Schließlich hat der 
Stadtrat erst vor wenigen Wochen dem von 
Susanne Klattens UnternehmerTUM vorange-
triebenen »Smart City«-Projekt grünes Licht 
gegeben: einem Gründer- und Innovations-
zentrum für die Stadt der Zukunft, das als 
Thinktank für Klattens BMW und die TU im 
»Kreativpark« zwischen Labor und Hoch-
schulcampus entstehen soll. Die Künstler 
sehen sich davon zwar in keiner Weise 
berührt, haben es aber dennoch satt, dass an 
irgendeiner Stelle auf dieser Riesendauerbau-
stelle vom ersten Ideenwettbewerb an immer 
wieder alles von vorn losgeht. Schnurer: »Man 
könnte ja einfach mal machen: Leuten für 
fünf Jahre eine Spielwiese übergeben und 
sagen, wir passen auf, dass das Dach nicht 
zusammenbricht.« Genau das ist es aber, was 
das Kulturreferat zu ermöglichen glaubt. Nur 
eben nicht für fünf Jahre. »Aber wenn jemand 
sagt, ich brauche für zwei Monate eine Frei-
raumfläche, sagen wir: Klar!« So Küppers’ 
Bürochef Maximilian Leuprecht.

Doch immer wieder spaltet der Faktor Zeit. 
Das Betriebskonzept für Jutier- und Tonnen-
halle sollte Ende 2015 dem Stadtrat vorgelegt 
werden. Tilmann Broszat, der es gemeinsam 
mit Walter Delazer und Werner Kraft erstellt 
hat, hat seit der Abgabe im Juli nichts weiter 
davon gehört. Der langjährige Leiter des Spiel-
art-Festivals hat daran mitgewirkt, »damit der 
Produktionshaus gedanke nicht unter die 
Räder kommt«, die Hallen also nicht zu einem 
reinen Präsentierort werden. Mehr dürfen 
weder er noch das Kulturreferat verraten. »Um 
keine Missstimmung in der Verwaltung und 
seitens der Politik aufkommen zu lassen«, 
schreibt Marc Gegenfurtner per Mail, der das 
Betriebskonzept seitens des Referats betreut 
und vermutlich auch weiß, was von dem Vor-
schlag der drei Herren derzeit noch übrig ist. 
Für Eigeninitiativen der ortsansässigen Künst-
ler fehlt derweil offenbar der Handlungsspiel-
raum. Karl Wallowky konnte aus einem 
Gespräch mit dem Kulturreferenten über seine 
Idee, gemeinsam mit dem Kammerorchester 
und dem Tonkünstlerverband ein musikali-
sches Zentrum zu gründen, »kein positives 
Momentum« mitnehmen. Ähnliches berichtet 
Angelika Fink: »Wenn man selbst aktiv wird, 
wird es eher als Angriff empfunden.« 

Eine motivierende Situation sieht in der 
Tat anders aus. Aber irgendwo hat auch das 
Denken der Künstler einen Knick. Schnurer: 
»Weil das Ganze bisher noch als Abrissgelände 
in den Büchern steht, passieren in den letzten 
fünf Jahren die meisten Instandsetzungen auf 
Privat- und Eigeninitiative. Dabei gibt es 
genug reparable und ausschreibungsfähige 
Räume auf dem Gelände. Aber nichts pas-
siert.« Und dann sagt er noch: »Die besten 
Zeiten waren die, als man den Entwicklungen 
auf dem Gelände freie Hand gelassen hat. Die 
Zukunft wird sehr institutionell.« Wie jetzt: 
Will man jetzt selber machen oder dass »etwas 
passiert«? »Früher«, bringt Wallowsky die 
absurde Lage auf den Punkt, »früher wäre die 
Stadt der klare Feind gewesen, ein paar Zam-
panos hätten gekämpft und der Verwaltung 
ein großes Haus abgerungen. Heute kann 
man nicht mal mehr richtig schreien. Man 
wird ja gefördert, bekommt was von oben 
geschenkt und darf von unten fordern. Aber 
bitte geordnet. Ein komisches Konstrukt!« ||

nenhalle herum entstehenden »Kreativpark« 
ist Langsamkeit Programm. Sie ist einerseits 
unumgänglich, wenn vier städtische Referate, 
prozessbegleitende Planer und ortsansässige 
Kreative sich immer wieder abstimmen müs-
sen. Und sie ist auch gewollt. Wenn auch nicht 
von jedem. Während das Kulturreferat perma-
nente Übergangslösungen für kunstgerecht 
hält (siehe Interview), wollen die Künstler auf 
dem Endlich-nicht-mehr-Abrissgelände Pla-
nungssicherheit. Oder zumindest »ein Signal, 
dass man gewollt ist«, so Angelika Fink, Che-
fin des Pathos-Theaters. Findet die eigene 
künstlerische Zukunft weiterhin im natürlich 
gewachsenen Labor, in den noch zu schaffen-
den »kreativen Workspaces« der Jutier- oder 
unter dem atemberaubenden Deckengewölbe 
der 2500 Quadratmeter großen Tonnenhalle 
statt? Oder nirgendwo? Und, fragt Fink, »wo 
sollen sich die Hallen noch hinentwickeln 
neben Matthias Lilienthal«, der an den Kam-
merspielen hochsubventioniert auf freie Szene 
macht? Micha Purucker von der Tanztendenz 
sieht hier ohnehin seit Jahren eine zweite 
Schrannenhalle nahen. Der Einzug des »Kom-
petenzteams für Kultur- und Kreativwirt-
schaft« auf dem Gelände schürt bei vielen die 
Angst vor einem Überhang »kreativwirtschaft-
licher« Start-ups und davor, dass als Qualität 
künftig nur das gilt, was sich gut verkauft. 

Der gefühlte Stillstand gebiert Spekulati-
onen. »Die Zukunft ist namen- und in-
stitutionslos«, sagt Karl Wallowsky, einer von 
drei Nutzern des Schwere Reiter und dort ver-
antwortlich für die (Neue) Musik. »Sie findet 
bis zu einem ominösen Tag X eigentlich ohne 
Menschen statt. Viele, die sich hier seit Jahren 
abrackern, haben bis dahin aufgegeben oder 
werden in Rente sein.« Christian Schnurer von 
der Halle 6, der derzeit im sechsten Jahr 
Räume auf dem Gelände herrichtet und an 
Künstler vermittelt, findet es einerseits »toll, 
was die Stadt macht – es ist ja beileibe kein 
Standardverfahren. Man spricht miteinander, 
alle haben schon dazugelernt. Man ist aber 
wahnsinnig zögerlich. Keiner traut sich aus 
der Deckung. Keiner will den Fehler machen, 
den Falschen etwas anzuvertrauen.« 

Wallowsky steht für die alteingesessene 
Kunst, Schnurer für die in den letzten Jahren 
vermehrt aufs Gelände gekommenen sozio-
kulturellen Initiativen. Die Alten – vom Pathos 
übers Schwere Reiter bis zu den bildenden 
Künstlern im Atelier- und Leonrodhaus – sind 
mehrheitlich nicht im Verein Labor München 
e. V. organisiert, den Schnurer mitgegründet 
hat und unter dessen Dach sich derzeit zehn 
Initiativen versammeln. Er versteht sich als 
Impulsgeber und zentraler Ansprechpartner 
für die Stadt, veranstaltet »NutzerInnentref-
fen« und quartalsweise »Laborgespräche«, zu 
denen auch viele Nichtmitglieder, Planer und 
Verwalter kommen. Das Gelände wirkt leben-
diger, seit sich hier Foodsharer neben jungen 
unbegleiteten Flüchtlingen, Architekten neben 
Medienschaffenden tummeln und die Import-
Export-Kantine als längst überfälliger Treff-
punkt wirkt. Und obwohl die einen ein Som-
merfest planen und die anderen der Lärm 
stört, ist die Stimmung laut Schnurer »ganz 
kollegial und relativ konfliktarm im Moment«. 
Die Stadt hätte gerne alle an einem Tisch. 
Dass das nicht gelingt, liegt laut Fink an der 
herrschenden Intransparenz. 

Denn dass man sich unter Beobachtung 
fühlt, solange keiner weiß, wer tauglich sein 

Ohne Zampanos und klaren Feind
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Versuch und Irrtum
Ein Gespräch mit Maximilian Leuprecht, dem Bürochef des Kulturreferenten, über 
Zermürbungseffekte, Zeitpläne und die verwaltungsinterne Lösung fürs Quartiermanagement. 

Das Betriebskonzept für Jutier- und Tonnen-
halle liegt dem Kulturreferat seit Juli vor. 
Warum ist es nicht wie vorgesehen bereits im 
Herbst zur Abstimmung vor den Stadtrat 
gekommen?
Ursprünglich war geplant, das Betriebskon-
zept zu entwickeln und zeitgleich dazu die 
baulichen Untersuchungen durchzuführen. 
Beides hängt voneinander ab wie Soft- und 
Hardware. Beides verursacht Kosten und 
muss deshalb der Politik als Gesamtpaket vor-
gelegt werden. Doch die baulichen Untersu-
chungen haben sich hingezogen.

Jetzt soll die Entscheidung spätestens bis 
zur Sommerpause fallen? Ist das haltbar?
Der Stand ist derzeit noch April, wenn bis 
dahin die Rückmeldung des Baureferats vor-
liegt.

Über den Inhalt des Betriebskonzeptes 
darf keiner sprechen. Dabei geht es darin 
doch wieder nicht um Inhalte, sondern nur 
um Rechtsformen, Technisch-Organisatori-
sches und Etats. Warum die Geheimhaltung?
Es ist keine Verschlusssache, sondern üblich, 
dass wir keine Details preisgeben, bis die 
Politik entschieden hat, was sie weiterverfol-
gen will. Es gibt bereits grobe konzeptionelle 
Vorstellungen: Wir sehen die Hallen als Bau-
stein, der sich mit dem Labor sehr eng ver-
zahnen soll. Wir wollen keine Kannibalisie-
rungseffekte erzeugen – das, was im Labor 
kostengünstig produziert wird, soll in den 
Hallen mit ihrer besseren Infrastruktur wei-
tergeführt werden können. Das Betriebskon-
zept versucht zu erfassen, wie sie dafür auf-
gestellt sein müssen, und beinhaltet auch 
Modellrechnungen. Zu welchen Preisen ver-
gibt man Atelierflächen? Wo geht die Stadt 
rein und subventioniert? Welche Bereiche 
können sich selbst tragen? Gibt es eine Art 
Geschäftsführer? Wie werden Räumlichkeiten 
an Interessenten vergeben? Da werden wir 
dem Stadtrat eine Variante empfehlen. Welche 
Gruppen, Personen und Sparten Einzug hal-
ten werden, können wir aber auch dann noch 
nicht sagen. Alles soll schließlich flexibel blei-
ben und einer möglichst großen Bandbreite 
von Künstlern und Kreativen zugute kom-

men – das ist die Idee. Und es soll keine kom-
merzielle Lösung sein, sondern ein Haus für 
den Teil der freien Szene, für den die großen 
Häuser zu teuer sind und die im Kreativlabor 
zu klein.

Ist der Fertigstellungstermin 2019 realis-
tisch? 
Noch gehen wir davon aus. Doch der Zeitplan 
hängt auch von den vom Baureferat ermittel-
ten notwendigen Baumaßnahmen ab. Und bis 
zur Fertigstellung sind noch viele planerische 
Stufen zu überwinden. Da geht es etwa um 
Lärmschutz und Erschließung. Es nutzt ja 
nichts, wenn man wunderbare Hallen hat, 
aber keine An- und Abfahrtswege und Streit 
mit den Anwohnern. 

Verstehen Sie den Zermürbungseffekt bei 
den Kreativen, die nach bis zu einem Viertel-
jahrhundert Übergangslösung endlich Pla-
nungssicherheit wollen?
Den Akteuren war das von Anfang an bekannt. 
Das Pathos oder das Atelierhaus zum Beispiel 
waren schon hier, als rundum noch Gewerbe 
und städtische Betriebe angesiedelt waren. 
Mit den Neuen haben wir uns von Anfang an 
auf Überlassungsverträge für je zwei Jahre 
geeinigt. Und die Chance, sich hier auf Basis 
von Versuch und Irrtum ausprobieren zu kön-
nen, ist doch nah am künstlerisch-experimen-
tellen Prozess. Der Preis dafür sind befristete 
Überlassungsverträge. Das Kreativlabor als 
Idee und Ort soll in etwas Längerfristiges 
überführt werden, und wir wollen auch hier 
investieren: zum Beispiel das Schwere Reiter 
solider machen und das Dach einer Halle 
ertüchtigen. Da soll nichts brachliegen. Wir 
müssen aber immer erst die baurechtlichen 
Voraussetzungen schaffen. 

Wir haben jahrelang darum gerungen, ein 
Gelände zu finden, das man langfristig entwi-
ckeln kann. Und es ist auch ein Erfolg dieser 
Langfristigkeit, dass wir heute weniger abrei-
ßen müssen, als wir anfangs dachten. Manch 
einer findet es bestimmt gut, eine Halle zu 
haben, die nicht glatt und perfekt ist, sondern 
ihren rauen Charme bewahrt hat.

Sagen sie denen, die gerne ein Signal 
hätten, gewollt zu sein, dass ihre Angst unbe-
rechtigt ist?
Was heißt »gewollt«? Es werden immer wieder 
Leute diesen Ort verlassen und neue kommen 
dazu. Eben weil man sich dort ausprobieren 
kann. Aber es wird niemand vertrieben. Was 

bislang hier geschaffen wurde, ist bemerkenswert und 
kann sich sehen lassen. So kann es weitergehen. Ich 
fände es allerdings schade, wenn wir den großen Kuchen 
fest aufteilen würden, und das war’s dann. Gewissheit 
haben zu wollen, dass ich bleiben kann, bis ich in Rente 
gehe, ist menschlich verständlich, aber das ist nicht das 
Prinzip der Zwischennutzung, die wir hier bislang prak-
tiziert haben. Auch wenn daraus manchmal ein längerer 
Zeitraum wurde.

Sie haben im vergangenen Jahr eine Koordinie-
rungsstelle, eine Art Quartiermanager für das Gelände 
gesucht und dazu auch die Künstler befragt.
Es gab 2015 eine Ausschreibung, und wir haben ein-
zelne Akteure ermutigt, sich zu bewerben. Sie wissen 
schließlich selbst am besten, was sie brauchen. Labor 
e.V. hat auch eine Bewerbung abgegeben, aber eher zu 
einem Alternativkonzept. Wir haben gesagt, wir brau-
chen eine Nahtstelle zur Verwaltung und eine Anlauf-
stelle für die interessierte Öffentlichkeit, keine weitere 
interne Koordinierungsstelle innerhalb der Akteure vor 
Ort.

Nachdem die vom Kulturreferat vorgeschlagene 
Personalie im Herbst aufgrund von verfahrenstechni-
schen respektive politischen Gründen abgeschmettert 
wurde, soll es nun keine nutzergetragene, sondern eine 
verwaltungsinterne Lösung geben?
Eine Neuausschreibung machte wegen der kurzen Rest-
laufzeit bis Ende 2016 keinen Sinn, also hat sich Jürgen 
Enninger, Leiter des Kompetenzteams für Kultur- und 
Kreativwirtschaft, bereit erklärt, die Stelle eines seiner 
Mitarbeiter aufzustocken.

Die Akteure auf dem Gelände muss das enttäu-
schen, weil das »Kompetenzteam« zu vielen nicht den 
besten Draht hat.
Uns wurde gespiegelt, dass es bereits jetzt als Anlauf-
stelle von außen gesucht wird und die Verbindung zu 
den vorhandenen Akteuren gut ist.

Eine der Aufgaben des Koordinators ist die Organi-
sation der Freiflächengestaltung, die nach meinen 
Informationen für diesen Sommer der Labor-Verein 
übernimmt – offenbar ohne jede Chancen, sich damit 
längerfristig für diesen Job zu empfehlen. Meinen Sie 
nicht, dass das Frust erzeugt? 
Alles, was gut ist und sich bewährt, wird gerne weiterge-
führt. Es wird manchmal unterstellt, dass wir nicht im 
Sinne der ursprünglichen Idee handeln. Aber wir sind 
noch genau in der Spur dessen, was der Stadtrat vor 
Jahren beschlossen hat. Eine Spielregel lautet beispiels-
weise: Wir wollen es nicht so machen, wie es in Mün-
chen üblich ist: dass der zum Zuge kommt, der am 
meisten Miete zahlen kann, sondern diejenigen, die 
dieser Stadt in kultureller und kreativwirtschaftlicher 
Hinsicht viel zu geben haben. ||

INTERVIEW: SABINE LEUCHT

Ulenspiegel Druck GmbH & Co. KG
Birkenstraße 3 
82346 Andechs
Tel (0 81 57) 99 75 9 - 0
www.ulenspiegeldruck.de

Wir verleihen Ihren
Drucksachen Flügel!

Anzeige

Maximilian Leuprecht | © privat
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Im »Kongress der Autodidakten« spielt der wunderbare 
Jürg Kienberger den verschusselten Gastgeber im Marstall.

GABRIELLA  LORENZ

Interessieren Sie sich für Insekten? Schätzen 
Sie Platon? Wollten Sie schon immer wissen, 
was fröhliche Wissenschaft ist? Haben Sie ein 
Faible für skurrile Verschrobenheiten? Dann 
willkommen beim »Kongress der Autodidak-
ten« im Marstall. Da treffen sich sechs Insek-
ten-Forscher zum Austausch, der vor allem 
von Missverständnissen, Eitelkeiten und klei-
nen Rivalitäten geprägt ist – und von Musik. 
Das verrückte Projekt haben die Regisseurin 
Corinna von Rad und die Darsteller gemein-
sam entwickelt. Und weil der Schweizer 
Musiker und Schauspieler Jürg Kienberger 
oft ein stiller Star in Christoph Marthalers 
Inszenierungen war, atmet dieser Kongress 
eine entspannte Schrulligkeit. Man sollte 
das nicht verstehen wollen, aber es ist ein 
wunderbares Gegengewicht zu den Perfor-
mance-Plattheiten an den Kammerspielen.

Manfred Zapatka hat sich im Termin ver-
tan: Als Stargast soll er den Kongress eröff-
nen. Aber da kein Teilnehmer da ist, hält er 

Was ist Sanddorn-Balance?

seine brillante Platon-Rezitation einfach vor 
dem Publikum. Und ist schon wieder weg, 
ehe der verschusselte Entomoakustiker 
Kindschi (Jürg Kienberger) auf seinem 
Hochbett über dem Schreibtischlabor 
(Bühne: Ralf Käselau) erwacht und im 
Pyjama seine Borkenkäferlarven im Kühl-
schrank versorgt. Mit denen will er in Grön-
land per Klangtherapie Tinnitus bekämpfen.

Nach und nach treffen ein: der betuliche 
Ameisenforscher Sigor (René Dumont), der 
redselige Bienenkenner Buchsboom (Lukas 
Turtur), die arrogante Anthropozän-Spezia-
listin Ahrends (Katrin Röver) und schließlich 
der französische Prothetiker Perrac (Thomas 
Gräßle), der sich als grimmiger, maulfauler 
Russe entpuppt. Alle warten auf den Stargast, 
da ist Zeit für Scharmützel, Streitereien und 
Kaffeepause. Der Bienenmann mault, weil er 
keinen Schokoriegel abkriegt, der Russe 
trinkt die Milch im Kühlschrank weg, der 
Ameisenmann plagt sich mit dem zu niedri-

Hinreißend hirnrissig

Ein Wunderding aus den »Highlights« im GOP Varieté. 
Die schöne klassische Nummernshow 
präsentiert Altmeister und tolle Talente.

PETRA HALLMAYER

Es braucht keine halsbrecherischen Sprünge 
oder actionfi lmmäßige Rasanz, um einen Saal 
in atemlose Spannung zu versetzen. Das 
beweist Naima Rhyn Rigolo, die die Kunst der 
Sanddorn-Balance perfekt beherrscht. In dem 
zeitlupenhaften, fast meditativen Geschick-
lichkeitsspiel zaubert die Schweizerin aus Pal-
mästen und einer Feder ein riesiges fragiles 
Gebilde. Wie präzise ausbalanciert dieses sein 
muss, zeigt sie zum Abschluss, wenn sie die 
kleine Feder herauszieht und das Wunderding 
wie ein Kartenhaus einstürzt. Nicht nur ihr 
Auftritt wird dem Titel des Abends gerecht: 
Der 65-jährige legendäre Jongleur Kris Kremo 
schmückt seine fantastischen Fertigkeiten mit 
lässig elegantem Charme und bringt mit schö-
nem altmodischem Cabaret-Flair Hüte zum 
Tanzen. Narendra Gade und Mayur Dalal 
wickeln ihre athletischen Gummikörper um 
einen Holzpfahl, führen faszinierende Mallak-

Jürg Kienberger spielt die Glasharfe, René Dumont lauscht ergriffen | © Thomas Aurin 

hamb-Akrobatik vor – eine in Indien populäre 
Mischung aus Sportgymnastik und Yoga.

Die aktuelle GOP-Show trumpft nicht mit 
Sensationen auf, ist kein modernes zirzensi-
sches Ensembletheater, doch sie demonstriert, 
dass man mit einem klassischen Nummern-
programm immer noch gut unterhalten kann. 
Die Rolle der Clowns übernehmen heute die 
Comedians, und Frau Bonse und der Michael 
sind dafür die ideale Besetzung. Das Musik-
Comedy-Duo präsentiert eine köstliche Hitpa-
rade mit Röhren und Tischtennisbällen, die der 
sich herrlich dämlich gebende Michael punkt-
genau auf sein »Ping-Pong-Phone« spuckt.

Daneben wirkt der Humor von Martin Qui-
litz mitunter sehr bemüht. Der Conférencier 
meint leider, er könne gute Laune verbreiten, 
indem er auch über seine schwächsten Witze 
selber lacht. Es dem Münchner Publikum als 
»spannende« Entdeckung zu offerieren, dass 

Anzeige

15., 16. April

EXODUS
pathos | Dachauer Str. 112 | 20.30 Uhr | Tickets: 
www.pathosmuenchen.de | 0152 05435609

Die Flüchtlingskrise einmal als Perfor-
mance-Liederabend: Cecilie Ullerup 
Schmidt und Andreas Liebmann treten in 
etwas albernen Jeans-Pumphöschen als 
Bänkelsänger des neuen Europa zur Melo-
die des dänischen Liedes »Kongebørnene« 
auf. Das besingt das »Tal nebenan«, und das 
kann ganz schön weit weg sein. Eigentlich 
will die dänisch-schweizerische Kleinfamilie 
nach Sizilien. Statt in der Ferienpension 
landen sie im Asylbewerberheim namens 
Mondo Nuevo. Hier warten neun Nigerianer 
auf ihre weiteren Reisedokumente. So rich-
tig anfangen miteinander können die nord-
europäischen Gäste und die Heimbewohner 
nichts, also singen sie einander Lieder vor 
und spielen Tischtennis, was die unange-
nehme Frage aufwirft, ob man als Europäer 
das Spiel schadenfroh gewinnen darf.

9., 14.–16., 20., 21., 23. April

REQUIEM FÜR LUKAS
Teamtheater Tankstelle | Am Einlaß 2a
20 Uhr | Tickets: 089 2606636
reservierung@teamtheater.de

Clara und Lena können einander nicht 
ausstehen. Clara hat einen Mann schwer 
verletzt. Lena hat einen Jungen überfahren. 
Jetzt sitzen beide in einer psychiatrischen 
Klinik und müssen sich ein Zimmer teilen. 
Sie hadern mit ihren Schicksalen, schlagen 
sich mit dem Therapeuten und dem Bufdi 
herum. Und dann verlangt auch noch Claras 
schmieriger Stiefvater von ihr, für ihn Medi-
kamente zu klauen. Da haben die Autoren 
Elinor Haftel (Jahrgang 1992) und Martin 
Waller (Jahrgang 1959) einen ganzen Packen 
Probleme zusammengetragen, die in Renate 
Haens Inszenierung von Samuel Richter 
musikalisch begleitet werden. Wie aber 
winden Clara und Lena sich da raus?

Araber in der Bayernmetropole zum Arzt 
gehen, ist arg daneben. Aber vielleicht hatte 
die routinierte Quasselstrippe ja einfach einen 
schlechten Tag. Die Stars der Show sind ohne-
hin die Artisten. Und die sorgen für echte 
Highlights. ||

HIGHLIGHTS
GOP Varieté-Theater | Maximilianstr. 47
bis 18. Mai | Di–Do 20 Uhr, Fr/Sa 17.30 und 
21 Uhr, So 14.30 und 18.30 Uhr | Tickets: 
089 210288444 | www.gop-muenchen.de

Nur mit der Feder hält Naima Rhyn Rigolo 
die Zweige zusammen | © GOP

gen Mikroständer vor dem Rednerpodest-
chen. Als die kühle Dame referiert, hält er ihr 
befl issen das Mikro samt Ständer hoch – und 
alle drängen sich auffällig nahe und sehr 
komisch um sie herum. Zwischen Schwarm-
intelligenz und fi schigem Herdentrieb sucht 
man vergeblich nach dem kleinsten Konsens, 
man jodelt und singt sehr wohltönend, zumal 
der Umwandler Matthäus Lüftner Gedanken-
ströme in Klänge und Hologramme umsetzt. 
Ein Vorhang animiert zu schönstem Slap-
stick, Surreales schleicht sich über Projektio-
nen ein. Am Ende bleibt vom rätselhaften 
Russen nur eine Milchlache, und Kienberger 
spielt zart die Glasharfe, ehe er wieder ins 
Hochbett kriecht. Das ist alles völlig hirnris-
sig und ebenso hinreißend. ||

KONGRESS DER AUTODIDAKTEN
Marstall | 24. April, 19 Uhr | 7., 17. Mai, 20 Uhr
Tickets: 089 21851940 | www.residenztheater.de
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Ein Bild von Ivan – von Paula Fox – in der Schauburg am Elisabethplatz

Arthur Miller beschreibt in »Hexenjagd«, wie Massenhysterie entsteht. 
Im Residenztheater inszenierte Tina Lanik einen spannenden Psycho-Konfl ikt.

GABRIELLA LORENZ

Es geschah 1692 in Massachusetts: In Salem 
mordete eine Hexenverfolgung zahlreiche Bür-
ger. In Europa wütete die Massenhysterie der 
Hexenverbrennungen schon seit 1450, am 
schlimmsten zwischen 1550 und 1650. Nach den 
kirchlichen Folterregularien des »Hexenham-
mers« konnte ein Beschuldigter fast nur überle-
ben, wenn er angebliches Teufelswerk gestand 
und andere durch Denunziation ins Verderben 
zog. Als Arthur Miller 1952 »Hexenjagd« über die 
wahren Ereignisse in Salem schrieb, zielte er im 
historischen Gewand auf die gnadenlose Kom-
munistenhatz, die der US-Senator Joseph 
McCarthy Anfang der 1950er Jahre in den USA 
entfesselt hatte. McCarthy ersetzte den Scheiter-
haufen durch existenzvernichtende Berufsver-
bote und schuf ein Klima der Angst, des Verrats 

und der Bespitzelung, vor allem unter linksge-
richteten Künstlern und Intellektuellen. Im Resi-
denztheater hat Tina Lanik das Drama in düster-
kalter Schärfe inszeniert – mit einem starken 
Ensemble und dem Resi-Rückkehrer Thomas 
Loibl in der Hauptrolle.

Es muss ein freudloses, hartes Leben gewe-
sen sein in der puritanischen Siedler-Gemeinde 
Salem: Das zeigt Stefan Hageneiers schwarz-
graue, spartanisch-schäbige Bühne. Wenn dann 
noch die Ehefrau sich wegen Krankheit und 
Fehlgeburt dem Bett entzieht, ist es kein Wun-
der, dass der Bauer John Proctor der Umgar-
nung seiner durchtriebenen Magd Abigail 
erliegt. Proctor beendet die Affäre schnell, sie 
wird dennoch allen zum Verhängnis. Als Abi-
gail mit anderen Mädchen nachts beim Tanzen 
im Wald von ihrem Onkel, dem bigotten, geld-
geilen Pastor, erwischt wird, gilt dem das als 
satanisches Ritual. Um sich rauszulügen, simu-
lieren Abigail und ihre vier Freundinnen Trance 
und Besessenheit und treten damit eine mörde-
rische Verfolgungslawine los.

Anzeige

Tina Laniks Inszenierung bleibt erstaunlich kon-
ventionell und auch eng am Text, was sie aller-
dings auf dreieinhalb Stunden dehnt. Als einzi-
ges surreales Element steht die Sängerin Polly 
Lapkovskaja stets wie ein Gespenst in der Ecke 
und stimmt ab und zu klagende Laute an. Der 
erste Teil skizziert den Entwicklungsmechanis-
mus einer gesellschaftlichen Massenhysterie. In 
der wesentlich längeren zweiten Hälfte verdichtet 
sich der Konfl ikt psychologisch und gibt den 
Schauspielern mehr Futter. Das verführerische 
Luder Abigail (Valery Tscheplanowa) nutzt seine 
Macht als Anführerin der Denunziantinnen, um 
Proctors Frau auszuschalten. Doch Proctor hält 
zur standhaften, aufrechten Elizabeth. Sibylle 
Canonica und Thomas Loibl erspielen eindring-
lich den Gewissenkonfl ikt, als es um Leben und 
Tod geht: Freiheit für ein erlogenes Geständnis 
oder Selbstachtung und Würde im Tod? Das hat 
Größe. Ebenso wie die unverrückbare Ehrlichkeit 
von Ulrike Willenbachers Kräuterfrau Rebecca.

Längst schon hat die staatliche Obrigkeit 
mit ihrer Gerichtsbarkeit das Dorf überfallen. 

Gewissen oder Freiheit?

Theaterglück pur: Mateja Koležnik holt 
Ibsens Klassiker »Nora oder Ein Puppenheim« 
im Cuvilliéstheater in die Gegenwart. 
Unaufdringlich und fesselnd.

PETRA HALLMAYER

Nora war shoppen. Ganz in Weiß kommt sie 
vollbepackt mit Boutiquentüten heim in ihre 
Luxuswohnung, eine strahlend schöne Vorzei-
gefrau. Wirklich ernst nimmt sie die oberleh-
rerhaften Ermahnungen ihres Mannes Torvald 
Helmer nicht, der seine »süße kleine Ver-
schwenderin« dazu bekehren will, weniger 
Geld auszugeben. Sie weiß ja, dass er seinem 
»Singvögelchen« nicht widerstehen kann.

Diese Frau kennt man. Ganz unaufdringlich 
holt Mateja Koležnik Ibsens Nora von 1879 in 
die Gegenwart. In ihrer dritten Münchner 
Inszenierung erweist sich die slowenische 
Regisseurin, die den Text behutsam verschlankt 
und modernisiert hat, wieder als eine Meisterin 
der subtilen Zeichen. Zwei Türen gehen von 
dem von Raimund Orfeo Voigt in einen schwar-
zen Kasten gesetzten Zimmerausschnitt ab, die 
sich öffnen und schließen, durch die Torvald 
beständig verschwindet und hinter die wir nicht 
blicken dürfen. So fühlt man sich als Zuschauer 
wie ein Voyeur, der die Intimitäten im Heim der 
Helmers zu erhaschen versucht. Zugleich bleibt 
in dem wie ein Vorraum wirkenden Durch-
gangszimmer Nora in ihrem eigenen Zuhause 
draußen vor der Tür.

Hier hat sie die Pralinen vor ihrem Gatten ver-
steckt, von denen sie heimlich nascht. Plap-
pernd, fl ötend und zwitschernd fl attert sie 
umher, ein hinreißendes Geschöpf und igno-
rantes narzisstisches Dummchen. Stolz prahlt 
Nora vor ihrer Freundin Kristine, die weiß, was 
fi nanzielle Not bedeutet, mit ihrem Geheim-
nis: Als Torvald schwer erkrankt war, hat sie 
eine Unterschrift gefälscht, um Geld zu 
beschaffen. Damit hat sie sich Rechtsanwalt 
Krogstad ausgeliefert, der sie nun erpresst.

Dass sie eine Notlösung war, sieht man 
der Aufführung in keiner Minute an. Nach-
dem Handkes jüngstes Stück aufgrund von 
Unstimmigkeiten zwischen dem Intendanten 
und dem Regisseur abgesagt worden war, 
studierte Koležnik kurzfristig eine Münchner 

Version ihrer Klagenfurter Ibsen-Inszenie-
rung ein. Was die Regisseurin und das 
Ensemble in nur drei Wochen geleistet haben, 
ist phänomenal. Ein jeder meistert seinen 
Part fabelhaft: Markus Hering als unglücklich 
liebender todkranker Doktor Rank, Hanna 
Scheibe als Realistin Kristine, Till Firit – der 
als Einziger aus Klagenfurt mit seiner Rolle 
vertraut war und fest ans Resi kommt – als 
grausam prinzipientreuer, emotional blinder 
Torvald, und allen voran Genija Rykova, die 
in der kopfl osen Barbiepuppe ein berühren-
des traumverlorenes Mädchenkind aufschei-
nen lässt.

Koležnik zeigt, dass es auch heute noch 
möglich ist, die Zuschauer mit intelligenter 
Figurenfeinzeichnung und völlig schick-

Shopping Queen im Luxusgefängnis

Nora fl attert und tanzt: Genija Rykova | © Thomas Aurin

schnackfreiem Literaturtheater zu fesseln. 
Nur in den letzten Dialogen hätte man sich 
etwas entschiedenere Regieeingriffe 
gewünscht, die die Geschichte stärker von 
einem mit traditionellen Geschlechterrollen 
ausgetragenen Emanzipationsdrama abrü-
cken. Einen triumphalen Abgang allerdings 
gönnt Koležnik ihrer Titelheldin nicht, die am 
Ende unschlüssig zwischen den Türen steht. 
Dass diese Nora ihr Glück ohne Kreditkarte 
und Mann in der Freiheit fi ndet, ist schließ-
lich eher unwahrscheinlich. ||

NORA ODER EIN PUPPENHEIM 
Cuvilliéstheater | nächste Termine im Juni
Tickets 089 21851940 | www.residenztheater.de 

Der Ermittler Reverend Hale (Thomas Lettow) 
aber zweifelt zunehmend an der Rechtmäßig-
keit der Justiz. Ein Mädchen aus Abigails 
Gefolge könnte durch ein Bekenntnis noch 
alles herumreißen: Marys Mut und ihre noch 
größere Angst, aus der Gruppe auszuscheren, 
spielt Valerie Pachner ergreifend.

Das gesamte große Ensemble überzeugt. 
Aber letztlich gehört der Abend Thomas Loibl 
und Sibylle Canonica im Ringen um geistige 
Freiheit. Verteufelungen, Gewalt, Mordaufrufe, 
Brandanschläge – das erleben wir heute von 
allen rechtspopulistischen Bewegungen. Die 
Hexen und Kommunisten von einst sind nun 
die verdächtigen Fremden. Solange unsere 
Gesellschaft derart anfällig ist für Gruppenirra-
tionalität, bleibt Millers Stück hochaktuell. ||

HEXENJAGD
Residenztheater | 13., 19. April | 19.30 Uhr
2., 11., 25. Mai | 19 Uhr | Tickets: 089 21851940 
www.residenztheater

Proctor (Thomas Loibl) 
beschwört Mary 
(Valerie Pachner), 
die Lügnerinnen zu 
entlarven
© Thomas Aurin
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She She Pop verirren sich in ihrer ersten 
Produktion »50 Grades of Shame« 
an den Kammerspielen in einem Bilderpuzzle.

CHRISTIANE WECHSELBERGER

»Freud sagt, die Abwesenheit von Scham ist 
das sicherste Zeichen von Schwachsinn.« So 
steht es im Programmheft. Also auf in die 
Abgründe der Schämzonen mit She She 
Pop. »50 Grades of Shame« verspricht der 
Titel ihrer ersten Produktion an den Kam-
merspielen. Und schrammt haarscharf am 
Weltbestseller »50 Shades of Grey« vorbei, 
der gerne als Hausfrauenporno bezeichnet 
wird. Und aus dem die Darsteller dankens-
werterweise recht wenig zitieren. Vielmehr 
folgen sie lose Wedekinds Teenagertragödie 
»Frühlings Erwachen«, in der aus Unwissen-
heit (falsche) Scham entsteht, an der dann 
in echt gestorben wird.

»Was ist verboten?«, heißt es zum Ein-
stieg. In guter alter Forced-Entertainment-
Manier ertönen aus dem Off mehr oder 
weniger abwegige Statements. Zum Beispiel 
ist es verboten, sich in der Straßenbahn auf 
den Schoß einer fremden Person zu setzen. 
Oder mit der Anzahl seiner Sexualpartner 
anzugeben. Und mit Haustieren geht gar 
nichts. Das ist amüsant und kurzweilig. 
Später wird die Gegenfrage aufgeworfen: 
Was ist erlaubt? Da hängt der Abend schon 
ziemlich durch und trägt schwer an seiner 
bewusst gewählten Lehrhaftigkeit. 

Obwohl er frappierende Bilder schafft. 
Abwechselnd treten Gundars A-bolin, š, Anna 
Drexler, Walter Hess und Christian Löber 
zusammen mit den Dreien von She She Pop 
und Lilli Biedermann zum Frontalunterricht 
ans Katheder und ziehen eine Art Richterr-
obe oder Schulkittel über, damit man nur 
ihr Gesicht sieht. Das wird gefilmt und mit 
einem oder mehreren anderen Körpern 
zusammenmontiert, die im Hintergrund 
ebenfalls gefilmt werden. Wie im Kinder-
spiel der Klappbilder entstehen so erstaun-
liche, komische und überraschende Körper-

Kreationen. Später wird es dada-artig und 
erinnert stark an Zeitungscollagen, wenn 
zum Beispiel Beine aus Mündern kriechen. 
Und gegen Ende malt »der echte Teenager« 
Lilli sich den Mund großräumig schwarz an, 
damit die anderen durch ihn sprechen kön-
nen. Auch halten die Darsteller verschie-
dene geometrisch geformte Pappen vor ihre 
Körper, um möglichst irre Ausschnitte zu 
erzielen. Wie Gundars A-bolin, š etwas pasto-
ral verkündet: »Gemeinsam wollen wir ein 
Körper sein.« 

Ein Körperlexikon geradezu. Doch wozu 
all diese Körpersammlerei? Als Kommentar 
zum Genderdiskurs der Zeit? Das hat man 
gleich kapiert, und sonst? Obwohl so viele 
Körper gezeigt werden, fehlt es an der Ausei-
nandersetzung mit eben diesem. Wie wird er 
gesehen, eingesetzt, bewertet? Oder einfach 
nur: Wie fühlt er sich an? Für seinen Träger? 
Schämt der sich vielleicht für seinen Körper? 
Und wenn ja, was sagt das über unsere 
Gesellschaft aus? An diesem Abend wird sich 
enttäuschend wenig geschämt. Wofür sie sich 
schämen, flüstern die Mitwirkenden Lilli nur 
ins Ohr. Und die sagt den wichtigsten Satz 
des Abends: »Vielleicht wird man sich wun-
dern, warum wir trotzdem keine Worte gefun-
den haben.« Für die Sexualität nämlich, um 
die es ja auch geht. She She Pop schaffen es 
in ihren Performances oft, aus ganz persönli-
chen Erfahrungen zu durchaus universellen 
Erkenntnissen zu gelangen. Hier aber sto-
chern sie im Nebel und bleiben weit unter 
ihren Möglichkeiten. ||

50 GRADES OF SHAME
Kammerspiele – Kammer 1 | 22., 27. April
20 Uhr | Tickets 089 23396600
www.muenchner-kammerspiele.de

Fremdschämen  
im fremden Körper

Oder: Sind wir nicht alle ein bisschen Pierre?  
Das Performance-Kollektiv Gob Squad scheitert in Kammer 1 mit 
der belanglosen Nullnummernrevue »War and Peace« an Tolstoi.

PETRA HALLMAYER

Der Anfang ist lustig. Da bitten die Performer 
drei Zuschauer an einen Tisch unterhalb der 
Bühne zu einer Talkrunde, bei der sie sich 
charmant dumm stellen. Man plaudert über 
die Kriegsstimmung in Europa (»Spürst du 
das im Alltag?«), Partys (»Hört ihr auch so 
Beatles oder Stones oder so?«) und Wein. »Ich 
glaub, das haben die früher in den Salons 
auch viel getrunken«, meint Niels Bormann. 
Überhaupt sei es doch irgendwie so wie einst 
in Russland, als der Adel zwischen Amüse-
ments über den Schlachtenverlauf parlierte. 
Dann werden Tolstois Figuren auf der Bühne 
im Schnelldurchlauf vorgestellt. Kreativ häss-
lich kostümiert stolzieren Pierre, Hélène (»So 
verführerisch wie Dolly Buster«) und Co. aus 
einem Pavillon heraus. »Ich mach jetzt mal 
den Moment, wo Napoleon zum Kult wird«, 
verkündet Bormann und legt die Hand auf 
die Brust. Auch Zar Alexander tritt auf und 

erklärt: »Krieg ist was Schreckliches.« Ein 
Zuschauer wird gefragt, welcher von beiden 
er denn lieber wäre, und sagt, das sei ihm 
schnurzpiepe.

Nein, Gob Squad wollen Tolstoi nicht ver-
gackeiern in ihrer mit Schauspielern der Kam-
merspiele (in wechselnder Besetzung) präsen-
tierten Roman-Performance. Sie mögen das 
Buch. Johanna Freiburg liest ihre Lieblings-
stellen vor, und alle fühlen sich irgendwie 
»pierrehaft oder so«. Das heißt, sie feiern 
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Auflage 25.000  

supergerne Partys, aber dann fällt ihnen ein, 
wie brutal es zugeht auf der Welt, und das 
deprimiert sie. Ist nicht jeder von uns ein biss-
chen Pierre? Damit uns bewusst wird, wie 
dämlich wir uns zerstreuen, zeigt man uns 
YouTube-Katzenvideos, über die sich manche 
Zuschauer tatsächlich schlapplachen. Zuneh-
mend löst sich die Grenze zwischen Ironie, 
Sichdummstellen und Dummheit auf. 
Gemeinsam posieren die Akteure als Boy-
group One Direction, ehe sie sich als Bäume 
verkleiden und die Totenzahlen aus diverses-
ten Kriegen vortragen.

Es gab einmal eine Zeit, da entdeckte 
eine Generation Naivität als kluge Strategie 
in einer undurchschaubar komplexen Welt. 
Das waren die 90er, in denen kein halbwegs 
hipper Mensch irgendetwas wirklich ernst 
nahm. Man blätterte in Baudrillard und 
Deleuze und mixte Cocktails aus Philoso-
phie und Pop. Damals entschieden sich Gob 
Squad für die einzige in ihren Augen lautere 
Haltung: radikale Subjektivität. Wahrhaftig 
sprechen kann schließlich jeder nur über 
sich und seine Wirklichkeit. Aus dieser Per-
spektive hat die Gruppe immer wieder tolle 
Performances entwickelt, die die Banalitäten 
des Lebens subversiv ironisch in Großauf-
nahme ausstellten.

Angesichts ihrer Tolstoi-Adaption jedoch 
drängen sich gewaltige Zweifel auf, ob es sinn-
voll ist, die gesamte Weltgeschichte nur mehr 
unter der Frage zu betrachten: Was hat das mit 
mir zu tun? Vielleicht ist ja doch nicht alles 
eins und irgendwie Pop oder so.

Von der Gewitztheit der freien Projekte 
des Kollektivs ist in »War and Peace« kaum 
noch etwas zu spüren. Aber von selbst wäre 
es auch gar nicht auf Tolstoi verfallen. 
Gemäß seines Konzepts einer Hybridisie-
rung des Theaters, an dem schon She She 
Pop scheiterten, hatte Lilienthal Gob Squad 
aufgefordert, sich einmal mit einem Klassi-
ker zu befassen. Nach dieser traurig belang-
losen Nullnummern-Soirée muss man kon-
statieren: Das war eine Schnapsidee. Es wird 
Zeit, dass der Intendant sein Konzept ernst-
haft überdenkt. ||

WAR AND PEACE
Kammerspiele – Kammer 1 | 28. April
20 Uhr | Tickets: 089 23396600
www.muenchner-kammerspiele.de 

Große Abbitte an die Autorin 
Petra Hallmayer: 
In unserer Februar-Ausgabe stand auf 
S. 17 über dem Text »Europas Blutschuld« 
versehentlich ein falscher Autorenname. 
Die Kritik über die »Odyssee« im Volkstheater 
stammte jedoch von Petra Hallmayer. 
Entschuldigung! || lo

Menschen werden neu montiert: Walter Hess (li.) und zwei Performer von She She Pop | © Judith Buss

Selber lesen macht schlauer: Johanna Freiburg 
mit Tolstoi-Bart | © David Baltzer
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Abdullah Kenan Karaca zeigt Fassbinders antirassistisches 
Volksstück »Katzelmacher« im Volkstheater: in tollem 
Bühnenbild, aber mit einigen zu platten Wendungen. 

SABINE LEUCHT

Das Bühnenbild zeigt einen Bilderbogen voller 
Bäume in Heiterkeitsfarben, in dem in ausge-
stanzten Springinsfeld- oder Engels-Löchern 
die Schauspieler kleben: Paul Behren, Pascal 
Fligg, Carolin Hartmann, Jonathan Müller, 
Tamara Theisen und Mara Widmann spielen 
Paul, Erich, Helga, Peter, Marie und Elisabeth 
– drei der mit dem eigenen monetären wie 
emotionalen Ungenügen im müden Clinch lie-
genden Paare in Rainer Werner Fassbinders 
»Katzelmacher«. Abdullah Kenan Karaca hat 
den Film- und Theaterstoff zum Abschluss 
seines Regiestudiums an der Hamburger The-
aterakademie inszeniert. Nach der Kampna-
gel-Premiere Anfang März ist er nun im 
Repertoire des Volkstheaters und gleichsam 
schon pränatal im diesjährigen Radikal-jung-
Programm gelandet. Nun: Die Vorschusslor-
beeren vergibt das Festival üblicherweise an 
eine Hausproduktion. Und dieser Abend darf 
sie tragen! Denn allein wie diese bajuwari-

schen Kunstfiguren mit Grinskrampf und im 
Davonflattern erstarrten Flügelärmchen in der 
Bühnenwand hängen – derart verdammt zum 
falschen Idyll und festgezurrt in überkomme-
nen Strukturen, dass jeder Bewegungsversuch 
das Sperrholz knarzen lässt – ist ein Coup. 
Zumal der erste Satz des Abends lautet: »Ein 
Weiterkommen, das ist schon wichtig.« Und 
auf geht’s! Vom Wilhelminismus über die 
Nazizeit geradewegs zur AfD.

Marlene Lockemanns tolle Bühne und die 
mit Latex-Tracht,  langen Zöpfen und Backen-
bärten angetanen Figuren (Kostüme: Sita) 
erschaffen ein grelles überzeitliches Tableau. 
Für die ganzheitlich verarmten, fremdenfeind-
schaftsgeilen Freaks darin finden Karaca und 
seine Schauspieler unterschiedlich temperierte, 
marionettenhaft-clowneske Spielweisen. Man 
spricht Fassbinders Kunstbayerisch und ist 
eigentlich in allem so ganz anders als der grie-
chische »Fremdarbeiter«, mit dem hier auch für  

Klassikspray gegen
Ameisenbürger

GABRIELLA LORENZ

Erwachsene stehen oft ratlos vor den Werken 
absurder Dichter, weil sie immer nach einem 
Schlüssel fürs Verständnis suchen. Kinder 
haben mit der Unlogik absurder Geschichten 
kaum Probleme – die lassen sich einfach über-
raschen. Darauf vertraut aus Erfahrung das 
Kindertheater im Fraunhofer mit seiner Insze-
nierung »Zirkus Sardam« (ab fünf Jahren). 
Das Stück schrieb der Russe Daniil Charms 
fürs Marionettentheater, es wurde gleich nach 
der Uraufführung 1935 verboten. So viel ent-
fesseltes Chaos war im stalinistischen Russ-
land unerwünscht, und der Kunst-Rebell 
Charms starb 1942 mit nur 37 Jahren im 
Gefängnis. Heute gilt er als Klassiker des 
Absurden, seine Kurz-Erzählungen sind eine 
Fundgrube für Lese-Überraschungen. 

»Schad um die Hasen. Obwohl«: Lorenz Seib inszenierte 
im Schwabinger TamS ein schrulliges Absurdical.

HANNES S. MACHER

Da hocken sie stumpf und dumpf vor dem 
Fernseher in einer Vorstadtwirtschaft, die als 
Boazn zu bezeichnen noch geschmeichelt wäre, 
und räsonieren maulfaul über Gott und die 
Welt, vor allem jedoch übers aktuelle TV-Pro-
gramm. Dazu fließen Wein, Bier und Schnaps. 
Abgerissen ist in dieser Absacker-Kneipe auch 
das Interieur (von Claudia Karpfinger und 
Lorenz Seib), und skurril sind die Stammgäste: 
schrullige Zecher und Dampfplauderer. Da 
stromert der verwirrte, von Sendungsbewusst-
sein beseelte »Shakespeare« (Christoph 
Theussl), der banale Lebensweisheiten in gotts-
erbärmliche Reime packt, durch diese von der 
Außenwelt abgeschottete Kaschemme. Ein ver-
huschter Einzelgänger mit Trauermiene (Bur-

chard Dabinnus) himmelt verstohlen die 
Bedienung Anni an, ein herzlich-naives 
Tschapperl (Judith Huber), während der selbst 
ernannte Arzt (Axel Röhrle) als windiger Auf-
schneider ständig »dumme Fragen« stellt. 
Logisch, dass in diesem köstlich schrägen 
Milieu die genervte Wirtin (Helmut Dauner in 
verblichener Glitzerbluse) beruflich und privat 
ihre besseren Jahre längst hinter sich hat. 

Während der Fernseher von Bildstörungen 
heimgesucht wird und ein Schneegewitter 
ebenso metaphorisch wie gar schröcklich 
draußen vor dem Refugium der Weltentrück-
ten wütet, sitzt plötzlich eine geheimnisvolle 
junge Frau (Catalina Navarro Kirner) am 
Wirtshaustisch. Aufreizend ist ihr Outfit, 

Weltuntergang in der Boazn

die Inszenierung die Probleme beginnen. 
Timocin Ziegler als »Katzelmacher« sieht in 
echten Lederhosen und offenem Hemd gera-
dezu wie die Edelversion eines nicht deutschen 
Naturburschen (und ein bisschen wie sein 
Regisseur) aus, auf den sich hier nachvollzieh-
barerweise neben den negativen auch alle posi-
tiven Spielarten des Rassismus kaprizieren. 
Marie will ihn für das Ende ihrer Jungfern-
schaft, Paul klebt sich ihm an die Lippen und 
auch die Jung-Kapitalistin Elisabeth will mehr 
von dem Kerl, der praktischerweise weniger 
Lohn verlangt und mehr Miete zahlt als der 
Durchschnittsdeutsche. Und da brechen den in 
mancherlei Hinsicht impotenten Eingebore-
nenjungs die Besitzverhältnisse am Sexualpart-
ner weg und bei allen die Aggressionen aus. 

So weit, so zeitlos gültig. Den syrischen 
Flüchtling muss der Abend nicht bemühen. 
Doch Karaca und sein Dramaturg David von 
Westphalen haben der feschen Projektionsflä-

che aus Griechenland Reclamhefte in die Hand 
und Shakespeare- und Heiner-Müller-Zitate in 
den Mund geschoben. Zudem interessiert sich 
der allseits belesene Fremde für Insekten, wes-
halb das tumbe Rassistenpack zwischendurch 
in einem Glasgang unter der Bühne herum-
kraucht wie die Blattschneider-Ameisen im 
Tierpark Hellabrunn. Dies ist denn doch etwas 
zu platt. Zumal der Bildungsbürger am celen-
tanohaft-lässigen Auftritt Zieglers wie ein zu 
schwerer Fremdkörper hängt. Und man mit 
den Rechten und innerlich Leeren 1968 wie 
heute nicht besser klarkommt, wenn man sie 
und ihren verqueren Begriff von »Ordnung« 
einfach in eine noch tiefere Schublade steckt. ||

KATZELMACHER
Volkstheater |10. April, 4. Mai | 19.30 Uhr
Tickets: 089 5234655
www muenchner-volkstheater.de

exzentrisch ihr Verhalten, verstört ihre Psyche. 
Woher sie kommt, verrät sie nicht, und wer sie 
ist, bleibt auch ihr Geheimnis. Dem Wein und 
Schnaps spricht sie intensiv zu, beklagt sich 
über zu viele Pfunde auf ihren Hüften und gibt 
sich sexy und verführerisch als Hausfrauen-
Femme-fatale. So aktiviert sie zwischenzeit-
lich gewaltig den Testosteronspiegel der bie-
deren Boazn-Mannsbilder.

Die Anni bejammert derweil konfus den 
Verlust ihrer Hasen, die Wirtin will endlich ihr 
Lokal schließen, und der auf das Austragsban-

kerl in der Wirtshausecke verbannte kauzige 
Rentner (mit köstlichem Grant und Schieber-
mütze: Maria Peschek) relativiert seine grum-
melnd hervorgestoßenen Kommentare stets 
mit einem nachgeschobenen »Obwohl«. Und 
dabei verwandelt sich das vor dieser Kneipe 
im Nirgendwo tobende Schneegestöber in 
einen Weltenbrand.

Beate Faßnachts groteskes Endzeitszenario 
»Schad um die Hasen. Obwohl« wurde im ver-
gangenen Jahr bei den Ruhrfestspielen urauf-
geführt. Regisseur Lorenz Seib hat es als wun-
derschön versponnenes Absurdical auf die 
Cinemascope-Bühne des Schwabinger Tams-
Theaters gezaubert. Sartres »Geschlossene 
Gesellschaft«, Becketts »Warten auf Godot«, 
Herbert Achternbuschs surreale Geschichten 
und Karl Valentins reale Paradoxien lassen 
schön grüßen. Ein herrlich rätselhafter, iro-
nisch-tragikomischer Aberwitz. ||

SCHAD UM DIE HASEN. OBWOHL 
TamS –Theater | Haimhauserstr. 13a
bis 30. April (außer 21.) | Mi–Sa 20.30 Uhr
Tickets: 089 345890 | www.tamstheater.de

Ein absurder Spaß für Kinder: 
»Zirkus Šardam« im Fraunhofer. 

Tauchen mit 
dem Hai

Jede Menge Überraschungen beschert der ver-
klemmte Bürger Vertunov (Peter Papakostidis) 
dem Zirkusdirektor (Robert Erby), weil er unbe-
dingt auftreten will. Natürlich kann der Zirkus-
narr weder fliegen noch seiltanzen. Er kann gar 
nichts, richtet aber mit jedem neuen Versuch 
immer größere Katastrophen an. Am Ende über-
flutet das zersprungene Aquarium die Manege, 
der Hai ist entkommen, Direktor und Artistin 
(Irene Rovan) überleben das Unterwasserbad 
nur, weil sie ja bei Charms eigentlich Holzpup-
pen sind. Aber wer anders als der Unglücksrabe 
Vertunov könnte den rettenden Stöpsel ziehen?

Renate Groß inszeniert mit einfachsten Mit-
teln – bunten Tuchstreifen, Wasserprojektionen 
und einem Gummihai – eine kleine, fantasti-
sche Bilderwelt, in die man lustvoll eintaucht, 
auch unter Wasser. Seit zehn Jahren hat sie sich 
mit Robert Erby auf Aufführungen vor allem für 
Kinder im Vorschulalter spezialisiert – das ist in 
München immer noch eine Ausnahme. Und die 
beiden spielen eben nicht das übliche Reper-
toire für Kinder, sondern ausgefallene, unge-
wöhnliche und auch eigene Stücke. ||

KINDERTHEATER IM FRAUNHOFER 
Theater im Fraunhofer | Fraunhoferstr. 9, Rgb.
Elf Stücke werden derzeit wechselnd sonntags 
(15 oder 11 Uhr) gespielt | Info und Tickets: 089 
20207795 | www.kindertheater-im-fraunhofer.de

Die Münchner Schauburg gilt seit vielen Jahren 
als bestes Jugendtheater im deutschsprachigen 
Raum. Das ist vor allem dem Intendanten 
George Podt zu verdanken, der mit seiner Frau, 
der Dramaturgin Dagmar Schmidt, das Haus am 
Elisabethplatz seit 1990 leitet. Damit ist er der 
dienstälteste Intendant in München. Sein Vertrag 
läuft im Sommer 2017 aus, dann geht Podt in den 
Ruhestand. Nun hat Kultur-referent Hans-Georg 
Küppers die Nachfolge geregelt: Andrea Grone-
meyer wird ab der Saison 2017/18 das Theater für 
zunächst fünf Jahre übernehmen.

Die 54-Jährige ist eine renommierte Fach-
frau: Seit 25 Jahren arbeitet sie im Kinder- 
und Jugendtheater. Sie war 14 Jahre am Köl-
ner Comedia Theater zunächst Regisseurin 
und Dramaturgin, dann Leiterin des Jugend-
theaters und schließlich Comedia-Intendan-
tin. 2002 wechselte sie ans Nationaltheater 
Mannheim als Direktorin des Schnawwl und 
der Jungen Oper, ab 2013 erweiterte sie als 
Intendantin des  Jungen Nationaltheaters des-
sen Angebot um die Bereiche Junger Tanz und 
Junge Bürgerbühne. 2014 wurde sie mit dem 
Theaterpreis Faust ausgezeichnet.

Andrea Gronemeyer wird 2017 
Intendantin der Schauburg

Als sie sich in München vorstellte, gab sie 
einen ersten Überblick über ihr spartenüber-
greifendes Theaterkonzept. Tanz, Oper und  
Figurentheater gehören dazu, das gab’s aber 
schon bisher an der Schauburg. Gronemeyer 
war jedoch auch eine der anfangs belächelten 
Pionierinnen des Kleinkindertheaters und 
will die Angebote fürs Vorschulalter verstär-
ken.

»Kinder lieben Cola und Pommes«, sagt 
sie, »sie lassen sich auch im Theater unkri-
tisch mit jedem Müll überschütten. Kunst ist 
ein Lebensmittel, wir müssen es schmackhaft 
machen.« Deshalb ist ihr Partizipation wichtig: 
Kinder und Jugendliche sollen die Theaterar-
beit mitgestalten, so Fremdes kennenlernen 
und Unverständnis überwinden. Erfahrungen 
dafür hat Gronemeyer bei vielen Auslands-
gastspielen und Workshops in Ägypten, Indien 
oder Brasilien gesammelt. »Sich dem Publi-
kum zuwenden und trotzdem Kunst machen«, 
ist ihr Anspruch. »Das Theater soll Kindern 
beim Wachsen helfen. Aber auch helfen, dem 
Kinder- und Jugendtheater zu entwachsen, 
um in andere Theater zu gehen.« || lo

Die Personen stecken fest in den Schablonen eines Pseudo-Idylls | © Gabriela Neeb

Die Fremde (Catalina Navarro Kirner, vo.) wird in der 
Kneipe misstrauisch beäugt | © Hilda Lobinger



SEITE 8 · APRIL · MÜNCHNER FEUILLETON

BÜHNE

CHRISTIANE WECHSELBERGER

»Gold – Rot – Schwarz« heißt die Trilogie, die die 
Münchner Performancegruppe Hunger&Seide 
in den letzten drei Jahren erarbeitet hat. Genau 
zwei Monate nach der Uraufführung des dritten 
Teils »Schwarz« feiern die Gründer Judith Al 
Bakri und Jochen Strodthoff mit Wegbegleitern 
ihr zehnjähriges Bestehen in der Muffathalle. 

Gold – Rot – Schwarz: das kommt einem 
ziemlich bekannt vor. In umgekehrter Reihen-
folge bezeichnet es die Deutschlandflagge. Wol-
len Hunger&Seide uns also etwas über den 
Zustand des Staates, in dem wir leben, erzäh-
len? Eher über Europa, zumindest haben sie in 
»Gold« die Landkarte des Kontinents mit ihren 
Körpern gelegt, mit so etwas wie Sand abge-
grenzt  und schließlich mit Besen weggefegt. Im 
ersten Teil dieses Abends durften die Zuschauer 
um eine Installation lustwandeln, ein Gerüst, 
auf dem die Performer Äpfel vergoldet, Apfel-
mus gekocht und Apfelsorten lexikalisch aufge-
zählt haben, während sie auf der Leinwand 
Lukas Cranachs Gemälde »Das goldene Zeital-
ter« reenacteten. Dazu waberte der eigens kom-
ponierte Sound von Roberto di Gioia psychede-
lisch durch die Muffathalle. Ein versponnener 
Einstieg in eine dann immer mehr zerfasernde 
Betrachtung des Paradieses Europa. 

»Rot« war eher auf der lokalen Ebene ange-
siedelt. Mittels Pappwürfeln stellten Hunger & 
Seide die Vermögensverhältnisse auf dem 
Münchner Altstadtring dar, auf dass sich ein 
Monopolyspiel entwickle. Was als amüsante 
Recherche begann, ermüdete allerdings auf 

Dauer mit der Fülle der Informationen, auch 
die desorientiert wirkenden »Superhelden« 
putschten nicht wirklich auf.

Und schließlich »Schwarz«. Das Publikum 
tastet sich durch die fast völlig dunkle Muffat-
halle, bis nach einer Weile Lichtstreifen auf-
scheinen und Orientierung bringen. Judith 
Hummel, Irene Rovan und Jochen Strodthoff 
erkunden dann jede Menge bunter Alltagsge-
genstände aus Plastik, als seien sie Archäolo-
gen, die ihren Ausgrabungen eine Bedeutung 
entreißen wollten. Und wie sie das machen, 
immer zielstrebig und haarscharf an der  
eigentlichen Bestimmung von Liegestuhl, Sta-
pelstuhl, Wäschekorb, Vuvuzela, Wippe, Krü-
cke oder Flaschenregal entlang, das besitzt 
performative Kraft und deutet auf eine kluge 
Auseinandersetzung mit unserem Plastikzeit-
alter. Doch auch hier verweht der gelungene 
Einstieg in einem beliebig wirkenden Allerlei.

Zum Jubiläum präsentieren Hunger&Seide 
nicht die gesamte Trilogie, sondern nur »Rot« 
und »Schwarz« in neu überarbeiteter Fassung. 
Hoffentlich mit mehr inhaltlicher und drama-
turgischer Klarheit. ||

10 JAHRE HUNGER UND SEIDE
Muffathalle | 25. April | 20.30 Uhr »Rot«
22 Uhr Lesung & Party | 26. April | 20.30 Uhr 
»Rot« | 22 Uhr Konzert MOC feat. cris haq
27. April | 20.30 Uhr »Schwarz« 
Tickets: 089 54818181 | www.muffatwerk.de

Martin Gray müsste es gut gehen: Der Stararchi-
tekt wurde für den Pritzker-Preis nominiert.  Aber 
irgendwas quält ihn so, dass er beim Interview 
mit dem befreundeten Journalisten Ross völlig 
zerfahren ist. Er offenbart sich dem Freund – er 
hat sich, obwohl seit Jahren glücklich und treu 
verheiratet, unsterblich verliebt. Es war ein tiefer 
Blick in sanfte Augen, und nun denkt Martin nur 
noch an Sylvia. So was kommt in den besten Ehen 
vor. Das einzige Problem: Sylvia ist eine Ziege.

Da denkt man sofort an Woody Allens Epi-
sodenfilm »Was Sie schon immer über Sex wis-
sen wollten …« von 1972, in dem ein Arzt ein 
Schaf liebt. Und anfangs gibt sich Edward 
Albees Stück »Die Ziege oder Wer ist Sylvia?« 
auch mit viel Wortwitz ziemlich komödian-
tisch und etwas boulevardesk. 

Aber es trägt den Untertitel »Anmerkungen 
zu einer Definition des Tragischen«, und den 
nimmt die Regisseurin Johanna Hasse im The-
ater … und so fort sehr ernst. Schließlich leitet 
sich ja das griechische Wort Tragödie – Bocks-
gesang – von der Ziege her. Als Martin (Uwe 
Kosubek) endlich seiner fürsorglichen Ehefrau 
Stevie (Katja Amberger) alles gesteht und 
pathetisch von seiner Seelenverwandtschaft mit 
Sylvia und seiner tiefen Liebe zu ihr schwärmt, 
kippt die Geschichte allmählich. Eine Untreue 

wäre zu verschmerzen, aber Sodomie? Das 
kann keiner verstehen. Der 17-jährige schwule 
Sohn Billy (Maximilian Pelz) rastet aus, Stevie 
verliert nach und nach die Kontrolle. 

Edward Albee (»Wer hat Angst vor Virginia 
Woolf?«) wirft in seinem 2002 uraufgeführten 
Stück heikle Fragen nach unserem Moralver-
ständnis auf, aber er dekliniert sie nicht durch 
und fällt kein Urteil, sondern lässt sie in der 
Schwebe. Christian Stückl hat das Drama 2004 
am Volkstheater inszeniert, mit August Zirner 
und Katalin Zsigmondy als Ehepaar. Da blieb 
bis zum Schluss auf der Grenze zwischen 
Komik und Tragik eine gewisse ironische Leich-
tigkeit spürbar. Die besitzt Hasses Inszenierung 
nicht, sondern driftet in ein banales Familien-
drama ab. Stevie tritt mit wachsender Aggressi-
vität die Wände ein und verliert sich vor dem 
hilflosen Martin in Wutgebrüll und Geheul, bis 
sie das Problem auf blutige Weise aus der Welt 
schafft. Aber da liegen die Ehe und das bishe-
rige Leben bereits irreparabel in Scherben. || lo

DIE ZIEGE ODER WER IST SYLVIA? 
Theater … und so fort | Kurfürstenstr. 8
bis 7. Mai | Do–Sa 20 Uhr | Tickets: 089 23219877 
www. undsofort.de

GABRIELLA LORENZ

»Kennen Sie Berlioz?« »Natürlich, jede Straße.« 
Denn Berlioz heißt auch ein verrufenes Pariser 
Vorstadtviertel. Damit ist die soziale Kluft klar: 
Hier der kunstinteressierte, stilvolle Bildungs-
bürger, da der prollige Kleinkriminelle. Der will 
den Job, um den er sich gerade bewirbt, gar 
nicht, sondern nur eine Unterschrift fürs Sozial-
amt, damit er weiter Stütze kriegt. Der reiche 
Philippe braucht ganztags einen Pfleger, denn 
er ist nach einem Paragliding-Unfall vom Hals 
abwärts gelähmt. Irgendwie fasziniert ihn die 
rotzige Unverschämtheit des jungen Algeriers. 
So kommt’s, dass dieser widerwillig auf Probe 
den Job antritt. Wie aus den beiden »Ziemlich 
beste Freunde« werden, erzählte der Industri-
elle Philippe Pozzo di Borgo in seiner Autobio-
grafie. Daraus wurde 2011 ein riesiger Kino-
Erfolg. Pozzo wollte ausdrücklich, dass die 
Verfilmung eine Komödie werde. Im Bayeri-
schen Hof hat Pia Hänggi mit leichter Hand eine 
Bühnenfassung von Gunnar Dreßler inszeniert.

Und die lebt natürlich vom Gegensatz der Prota-
gonisten. Sigmar Solbach meistert als bewe-
gungsunfähiger Philippe die schauspielerische 
Herausforderung, sich nur über Mimik und 
Stimme auszudrücken, beeindruckend. Zumal er 
auch noch mit dem Kinn seinen Rollstuhl dirigie-
ren muss. Er pflegt eine trockene, lakonische 
Ironie. Die passt zu seiner Abneigung gegen Mit-
leid und entmündigende Fürsorglichkeit, wie sie 
ihm ein ebenso überbetulicher wie ungeschickter 
Ersatzpfleger (sehr komisch: Armin Riahi) ange-
deihen lässt. Nur ganz gelegentlich verfällt Sol-
bach in routinierte Theaterei, etwa wenn er in 
Erinnerung an den Tod seiner Frau in Schluch-
zen ausbricht. Peter Marton ist ein Besetzungs-
Glücksfall: Sein Driss ist ein freches Raubein und 
unwiderstehlicher Charmebolzen, ständig in 
tänzelnder Bewegung. Unermüdlich baggert er 
macho-sexistisch die schlagfertige, taffe Sekretä-
rin Magalie (Kerstin Gähte) an, die ihn witzig an 
der Nase herumführt. Driss’ Energie reißt Phi-
lippe aus der Depression. Der nennt ihn seinen 
»Schutzteufel«, und Driss bilanziert: »Sie bringen 
mir Benehmen bei und ich Ihnen das Leben.« 

Natürlich können Spritztouren im Maserati 
und ein Tandemflug mit dem Paraglider im 
roten Stil-Salon (Bühne: Bodo Wallerath) nur 
erzählt und nicht gezeigt werden. Auch Driss’ 
familiäres Milieu bleibt unsichtbar vor der Tür. 
Dafür holt der Schutzteufel einen rettenden 
Engel (Ulla Wagener) herein und bringt so 
Philippe auch wieder die Liebe bei. Da kriegen 
am Ende die Tränendrüsen Arbeit. ||

So kommt wieder 
Leben ins Leben
Sigmar Solbach und 
Peter Marton spielen 
»Ziemlich beste Freunde« 
in der Komödie im 
Bayerischen Hof.

ZIEMLICH BESTE FREUNDE
Komödie im Bayerischen Hof | bis 7. Mai
Mo–Sa 20 Uhr | So 18 Uhr | Tickets: 
089 29161633 | www.komoedie-muenchen.de

Anzeige

Liebe auf den ersten Blick
… kann auch tödlich enden: 
»Die Ziege« von Edward Albee im Theater … und so fort.

Auf der Suche nach 
dem Anthropozän
Hunger&Seide präsentieren zum Zehnjährigen noch 
einmal Teile ihrer Trilogie »Gold – Rot – Schwarz«.

Driss (Peter Marton, li.), weiß, 
was Philippe (Sigmar Solbach) gut tut: 

ein Joint | © Marc Pierre

Kartenverkauf ab 15. April 2016, wwww.muenchenticket.de

MÜNCH—N—R  BI—NNAL—
F—STIVAL  FÜR  N—U—S  MUSIKTH—AT—R 

Münchener Biennale – Festival für neues Musiktheater
Künstlerische Leitung: Daniel Ott und Manos Tsangaris

info@muenchenerbiennale.de, www.muenchenerbiennale.de

Veranstalter: Kulturreferat der Landeshauptstadt München 
in Zusammenarbeit mit Spielmotor München e.V.

OmU
Original mit Untertiteln

28.5.—9.6.2016
Sweat of the Sun, Jil Bertermann (B), David Fennessy (K), 
Katharina Ortmann (D), Marco Štorman (R) 
if this then that and now what
Simon Steen-Andersen (K,R,B)
Staring at the Bin
Meriel Price (K,R)
The Navidson Records, Ole Hübner (K), Rosalba Quindici (K), 
Benedikt Schiefer (K), Tassilo Tesche (B), Till Wyler von Ballmoos (R)
Hundun
Judith Egger (V), Neele Hülcker (K)

Speere Stein Klavier, Christian Grammel (R), Genoël von Lilienstern (K),
Elisabeth Tropper (D), Yassu Yabara (B)
GAACH—
quasi eine Volksoper
Underline
Deville Cohen (R,B), Hugo Morales Murguía (K)
(K) Komposition, (R) Regie, (B) Bühne/Raum, (D) Dramaturgie, (T) Text, (V) Video

28.5.

29.5.

30.5. 

5.6.

6.6.

SotS

TNR
Anticlock (OmU), Christian Beck (B),
Mirko Borscht (R), Hannes Hesse (V)AC

SSK
G–qeV

U

SatB

H

itttanw

Pub—Reklamen
Georges Aperghis (K)
SEZ NER
Arno Camenisch (T)

Für immer ganz oben, Abdullah Kenan Karaca (R), 
Vincent Mesnaritsch (B), Brigitta Muntendorf (K)

Phone Call to Hades, Cathy van Eck (K), Isabelle Kranabetter (D),
Blanka Radoczy (R)

Mnemo/scene:Echos, Pauline Beaulieu (R), Ariel Farace (T),
Stephanie Haensler (K), Yvonne Leinfelder (V)
HolyVj# Digression no˚1
Charles Sadoul (K,B), Adelin Schweitzer (B,V)

1.6.

31.5.

2.6.

3.6.

Figo
PCtH

M/s:E
HV#Dn˚1

P–R
SN
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TANZ

Mit »The Passenger« wird Ivan Liška nach achtzehn 
Jahren als Direktor des Bayerischen Staatsballetts 

verabschiedet – auf der Bühne übergibt er an die nächste 
Generation. Ein Probenbesuch.

CARMEN KOVACS

Die letzte Produktion unter der Leitung von 
Ivan Liška ist eine Produktion mit und für 
Ivan Liška, ein Geschenk. Auf der Bühne des 
Prinzregententheaters wird während der Bal-
lettfestwochen der Abschied des Ballettdirek-
tors gefeiert. Achtzehn Jahre sind viele Jahre, 
und so wird es in »The Passenger«, betitelt 
nach dem Hit von Iggy Pop, auch um die ewig 
großen Themen der Zeit gehen: der Lebens-
weg, das Älterwerden – und die Begegnung 
mit der nächsten Generation. Für den ersten 
Teil des Ballettabends hat Simone Sandroni, 
der als Choreograf am Bayerischen Staatsbal-
lett ein gern gesehener Gast ist, eine solche, in 
Tanz übersetzte Begegnung zwischen Judith 
Turos, Peter Jolesch, Ivan Liška und zehn jün-
geren Ensemblemitgliedern kreiert. Der 
zweite Teil wird an den drei Vorstellungster-
minen von einer jeweils anderen, sehr jungen 
Kompanie gestaltet. 

In der Vorbereitung zu »The Passenger« 
kann ich bei den Proben zuschauen, Fragen 
stellen, dabei sein. Und das heißt in dem Fall 
auch, Zeuge zu werden von einer Begegnung 
der Generationen, die nicht nur eine tänzeri-
sche, sondern eben auch und in jedem 
Moment eine zwischenmenschliche ist. 

Der erste, der zur Probe den Ballettsaal 
betritt, ist Liška höchstpersönlich. Während 
die Jüngeren nach und nach von der Sonnen-
terrasse herüberspazieren und wie nebenbei 
ihr Bein auf die Stange legen, mit der Kollegin 
scherzen, wärmt er sich auf. Pliés, Tendus, alte 
Schule. Die Jungen sind noch warm vom Vor-
mittagstraining, dehnen sich nur eine kurze 
Weile lang, und der Körper macht wie selbst-
verständlich alles mit. Viele trainieren in 
Socken, nicht mehr in Schläppchen, die Zei-
ten ändern sich. Eine von ihnen trägt einen 
Pullover der Marke »obey«. Und ich verstehe 
das als ironische Referenz auf vergangene 
Zeiten. Judith Turos, ehemalige Solistin und 
nun seit 2005 Ballettmeisterin am Staatsbal-
lett, kommt hinzu. Gestern noch war sie in 
ihrer Funktion als Ballettmeisterin bei den 
Proben dabei, heute wird sie selber mittanzen. 
Zum Schluss trifft Peter Jolesch ein. Als soge-
nannter Charaktertänzer steht er noch regel-
mäßig auf der Bühne, verantwortet als Direk-
tionsassistent die ganze Probendispo und ist, 
gerade in der stressigen Phase vor den Ballett-
festwochen, häufig in sympathischer Eile zu 
erleben. Die drei sind die 50-plus-Protagonis-
ten der »Passenger«-Produktion. Eine Remi-
niszenz: Schon zu Liškas Amtsantritt standen 
sie gemeinsam in »Onegin« auf der Bühne. 

Nach einem Durchlauf ihres einführenden 
Pas de trois, in welchem sie, getrieben von 
sphärisch-rhythmischen Beats, ihre Präsenz 
durch repräsentative Posen leuchten lassen, 
wird die Begegnung mit den jungen Tänzerin-
nen und Tänzern des Ensembles geprobt. Eine 
poetisch-intime Situation, die von Elvira 
Zúñiga Porras, Sandronis Assistentin, welche 
die Probe leitet, durch Subtext atmosphärisch 
aufgeladen wird. Sie besteht auf Augenkon-
takt unter den Tanzenden. So ist die Begeg-
nung beobachtend, taxierend, austarierend 
und abtastend, an manchen Stellen gar vor-

sichtig. Klar ist sofort: Der Kontakt zwischen 
den Generationen ist ein zärtlicher. Mit ein 
paar wenigen Gesten und Bewegungen erzählt 
sich das Verhältnis. Die Berührung der Finger-
spitzen initiiert dabei die Weiter- und Über-
gabe, ein Geben und Nehmen, man lernt von-
einander. Wer Machtkämpfe erwartet, wird 
enttäuscht werden. Schützende Gesten von 
beiden Seiten, die nichts mit Überlegenheit zu 
tun haben, sondern Anerkennung und Wohl-
wollen zum Ausdruck bringen. Sanfte Ablöse 
in friedlicher Koexistenz klingt nach Kitsch, 
ist es aber nicht. Dazu singt Iggy Pop den alten 
Song. Leben, älter werden, weitermachen, 
gelassen bleiben. Die Banalität des soghaften 
Lalalala erklingt dabei so befreiend hymnen-
haft, das Leben affirmierend, und gleichzeitig 
so entzückend ignorant wie bei einem Kind, 
das sich die Ohren zuhält. Aus dieser Stim-
mung heraus scheint es nur natürlich, dass 
der Blick sich nun auf die junge Generation 
richtet, die untereinander die Posen und 
Bewegungsmotive aus der Begegnung mit den 
dreien übernimmt und durchexerziert. Dafür 
werden – der heteronormativen Lüge folgend 
– jeweils Mann und Frau zu Paaren gruppiert, 
die ein Spiel der Hände und Arme beginnen. 
Der Spaßfaktor schleicht sich ein, naive 
Freude über die Eigendynamik der Körper-
teile. Wie eine Studie darüber, wie und wo 
man sich berühren kann, wirkt diese Sequenz. 
Die Hände, die Arme führen einander. Wilde 
Hände, wilde Arme. Die Stimmung heißt Kon-
zentration, denn das Timing verlangt absolute 
Präzision, und eine ganze Stunde lang wird 
mitgezählt, von eins bis acht, immer wieder. 
Wenn sie dann doch ab und zu zusammen-
bricht, die Konzentration, wird viel und laut 
gelacht. 

Liška beobachtet nun von außen, lobt an 
den richtigen Stellen. Auch Turos ist jetzt wie-
der Ballettmeisterin und in der Pause wird 
deutlich, dass sie noch viel mehr ist. Sie steht 
nicht nur mit professionellem, sondern auch 
persönlichem Rat zur Seite, hat ein Ohr für die 
privaten Probleme der jungen Ensemblemit-
glieder. Während der Probe nämlich finden im 
anderen Gebäude Gespräche mit dem neuen 
Direktor statt. Existenzielle Dinge werden da 
besprochen – es geht um den Lebensweg, den 
ganz persönlichen. Judith Turos hört zu, 
nimmt sich das individuelle Schicksal zu Her-
zen. Man kann sehen, was ihr Ratschlag aus-
löst, wie es arbeitet in dem jungen, couragier-
ten Menschen, der eine Entscheidung treffen 
muss. Vielleicht kann Turos das so gut, weil 
sie dazu ihre ganz eigene Geschichte zu 
erzählen hat. Nachdem sie 1980 während 
eines Gastspiels nicht mehr nach Rumänien 
zurückgekehrt, sondern in München geblie-
ben ist, mit einem Koffer in der Hand und 
ohne Pass, weiß sie, was es heißt, »Passenger« 
zu sein. Wenn man jung ist, so Turos, sei alles 
möglich. Nur wenn man jung ist? Der Song 
von Iggy Pop und die nicht enden wollende 
Zuversicht, die sich darin versteckt hat, 
behaupten etwas anderes. In der Bewegung, in 
der Reise liegt die Möglichkeit des Weiterma-
chens. Dieser Abschied von Ivan Liška ist 

Ein Abschied, der 
nach vorne schaut

THE PASSENGER
Prinzregententheater | 15. April, 20 Uhr 
(Urauführung) und: Danceworks Chicago 
16. April, 19.30 Uhr, und: Bayerisches 
Staatsballett II | 18. April, 19.30 Uhr, und: 
Het Nationale Ballet, Amsterdam, Junior Com-
pany | www.staatsballett.de

Anzeige

einer nach vorne. Denn Abschied nehmen 
heißt auch, woanders hinzugehen. Die Reise 
geht schließlich weiter. »He rides and he 
rides.« Ivan Liška bleibt Leiter der Heinz-Bosl-
Stiftung, und nicht umsonst sagt man dann 
gern »auf Wiedersehen«. 

In diesem »Passenger« geht es nicht um 
den großen Abgang, nicht um Profilierung, 
Leistung und Virtuosität im klassischen Sinne, 
sondern um die mit Leichtigkeit, die Mecha-
nismen vom Wettkampf und Vergleich der 
Generationen charmant auszuhebeln. Der 
Versuch, ein Zeichen zu setzen: Als Passagiere 

sitzen wir alle, egal welchen Alters und wel-
cher Nation, im selben Boot. Und diese Hal-
tung ist, besonders in Zeiten wie diesen, für 
uns alle ein großes Geschenk. ||

links: Peter Jolesch 
© Bayerisches Staatsballett
mitte: Judith Turos
© Bayerisches Staatsballett
rechts: Ivan Liška
© Wilfried Hösl
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In »Badke« wird aus einem Nationaltanz eine mitreißende 
Performance – und ein politisches Statement.

ANDREA BERGER

Die Beschäftigung mit Volkstänzen ist seit eini-
gen Jahren aus der internationalen Tanzszene 
nicht mehr wegzudenken: Eszter Salamon 
reflektierte 2005 in »Magyar Tàncok« die unga-
rischen Tänze ihrer Kinderzeit und Familie, 
Les Slovaks Dance Collective erforschte 2009 
in »Journey Home« humorvoll slowakische 
Folkloretänze, Christian Rizzo zeigte mit 
»D’après une histoire vraie« 2013 die Ver-
schmelzung verschiedener Gruppentänze mit 
männlichen Ritualen, und Simon Mayer 
begeisterte mit »Sons of Sissy« bei Spielart 2015 
mit einer klugen Dekonstruktion oberösterrei-
chischer Volkstänze. Am 20. April wird nun im 
Rahmen von Access to Dance »Badke« in Mün-
chen gezeigt, eine belgisch-palästinensische 
Produktion, die ebenfalls einen Volkstanz in 
den Mittelpunkt ihrer Untersuchungen stellt.

Begegnungen 
Haydn – Schostakowitsch – Spring

Elisabeth Ku!erath (Violine)
Elisa van Beek (Violine)
Geneviève Strosser  (Viola)
Jesscia Kuhn (Violoncello)Schloss Nymphenburg, www.jessicakuhn.de, Telefon: 0151 20 977 881

Kammermusik – außergewöhnlich!

Samstag, 30.04.2016, 19.30 Uhr

Anzeige

Nicht aufzuhalten

»Dabke« ist der Name eines traditionellen Rei-
hentanzes, der im östlichen Mittelmeerraum 
weit verbreitet ist und häufig auf Hochzeiten 
und anderen Feierlichkeiten getanzt wird. In 
»Badke« – der kleine Buchstabendreher deutet 
es bereits an – wird er dekonstruiert, neu for-
muliert und in einen globalen Kontext gesetzt. 
Denn die zehn Tänzerinnen und Tänzer, die 
gemeinsam mit dem belgischen Choreografen 
Koen Augustijnen, der Schweizer Choreografin 
und Tänzerin Rosalba Torres Guerrero und der 
belgischen Dramaturgin Hildegard De Vuyst 
das Stück entwickelt haben, sind Palästinenser 
aus Galiläa, Nablus, Ramallah und Jerusalem. 
Ihre Erfahrungen mit dem von Grenzen durch-
zogenen, politisch und sozial zerrütteten 
Palästina, im Umgang mit Restriktionen und 
ständiger Bedrohung blitzen in »Badke« immer 

wieder auf. Und zugleich verfügen alle Beteili-
gen über Kenntnisse aus verschiedenen Diszi-
plinen – von Zirkus über Capoeira bis Hip-
Hop – und bringen ihre jeweils individuelle 
Bewegungssprache in die Performance ein. 
Dadurch öffnet sich der ursprünglich traditio-
nelle Tanz – er wird verändert und moderni-
siert, ohne jedoch zur Unkenntlichkeit verzerrt 
zu werden. Und darin liegt auch die politische 
Brisanz dieser Produktion: Denn zum einen 
sprüht »Badke« geradezu vor Energie, geht es 
doch darum, überschäumende Lebensfreude, 
aber auch Zusammenhalt und Zugehörigkeit 
zu zeigen. Doch zum anderen ist das Span-
nungsfeld zwischen der Stärkung einer natio-
nalen kulturellen Identität und dem gleichzei-
tigen Wunsch, Teil einer globalisierten Welt zu 
sein, ständig präsent.

Alain Platel, der Gründer der an der Pro-
duktion maßgeblich beteiligten belgischen 
Künstlerplattform Les ballets C de la B, ist 

bekannt für seine kritische Haltung gegen-
über Israel und setzt sich aktiv für einen kul-
turellen Boykott des Landes ein. Bei einer so 
klaren Agenda kann »Badke« nicht losgelöst 
von seinem politischen Kontext gelesen wer-
den. Bereits 2013 feierte die Produktion in 
Zürich Premiere und tourt seither erfolgreich 
durch Europa und Palästina. Wie lässt sich 
»Badke« im Jahr 2016 lesen, in Zeiten, in 
denen jeder Zusammenschluss Gleichgesinn-
ter als potenziell gefährlich eingestuft wird? 
Findet die Produktion womöglich Antworten 
auf Fragen, die zu ihrem Entstehungszeit-
punkt noch gar nicht gestellt wurden? ||

BADKE | LES BALLETS C DE LA B
Gasteig, Carl-Orff-Saal | 20. April
20.30 Uhr | Tickets: www.muenchenticket.de 
oder 089 54818181

Von Herzen 
tanzen

FÜR DIE KINDER VON GESTERN, HEUTE 
UND MORGEN.
EIN STÜCK VON PINA BAUSCH
Nationaltheater | wieder am 10., 19. Mai
(19.30 Uhr), 23. Mai (19 Uhr), 10., 27., 29. Juni
(19.30 Uhr) | www.staatsballett.de

THOMAS BETZ

»Na, wie war’s?«, fragt der 
Mann die Frau. Während der 
Umarmung hat er die ganze 
Zeit konzentriert auf die Uhr 
geschaut: eine halbe Minute 
lang. Mehr war diesmal nicht 
drin. »Liebst du mich?« – »Für 
immer?« Mit solchen und 
anderen Fragen beschäftigen 
sich die Akteure in Pina 
Bauschs Stück. Große Gefühle 
werden ausprobiert und 
schräge Ideen. Derbe und 
zarte Clownerien vorgeführt, 
kleine Tricks wie im Varieté 
oder auf dem Spielplatz. Ein 
hohes Spielzimmer hat Peter 
Pabst als Bühne hingestellt, mit großen Fens-
tern, dahinter nur Dunkelheit. Es geht um 
Leben und Liebe, wieder einmal, in Bauschs 
»Für die Kinder von gestern, heute und mor-
gen«, entstanden 2002. Der Titel hat eine uto-
pische Dimension. Tanzen und spielen: in 
Erinnerung an die eigene Kindheit und das 
innere Kind in allen, als Botschaft und 
Zuspruch für die – heute und morgen – in Kin-
dern verkörperte Hoffnung auf Zukunft.

Es ist das erste Mal, dass ein Tanztheater-
Stück von Pina Bausch – eine Montage aus 
Musikstücken, Aktionen, Texten, Gesten – an 

ein anderes Ensemble übergeben wurde. 
Kann das gutgehen, wurde innerhalb der 
Szene viel diskutiert, die Übertragung der ein-
zigartigen Ästhetik des Tanztheater Wuppertal 
auf eine Ballettkompanie? Wie gibt man ein 
solches Stück weiter, erwachsen aus unendli-
chen Mengen an Material, das die Wupperta-
ler Pina Bausch angeboten haben im Entste-
hungsprozess, das in langwierigen Arbeits-
phasen von Bausch ausgewählt, kondensiert, 
komponiert wurde? 

Ein Bausch-Stück wird von den Akteuren 
getragen: »Alles hat immer mit demjenigen zu 

tun, der es spielt«, sagte Pina 
Bausch 1998 in einem Inter-
view. »Wenn derjenige ersetzt 
wird, dann ist es nur noch 
eine Rolle. Das muss ein 
anderer sich dann wieder 
erarbeiten, bis es wieder sei-
nes ist. Das dauert meist eine 
lange Zeit, bis es stimmt.« 
Man sieht Aktionen, die das 
Menschliche in jedem berüh-
ren sollen und die doch mit 
den Personen individuell, auf 
besondere Weise verbunden 
sind. Ein Werk also, das aus 
Fleisch und Blut und Herz 
der Wuppertaler Ensemble-

mitglieder stammt und ihren über Jahre 
gewachsenen Interaktionsmöglichkeiten. 
Übertragen wurde es nun auf Tanzende, die 
diese Methode des Arbeitens nie kennenge-
lernt haben. Es sind vergleichsweise junge 
Münchner, die jetzt die Bewegungen, Rollen 
und Spiele der erfahrenen Wuppertaler Stars 
– wie Lutz Förster, Dominique Mercy, Naza-
reth Panadero – übernahmen. Und dazu – 
auch das gehört zum Authentizitätsgebot – 
ihre eigene Persönlichkeit voll einbringen 
sollen, wenn sie sich auf der Bühne mit ihren 
jeweiligen Namen ansprechen.

Das gelang – tänzerisch und mit Spielfreude – 
Jonah Cook, Léonard Engel, Nicholas Losada, 
Gianmarco Romano, Nicola Strada, Robin 
Strona, Daria Sukhorukova, Shawn Troop, 
Alexa Tuzil und Matej Urban. Matteo Dilaghi 
überraschte im Part von Lutz Förster, mit dem 
vertrackten Arme-Hände-Fingerspannen-Solo. 
Joana de Andrade, auch sie aus dem Corps de 
ballet, steuerte mehrere intensive Soli bei, 
ebenso Zuzana Zahradníková. Séverine Ferro-
lier ist die charmanteste unter den Besenbürs-
terinnen und Marta Navarrete Villalba glänzte 
mit ihrem komödiantischen Talent.

Der ganze Kosmos von Bauschs Tanzthea-
ter ist in diesem Stück. Zeichen und Vokabeln 
für Zärtlichkeit – eine Umarmung, ein Kuss –, 
und die Umarmungen selbst. Akrobatik und 
Komik, Breakdance und Sitztanz, Machtspiele 
und Geschlechterkämpfe. Natürlich auch die 
vielen langen Soli, die wehenden langen 
Haare und duftig schwingenden Kleider der 
Frauen. Nur keine Polonaise. Es wird nicht 
langweilig – das liegt nicht nur an der Choreo-
grafie, sondern auch an den Münchnern, die 
die Spannung halten. Im Flow der zärtlichen 
und vitalen Musik, die Aktionen-Bögen ver-
bindet. Jazz und Soul vieler Zeiten und Kultu-
ren. Perkussiv oder gröhlend oder in schwin-
genden Loops – immer bereit für Variationen. 
Bis mitten im hingebungsvollen Spiel die 
Pause ausgerufen und das Publikum bei sei-
ner Tätigkeit unterbrochen wird: staunend-
verzaubert zuzuschauen. 

Am Anfang werden zwei Herzen gezeich-
net – beide sind vom Pfeil durchbohrt. Das 
Ende im Dunkel bleibt offen. Bei der Premiere 
gab es Standing Ovations fürs Stück, für das 
Wuppertaler Leitungsteam und fürs Münch-
ner Ensemble: ein Triumph. Und der letzte 
Trumpf der an stilistischer Vielfalt reichen Ära 
des scheidenden Balletdirektors Ivan Liška 
und seiner Mitstreiter Wolfgang Oberender 
und Bettina Wagner-Bergelt. ||

Zuzana Zahradníková und Jonah Cook ||  
Sitztanz – Das Ensemble in »Für die Kinder von  
gestern, heute und morgen« | © Wilfried Hösl (2)

Badke | © Danny Willems

Ein Ereignis: Die erste Übergabe eines Tanztheater-
Stücks von Pina Bausch an eine andere Kompanie 

gelang grandios. Das Ensemble des Bayerischen 
Staatsballetts glänzte mit Tanz und Spielfreude, 

Sprache, Gesang und vollem Körpereinsatz. In einem 
Werk, das gestern, heute und morgen berührt.
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BILDENDE KUNST

Das Licht 
führt Regie

HANNE WESKOTT

Eigentlich hatte das 19. Jahrhundert in Spaniens Kunst mit 
Francisco de Goya einen geradezu fulminanten Start. Aber es 
lief nicht gut, nicht für Goya, der krank und taub nach Frank-
reich ging, nicht für Spanien, das von napoleonischen Truppen 
besetzt wurde, und auch nicht für die Kunst. Während in 
Frankreich die Künstler von Barbizon und der Realist Courbet 
die Malerei revolutionierten und bald danach mit Manet und 
den Impressionisten die Moderne eingeleitet wurde, erholten 
sich die Spanier noch von der Inquisition, die erst 1834 end-
gültig abgeschafft wurde. Wie tief die Angst saß, erkennt man 
daran, dass Eugenio Lucas Velázquez noch nach 1850 Bilder 
mit Szenen von der Inquisition Verurteilter geschaffen hat, die 
Angst und Schrecken der Menschen in voller Drastik zeigen. 

Segel, Sonne, Strand
Das europäische Kunstzentrum war Paris, wo in der zweiten 
Hälfte des 19. Jahrhunderts alles versammelt war, was bis 
heute in der Geschichte der Moderne Rang und Namen hat. In 
dieser Blütezeit, die die gesamte Kunst verändern sollte, zog 
die Stadt Künstler aus ganz Europa an, auch den jungen Maler 
aus Valencia, Joaquín Sorolla, der von 1863 bis 1923 lebte und 
1885 zum erstenmal nach Paris reiste. 1893 reichte er sein Bild 
»Küssen der Reliquie« beim Pariser »Salon« ein, der größten 
und kommerziell bedeutendsten jährlichen Ausstellungsinsti-
tution. Erstaunlich ist, dass er in dieser Stadt, in der damals die 
Moderne zuhause war, mit diesem wenig aufregenden, brav 
gemalten Bild eine Medaille dritter Klasse erhielt. Es ist gleich 
im ersten Saal der Ausstellung »Joaquín Sorolla – Spaniens 
Meister des Lichts« zu sehen, wird aber kaum beachtet, weil 
gegenüber das nur ein Jahr später entstandene Meisterwerk 
»Die Rückkehr vom Fischfang« hängt. Dieses zeigt, wie zwei 
Ochsen ein schweres Boot mit geblähtem Segel aus dem durch 
die Ebbe bedingten Niedrigwasser ziehen. Hier kündigt sich 
Sorolla als »Meister des Lichts« an, aber auch als ein Maler, der 
von der Fotografi e gelernt hat, genau hinzuschauen und Bild-
ausschnitte gezielt zu wählen. So malt er von dem Mann am 
Steuerruder nur Beine und Arme, weil der Rest vom Segel ver-
deckt wird. Kaum ein Farbkontrast zwischen Himmel und 
Meer am Horizont, aber das Lichtspiel auf dem Wasser ist 
äußerst lebendig. Sorolla erweist sich hier als genialer Vertre-
ter des Realismus, der freilich das Licht Regie führen lässt. Das 
steigert sich noch bei dem in der Ausstellung benachbarten 
Bild »Das Nähen des Segels« von 1896, das größtenteils von 
dem riesigen, in allen Facetten von Weiß schimmernden Stoff-
stück eingenommen wird, obwohl hier Menschen an der Arbeit 
sind und üppiges Grün und ein Blütenmeer die Veranda als 
Ort der Handlung schmücken. Selbst der Ausblick in die Ferne 
fehlt nicht. Aber auch dieser scheint die Farbe des Segels ange-
nommen zu haben, was der Wirkung des gleißendes Sonnen-
lichts zuzuschreiben ist. 

Meisterschaft und Erfolg
Für Joaquín Sorolla waren Medaillengewinne und Ankäufe 
nicht nur wichtige Schritte zum Ruhm, sondern auch bitter not-
wendig. Schließlich stammte er nicht aus einer begüterten 
Familie, sondern war früh verwaist von Tante und Onkel aufge-
zogen worden. Doch sein Talent wurde erkannt und gefördert, 
bis er mehr oder weniger zwangsläufi g sein Schicksal selbst in 
die Hände nehmen musste. Er arbeitete gezielt für alle interna-
tionalen Großausstellungen. So schickte er seine Bilder nicht 
nur immer wieder nach Madrid und Paris, wo er 1900 an der 
Weltausstellung teilnahm und dort für seine Badeszene ver-
krüppelter, poliokranker Kinder mit dem Grand Prix ausge-
zeichnet wurde, sondern auch nach Wien, Berlin und München, 
aber auch nach London und in die USA. In New York hatte er 
1909 eine Einzelausstellung mit 356 Werken in der Hispanic 
Society, von der er 1911 den größten Auftrag seines Lebens 
erhalten sollte: eine Serie von großformatigen Tafelbildern mit 
dem Titel »Visión de España«. Dieses Panorama, das die einzel-
nen Regionen von Spanien und Portugal vorstellt, schmückt bis 
heute die Bibliothek des Instituts. Diese Aufgabe sollte Sorollas 
Kräfte über Jahre voll beanspruchen, worüber er auch klagte, 

weil ihn das Traditionelle, Folkloristische des 
Auftrags als Künstler nicht weiterbrachte. 

In Amerika war aber auch der Porträtist 
Sorolla gefragt. Er malte zahlreiche wichtige 
Persönlichkeiten, 1910 sogar den damaligen 
Präsidenten der USA, William Howard Taft. 
In der Kunsthalle ist ein großer Saal dem 
Thema »Porträtmalerei – Das Vorbild Veláz-
quez« gewidmet, was durch »Der private 
Blick auf die Familie« ergänzt wird. Die the-
matische Gliederung der Schau ist allerdings 
wenig überzeugend. Nicht nur, dass die 
Familie in mehreren Kapiteln vorkommt, 
auch die Trennung zwischen »Das Meer« 
und den »Landschafts- und Gartenbildern« 
mutet seltsam an. Die Porträt-Abteilung 
zeigt Sorolla einmal mehr als einen Maler, 
der sich weder auf eine Manier noch einen 
Stil festlegen ließ. Trotz des Bezugs auf sein 
großes Vorbild Velázquez hängen hier 
äußerst ungewöhnliche Bildnisse. Von Veláz-
quez mag er gelernt haben, dass man einen Porträtierten vor 
einen neutralen Hintergrund oder eine weite Landschaft set-
zen kann, aber dass man ihn an seinem Arbeitsplatz, einem 
Labor, zeigt, sicher nicht. Aber gerade das macht Sorolla 1897 
bei »Dr. Simarro« und 1908 bei »Antonio García«. Während der 
Fotograf García allein ein Glasnegativ im hereinfallenden Son-
nenlicht prüft, wird Simarro bei einer Untersuchung am 
Labortisch von Kollegen umringt, was wie ein Vorgriff auf die 
Neue Sachlichkeit der 1920er Jahre wirkt. García war nicht nur 
ein anerkannter Fotograf, sondern auch Künstler und Sorollas 
Schwiegervater. Ihn malte er noch einmal 1909 im weißen 
Anzug im Schaukelstuhl, mit einem langen Pinsel in der Hand, 
am Strand. Das Meer ist ruhig, der Sand gelb, ein Horizont ist 
nicht auszumachen. 

Wind und Wellen
Dieser fehlende Horizont ist eines der Merkmale in den späte-
ren Bildern von Sorolla. Genaugenommen rutscht die Hori-
zontlinie immer höher, bis sie ganz verschwindet, so dass das 
Wasser das ganze Bild einnimmt. Und wenn Sorolla als Maler 
des Lichts bezeichnet wird, könnte man ihn mit gleichem 
Recht auch einen Maler des Wassers nennen. Mit seine schöns-
ten Bilder entstanden dann auch 1906 in Biarritz, wo seine 
schon fast erwachsene Tochter Maria neben seiner Frau Clo-
tilde zu seinem Lieblingsmodell wird. Ganz in weiß gekleidet 
geht sie am Strand spazieren oder sitzt in dem Bild »Moment-
aufnahme« von 1906 mit einem Fotoapparat in den Händen in 
den Dünen. Dieses Gemälde schmückt nicht von ungefähr 
Katalogcover, Prospekt und alle anderen Werbeträger für die 
Ausstellung. Hier ist Sorolla wirklich auf dem Höhepunkt sei-
nes Schaffens. Man kann den Wind förmlich spüren, als hätte 
dieser den Pinsel selbst geführt. Hut und Schleier verdecken 
das Gesicht der jungen Frau bis auf den roten Mund fast ganz. 
Sie dreht den Kopf gegen die Windrichtung und hantiert mit 
der Kamera, während sich ihr Schleier mit den Wellen des 
Meeres zu vereinen scheint.

Joaquín Sorolla hat einmal gesagt: »Man muss schnell 
malen, denn wenn der fl üchtige Eindruck sich verliert, kehrt er 
nicht zurück und ist unwiederbringlich verloren.« Und er 
konnte das, schnell, mit breiten Pinselstrichen eine Szene ein-
fangen. Gerade diese Werke heben ihn aus der Masse der 
Künstler seiner Zeit heraus. Und doch blieb er trotz seiner gro-
ßen Eigenleistung, die hinreißend schöne Bilder hervorge-
bracht hat, in denen auch diverse Aspekte der Moderne auf-
scheinen, ein Maler des 19. Jahrhunderts. Er gehörte nicht zur 
Avantgarde und ist, trotz seiner höchsten Popularität in Spa-
nien, hierzulande praktisch unbekannt. Aber das ändert sich. 
Denn die Ankündigung der Münchner Ausstellung in der spa-
nischen Presse, »Deutschland entdeckt Sorolla«, ist glückli-
cherweise eingetroffen. Der große Besucherandrang über-
rascht sogar den Veranstalter. ||

JOAQUÍN SOROLLA. SPANIENS MEISTER DES LICHTS
Kunsthalle der Hypo-Kulturstiftung | Theatinerstr. 8 | bis 
3. Juli | täglich 10–20 Uhr | Themen- und Kuratorenführungen, 
jew. 18.30 Uhr: 10. Mai, 28. April, 2., 7. u. 30. Juni | Der Kata-
log (Hirmer, 224 S., 180 Abb.) kostet in der Ausstellung 29 Euro 
20. April | 18.15 Uhr | Zentralinstitut für Kunstgeschichte: 
Vortrag vorn Amaya Alzaga Ruiz, Madrid, »The Spanish Painter 
of Light« | 31. Mai | 18.15 Uhr | Istituto Cervantes: Vortrag von 
Kuratorin Nerina Santorius, »Sorolla und Paris« | Filmreihe Sorolla 
im Instituto Cervantes siehe: www.munich.cervantes.es

Der spanische Maler Joaquín Sorolla war 
ein Meister effektvoll inzenierter 
Impressionen, den die Hypo-Kunsthalle nun 
erstmals in Deutschland bekannt macht.

Anzeige

Joaquín Sorolla | Die Rückkehr vom Fischfang | 1894 | Öl/Lwd., 265 x 403,5 cm | Paris, Musée d’Orsay, © RMN-Grand Palais (Musée d’Orsay) 
/ Gérard Blot / Hervé Lewandowski 

Staunen machende Lichtrefl exe – Das Nähen des Segels | 1896 | Öl/Lwd., 222 x 300 cm 
© Galleria Internazionale d´Arte Moderna di Ca’ Pesaro, Venezia

ZIEMLICH BESTE FREUNDE 
Sigmar Solbach   Peter Marton
Armin Riahi   Kerstin Gähte u.a.
Noch bis 7. Mai 2016

VERLIEBT, VERLOBT, 
VERSCHWUNDEN
Jutta Speidel, am Flügel Viktor Pries
9. Mai bis 21. Mai 2016

FRAU MÜLLER MUSS WEG
Gerit Kling / Andrea Lüdke   
Claudia Rieschel   Iris Boss   Kathrin Filzen   
Thomas Martin   Wolfgang Seidenberg
24. Mai bis 19. Juni 2016  

MIT 17 HAT MAN NOCH TRÄUME 
Peter und Vico Malente   Melanie Stahlkopf   
Bianca Arndt   Christina Schultz   u.a.
21. Juni bis 23. Juli 2016

DER VORNAME
Anja Kruse   Pascal Breuer   Sebastian Goder   
Janina Isabell Batoly   Werner Tritzschler
26. Juli bis 27. August 2016

       WWW.KOMOEDIE-MUENCHEN.DE

KOMÖDIE 
IM BAYERISCHEN HOF

Reservierung
(089) 29 16 16 33

www.komoedie-muenchen.de
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BILDENDE KUNST

CHRISTA SIGG

In sich gesunken sitzt er auf seinem Stuhl, die 
Lider gesenkt. Der weite schwarze Anzug gibt 
ihm etwas Mönchisch-Priesterhaftes, der zot-
tig ausufernde Bart etwas von einem Einsied-
ler. Oder Propheten. Schlohweiß ist er inzwi-
schen geworden und das Leben sichtlich 
mühsam. Dass dieser Mann einmal mit viel 
wütender Körperkraft in aufgehängten Stier-
kadavern herumgefuhrwerkt hat, um sein 
nacktes Orgien-Personal mit Eingeweiden und 
Exkrementen zu bedecken, kann man sich nur 
noch schwer vorstellen. Aber mit 77 Jahren 
darf auch ein Daueraufreger wie Hermann 
Nitsch ruhiger werden. Sehr ruhig sogar. Statt 
Veltliner und anderen Säften im mittelprozen-
tigen Bereich steht ein Vöslauer auf dem Tisch.

Zwischen Wien und München
»Geh trink ma hoit a Wasser, des is eh gsünder«, 
raunzt er resigniert. Und muss dann doch leise 
in sich hinein lächeln. Früher, wenn er während 
seiner Münchner Phase in den frühen 70er Jah-
ren zurück nach Wien kam zu den »Freindln«, 
seien alle vierzehn Tage lang »bsoffen« gewesen, 
die Herren Aktionisten Günter Brus, Adolf Froh-
ner und, ja, auch der wüste Otto Muehl. Ein ein-
ziges Gelage war das damals, aber ein eher ver-
gnügliches. Schlimm wurde es erst, als Nitschs 
Frau Beate König 1977 bei einem Autounfall 
ums Leben kam. Selbst die Ärzte im Bekannten-
kreis hätten bald eingesehen, dass dieses Elend 
allenfalls mit Alkohol auszuhalten sei. »Plötzlich 
war ich nicht einmal mehr die Hälfte«, sagt er 
und ist mit den Gedanken weit weg.

Diesen Tod hat Nitsch nie verkraftet. »Viel-
leicht kann man das auch gar nicht«, beginnt 
er nach einer längeren Pause zu räsonieren. 
In den dunkel getäfelten Privaträumen Franz 
von Stucks geht das sehr viel besser als drü-
ben, im nüchternen Ausstellungstrakt, wo 

dem Künstler eine umfassende Schau ausge-
richtet wurde. Schon als junger Kerl mit 20 ist 
er extra nach München gefahren, um sich die 
Künstlervilla anzuschauen. Für den Jugend-
stil hatte er ein besonderes Faible entwickelt, 
diesen moussierenden Aufbruch, der auch 
mal überschäumen konnte wie der Sturm, der 
neue Wein. Dazu das ganze Drumherum, die 
Musik Gustav Mahlers, der frühe Schönberg 
… Dass er jetzt hier sitzt, mitten in den Träu-
men seiner Jugend, sei doch komisch. Manch-
mal schließen sich eben die Kreise.

Die Beate aus Stuttgart sei jedenfalls der 
Grund gewesen, weshalb es ihn nach Mün-
chen zog. Überall sonst ist zu lesen, dass er 
Österreich wegen der Prozesse und Gefängnis-
strafen verlassen hat. Das sei auch nicht ganz 
verkehrt, meint Nitsch, der ständige Clinch mit 
der Justiz, »ah, geh«. Die alten Schlachten, 
über die mag er nimmer reden. Es ging ja doch 
irgendwie weiter, und zweitweise gut, sehr gut 
sogar. Bei allem Protest sind die Anhänger, die 
Unterstützer mit der Zeit mehr geworden, 
selbst im supersauberen Amerika hat er große 
Beachtung gefunden. Da fällt dann zwischen-
drin auch das Wort »etabliert«, eine Positionie-
rung, die dem einstigen Bürgerschreck gar 
nicht so unwichtig zu sein scheint.

Aber wenn es um seine Kunst und vor 
allem sein »o.m. theater«, das Orgien-Myste-
rien-Theater, geht, ist er wieder da, der alte 
Biss. Das flüsternd grollende Selbstbewusst-
sein. Bei den ewig kritisierten Schlachtfesten 
leuchten die kleinen Augen für einen Moment 
auf. Er sei immer falsch verstanden worden. 
»Monsieur Nitsch ist ein Barbar!«, habe die 
Bardot geschrien. 1998 ließ der Verleger der 
Wiener Kronenzeitung – übrigens selbst im 
Besitz diverser Nitschs – die Tierschützerin 
mit Kinovergangenheit eigens ins niederös-
terreichische Prinzendorf einfliegen, um 
gegen eines der Sechs-Tage-Spiele auf dem 
Schloss des Künstlers zu protestieren. Dort 
gab’s das volle Nitsch-Programm, nonstop. 
Mit Gedärmgewühl, Weihrauch und Prozessi-
onen, Früchten, Blumen, Feuerwehrkapellen, 
Schrammelorchester, Kirchenchor, Heerscha-
ren von Nackten beiderlei Geschlechts und 
schier endlosen Strömen von Blut.

In der Villa Stuck ist Nitschs Aktions-Thea-
ter nun in ein museales Format gebracht. Und 
man braucht sich nicht zu fürchten, weder 
riecht es nach Kadavern, noch fließen irgend-
welche Flüssigkeiten. Vielmehr ist man ver-
blüfft von der minutiösen Planung seiner orgi-
astischen Aufführungen. Regelrechte Partituren 
sind in Vitrinen ausgebreitet – »ein großer 
Rausch muss doch auch konzipiert werden«. 
Dazu viel Material aus diversen Einsätzen, 
Malerei sowie Grafik und natürlich die bilder-
buchbunten Ausstattungen zu Opern wie Jules 
Massenets »Hérodiade« 1995, sein Wiener Erst-
ling mit der wunderbar herben Agnes Baltsa, 
Robert Schumanns »Szenen aus Goethes 
›Faust‹« 2007 in Zürich oder an der Bayerischen 
Staatsoper »Saint François d’Assise« von Olivier 

Messiaen. Man muss schon die 
Schilder bemühen, so genau weiß 
man nicht, um welches Werk es 
sich bei den Szenenfotos gerade 
handelt – Nitsch bringt in erster 
Linie Nitsch auf die Bühne. 
Gleichwohl sollte der Zeremoni-
enmeister mit den Opern etwas 
anfangen können. Nicht einmal 
im Delirium käme ihm die »Tosca« 
in den Sinn, dieser Puccini sei 
doch ein durchs »Teeseicherl 
gedrückter Wagner«. Und dann ist 
man schnell bei Verdi, den er auch 
nicht mag, und dessen ewigem 
Rambambam-Rhythmus!

Die Nordalpinen scheinen ihn 
mehr anzusprechen. Mozart eh, 
der späte Beethoven, die Streich-
quartette. Dass ihm seine Familie 
zu Weihnachten »Rosenkavalier«-
Karten für die Wiener Staatsoper 
geschenkt hat, sei schön gewesen. 
»Und der Deutsche (die Rede ist 
von Christian Thielemann) hat 
das auch wirklich gut dirigiert, 
gsungen ham’s dafür ned überra-
gend.« Nitsch kennt die Musikge-
schichte rauf und runter, man 
kann sich mit ihm leicht ins Detail 
bohren, und wenn sein Blick 
durch Stucks Bibliothek schweift, 
wird eben auch noch die Literatur 
durchgequirlt. Oscar Wilde fällt 
ihm ins Auge – »ned ois war guat« 
–, und gleich ist man wieder bei Strauss, respek-
tive der »Salome«.

Farbrausch und orgiastische Drastik
Die dürfte ihm auch liegen, das Blutbad, ach 
was, die Schlachtschüssel am Ende mit dem 
Haupt des Johannes wird ja auch in der »Héro-
diade« verhandelt. Das ist nah dran an Nitschs 
Kunst, die in der Oper nicht ganz so drastisch 
daherkommt und eher auf den Farbrausch 
setzt. Hier drängt der domestiziert-artifizielle 
Aspekt seines Oeuvres zum Vorschein. Auch 
der Respekt vor dem Komponisten. Dazwi-
schen stechen dann doch die Aufnahmen der 
orgiastischen Spektakel heraus, manche Fotos 
sind nichts für schwache Nerven und tun regel-
recht weh. »Aber man darf den Schmerz nicht 
verdrängen«, insistiert Nitsch, »irgendwann 
müssen wir sterben, deshalb ist es wichtig, sich 
damit auseinanderzusetzen.«

Dass dafür wiederum Tiere gemetzelt wer-
den, weist er von sich. »Zu 99 Prozent kaufe 
ich sie bereits geschlachtet vom Metzger.« Auf 
die Verlagerung vom einen auf den anderen 
geht Nitsch gar nicht erst ein. Vielmehr wird 
er kaum müde zu betonen, den Viechern 
geschehe kein Leid. Im Gegenteil. Sein ganzes 
Leben habe er sie geliebt, die Hunde und Kat-
zen, seine Pfauen, Enten, Gänse, das Maultier. 
Allen sei es immer gut gegangen in Prinzen-
dorf. Und wenn ihn die Tierschützer angrif-
fen, dann sei das ein kolossales Missverständ-
nis, denn »ich bin eigentlich einer der ihren«. 

Doch in den Mythen werden einfach Fleisch 
und Blut verwendet, da schöpft Nitsch nicht nur 
tief aus dem christlichen Glauben und dessen 
Transformationsgeheimnis. Genauso findet er 
dieses Opfern bei den alten Griechen, Ägyptern 
und sowieso im Alten Testament. Vielleicht 
muss man aber auch streng katholisch aufge-
wachsen, vor allem zwanghaft und restriktiv 
erzogen sein, ohne Vater, der wie so oft in der 

Generation Nitschs im Krieg geblieben war, um 
auf Schockierendes wie die »Blutorgel« zu kom-
men. Das war eine Initial-Performance des 
Wiener Aktionismus, die 1962 mit den erwähn-
ten »Freindln« im Keller von Otto Muehl statt-
gefunden hat. Mit typischem Nitsch-Schüttbild 
– Blut macht die Farbe – und der Ausweidung 
eines Lamms, das schließlich zerrissen am 
Kreuz gelandet ist. Mehr Symbolhaftigkeit geht 
nicht bei diesen kathartischen Ritualien.

Dass man zwischendurch zum Schnitzel 
überging, zu Würschtln und Wein, auch das 
gehört dazu. Damals wie heute. Zwar essen wir 
viel zu viel Fleisch, räumt Nitsch ein, »doch es 
schmeckt halt gut, und wir sind Raubtiere, das 
sollen wir nicht verleugnen«. Und: »Wenn man 
etwas unterdrückt, kommt es am Ende intensi-
ver raus.« Also beugt der Mann vor. 

In Wien gäb’s jetzt überall diese aufgema-
scherlte Haubengastronomie. Es sei schwierig 
geworden ein ordentliches Wirtshaus zu fin-
den, hier in München würde man dagegen die 
bayerische Küche noch pflegen. Die Weiß-
würschtl im Weißen Bräuhaus, auf die freut er 
sich immer. Und den reschen Schweinsbraten 
im Gasthaus von diesem Schauspieler – 
gemeint ist der längst verstorbene Walter 
Sedlmayr. Also diese Kruste, die sei schon 
ganz besonders. Oder die Milzwurst, so leicht, 
so fein auf der Zunge. Das Orgien-Mysterien-
Theater ist überall. ||

EXISTENZFEST. HERMANN NITSCH UND 
DAS THEATER
Villa Stuck | Prinzregentenstraße 60 | bis 8. 
Mai | Di bis So, 11–18 Uhr | Kuratorenführung: 
4. Mai, 17 Uhr | Friday late: 6. Mai, 18–22 Uhr 
Eintritt frei | 147. Aktion von und mit Hermann 
Nitsch, 7. Mai, 18 Uhr, im Garten des Museums 
Villa Stuck | Der Katalog (Hatje Cantz, 256 S., 
180 Abb.) kostet im Museumsshop 35 Euro

Anzeigen

SUSAN INGLETT GALLERY, NEW YORK SUSAN INGLETT GALLERY, NEW YORK 
featuringfeaturing GREG SMITH GREG SMITH
Greg Smith: Breakdown Lane | Video 11 min 20 sec

EYES ONLY
Schellingstraße 48 | 80799 München
07.04. - 28.05.2016 | Mo - Sa, 10 - 18 Uhr
look@eyesonly.gallery

»Man darf den Schmerz  
nicht verdrängen«
Mit Blut und sinnlichen Ritualen feiert Hermann Nitsch seit bald 55 Jahren Tod 
und Leben. Der Aktionist und Maler, Orgien- und Opernregisseur wird im 
Museum Villa Stuck mit einer umfassenden Schau gewürdigt. Eine Begegnung.

Hermann Nitsch | 2016 | © Robert Freiberg Fotografie

Hermann Nitsch | 50. Aktion | 1975 | Foto aus der Edition »Das Orgien Myste-
rien Theater«, Verona (Archivio Conz) 1977, Sammlung Friedrichshof, Zurndorf 
(oben) || Hermann Nitsch | 5. Aktion | 1964 | Foto Peter Jurkowitsch, museum 
moderner kunst stiftung ludwig wien | © VG Bild-Kunst, Bonn 2016 (2)

THOMAS GENTILLE@GALERIE SPEKTRUM

Theresienstr. 46  80333 München/www.galerie-spektrum.de
Abb: Thomas Gentille, Brosche
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Woman with a Gun
Zwischen Melancholie und Rebellion: Heide Stolz schuf in den 
60er Jahren im Kontext der Münchner Avantgarde ein fotografi sches Werk, 
das jetzt wiederentdeckt wird.

YOU ONLY LIVE TWICE. HEIDE STOLZ – 
FOTOGRAFIEN AUS DEN 1960ER JAHREN
Pasinger Fabrik | August-Exter-Str. 1 | bis 
8. Mai | Di bis So 16–20 Uhr | 12. April, 19 Uhr: 
Gesprächsführung mit der Filmproduzentin 
Isolde Jovine | 19. April, 19 Uhr: Filmvorführung 
»Detektive« von Rudolf Thome (1968) und 
Podiumsgespräch mit den Zeitzeugen Veith von 
Fürstenberg, Isolde Jovine, Jana Lausen, Martin 
Müller und Hans Poppel | 26. April, 19 Uhr: 
Kuratorenführung mit Stefan-Maria Mittendorf

9. bis 24. April 

FESTIVAL DER VIDEOKUNST
halle50 / Städtisches Atelierhaus am 
Domagkpark | Margarete-Schütte-Lihotzky-
Str. 30 | täglich ab 16.00, außer 11./12., 18./19. 
und 21 April | Eintritt frei | www.festival-der-
videokunst.de 

11 Tage, 13 abendfüllende Programme, an die 
100 Filme von über 70 Künstlern: über 30 
Jahre Videokunst in München im Schnell-
durchlauf – von Anfang der 80er Jahre bis 
heute. Mit Filmen und Exponaten von Ger-
hard Prokop, Detlef Seidensticker, Bernhard 
Springer, Peter Becker, Wolfgang L. Diller, 
Peider A. Defi lla, Annegret Bleisteiner, Florian 
Huth, Barbara Herold, Holger Dreissig, Rum-
peln, Selector Hütte, Stefan Zeiler, Friederike 
& Uwe u.v.a. Eines der Schmankerl: Hubert 
Kretschmer präsentiert in einem Vortrag am 
18.4., 18.30 Uhr, Sprech-, Sound- und Noise-
Kunst auf Tonkassetten.

bis 16. April

ADOLF ERBSLÖH
Karl & Faber | Amiraplatz 3 (Luitpoldblock) | 
Mo bis Fr 10–18 Uhr | Sa 12–16 Uhr | Eintritt frei

Begleitend zum soeben erschienenen, von 
Felix Billeter und Brigitte Salmen erarbeiteten 
Werkverzeichnis der Gemälde zeigt das Aukti-

onshaus Karl & Faber eine Ausstellung von 
etwa 30 Werken des Malers, der mit Marianne 
von Werefkin und Alexej von Jawlensky 1909 
die Neue Künstlervereinigung München ins 
Leben rief, den Startpunkt der hiesigen 
Moderne.

bis 18. Mai

FÖRDERPREISE 2016 
DER LANDESHAUPTSTADT MÜNCHEN
Lothringer13 Halle | Lothringer Str. 13 | Di–So, 
11–20 Uhr | Eintritt frei | www.lothringer13.com

Bis 11. Mai, wenn um 19 Uhr die Preisverlei-
hung ansteht, bleibt es spannend für die 
Nominierten. Denn alle zwei Jahre vergibt die 
Stadt Förderpreise für Bildende Kunst, Archi-
tektur, Design, Fotografi e und Schmuck. Und 
die Besucher können sich bei diesem Über-
blick über das aktuelle Kunstschaffen in Mün-
chen selbst ein Urteil bilden, wen sie unter all 
den Guten favorisieren.

HEIDE STOLZ

Wem gehört das Pferd? Schießt die Frau wirk-
lich? Und warum? Auf einem anderen Foto 
hat es zwei wohl erwischt. Oder weshalb lie-
gen die da? Der Mann hat interessante Hände. 
In einer der nächsten Aufnahmen wird er den 
Wasserspiegel zerstören.
 Der Typ mit Sonnenbrille ist Gottfried 
Überfeldt, ein Mitarbeiter der Galerie Fried-
rich & Dahlem. Dort, in der Maximilianstraße, 
wurden seit 1963 Richter, Beuys, Baselitz, 
Polke und Twombly ausgestellt, legendär war 
1968 die Präsentation von Walter de Marias 
»Earth Room«. Diese Erdschüttung fotogra-
fi erte auch Heide Stolz, und mit dem Jahr 
1968 scheint auch ihr experimentelles fotogra-
fi sches Œuvre zu enden. Jedenfalls legt das 
der Katalog »Heide Stolz – Die inszenierte 
Provokation« zur Ausstellung von 2013 in der 
Städtischen Galerie Traunstein nahe. Die Wie-
derentdeckung der Fotografi n – wie auch die 
Pasinger Ausstellung – ist dem Nachlass Lau-
sen und dem Museum DASMAXIMUM Kunst-
Gegenwart in Traunreut zu verdanken. Diese 
Stiftung von Heiner Friedrich zeigt dort auch 
eine Werkschau von Uwe Lausen (1941–1970), 
dem faszinierenden Münchner Maler. Denn 
Lausen und Stolz waren ein Künstlerpaar.
 Die 1939 geborene Apothekerstochter aus 
Kupferzell hatte Ende der 50er Jahre in Stutt-
gart Bildhauerei studiert und war 1960 nach 

München gewechselt, wo sie am »Institut für 
Bildjournalismus« von Hans Schreiner eine 
Ausbildung begann. In München traf sie auf 
den abgebrochenen Jurastudenten aus Stutt-
gart, Uwe Lausen, der sich gerade der bilden-
den Kunst zuwandte. Sie pfl egten Kontakte zur 
Avantgarde der Gruppe SPUR, mit dem Aktio-
nisten Frank Böckelmann und Dieter Kunzel-
mann – eine wilde Zeit. Lausen etwa ging im 
Prozess gegen die SPUR-Zeitschrift Nr. 6 drei 
Woche in Jugendarrest, kippte allerdings 1962 
die Spurkünstler aus der Situationistischen 
Internationale und wurde selbst deren Münch-
ner Repräsentant. Im selben Jahr heirateten die 
beiden, und Heide Stolz hatte ihre erste Aus-
stellung im Designmöbelhaus Galerie Casa. 
Franz Dahlem, Heiner und Six Friedrich kann-
ten sie schon vor deren Galeriegründung, und 
so kam es dann dort zu Ausstellungen von 
Stolz’ Collagen und Lausens Bildern. Stolz foto-
grafi erte die Gemälde für einen Werkkatalog 
und setzte den Maler auch vor und mit seinen 
Bildern in Szene. Später sollte Lausen Fotomo-
tive von Stolz in seine Gemälde integrieren.
 Denn diese Fotos waren durchaus subver-
siv, spielerisch und rätselhaft. Cooler und gro-
tesker als die Szenen, in denen Ende der 60er 
Jahre die Protagonisten in Filmen von Fass-
binder und Rudolf Thomé mit Schießeisen 
hantieren. Provokationen, weil sie mit Ambi-

valenzen arbeiten, sich nicht so leicht goutie-
ren lassen, auch wenn klar ist, wogegen sie 
letztlich zielen: die Entfremdung in Bürger-
tum, Kapitalismus, Medien. Wohin es gehen 
soll: in ein freies Leben, mit der Kunst. Wie es 
Stolz und Lausen in ihrem Bauernhaus in 
Aschhofen bei Feldkirchen versuchten. Lau-
sens Weg endete in Drogen und im Selbst-
mord. Heide Stolz lebte mit ihren Kindern in 
legendären Münchner Wohngemeinschaften 
und Kommunen und kehrte wieder nach 

Aschhofen zurück, wo sie 1985 nach einer 
langjährigen Krebserkrankung starb. 
 Unsere Blicke sind andere, wenn wir Papa 
und die Kinder mit Gewehren hantieren 
sehen. Und wie weit die Jahre zurückliegen, 
1961, als Heide Stolz zu fotografi eren begann, 
oder 1967/68, als sie mit Freunden ihre letz-
ten Showdowns in der Kiesgrube inszenierte, 
müssen wir erst ermessen. Schön, dass diese 
Fotos die Zeitreise überstanden haben und 
jetzt bereitstehen. || tb

Rätselhafter Showdown – im Gras und in der Kiesgrube:  Heide Stolz | o. T. | 1967 
Fotografi en auf Barytpapier | © Heide Stolz / Archiv Lausen Aschhofen

KARTEN UNTER 
089 / 233 966 00 

WWW.KAMMERSPIELE.DE
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Rentmeister, gespeist aus einer einzigen 
Quelle, ergießt sich über den Boden, und 
Veronika Veit lässt ihre weiblichen Torsi mit 
den futuristischen Helmen rotieren: »is this a 
test«? Am 4. April, 11–13 Uhr, lädt das Kunst-
vermittlerteam ein zu individuellen Führun-
gen (auf Deutsch und Englisch) und am 
29. April, 19 Uhr, gibt es eine Zauberschau mit 
dem Magier Tobias Dostal und ein Künstler-
gespräch mit allen Beteiligten, jeweils Eintritt 
frei.

OLA VASILIJEVA

You’ve got beautiful stairs, you know

k.m Kunstverein München e.V. | Galeriestr. 4 
bis 24. April | Di–So 11–18 Uhr

Es ist ein zwingendes Auswahlkriterium für 
Kuratoren, doch es wird zumeist nicht groß 
erwähnt: Das Volumen der Exponate, das den 
Transport in die Ausstellungsräume verhin-
dern kann. Im Fall der Werkpräsentation der 
niederländischen Künstlerin Ola Vasiljeva 
(*1981) war es die Treppe, die das Konzept 
bestimmte, und sie wurde sogar titelgebend: 
»You’ve got beautiful stairs, you know«. 
Tatsächlich hat man alle Werke der Künstlerin 
in einen Laster verfrachtet und nach München 
gebracht. Was über die Treppe in den ersten 
Stock passte, wurde von ihr zu einer Gesamt-
installation arrangiert, der Rest blieb draußen. 
Dass etwas fehlt, fällt jedoch nicht auf, 
erscheinen doch das bühnenhafte Arrange-
ment in sich stimmig und die Requisiten eher 
kleinteilig: Tische, Stühle, ein Schrank und 
ein bemalter Paravent, Stoffballen, handge-
knüpfte Teppiche und Strickwaren, bekleidete 
Puppen, amorphe und figürliche Objekte aus 
glasierter Keramik sowie aus Stahlrohr gebo-
gen, und dazwischen Zigaretten. Das künstle-
rische Panoptikum von Ola Vasiljeva bildet 
eine surreale Szenerie, eine farblich, materiell 
wie inhaltlich ausgewogen und stimmig 
wirkende Inszenierung, der man sich auf 
dreierlei Weise nähern kann: Zunächst, indem 
man die inselartig angeordneten, häufig um 
Teppiche herum arrangierten Einzelstücke in 
all ihren Details erfasst und im Gesamtbild 
auf sich wirken lässt. Dann, indem man über 
den 20-minütigen Audioguide das visuell 
Erfahrene durch unterschiedliche akustische 
Elemente weniger erklärt als ergänzt und 
angereichert bekommt. Und schließlich, 
indem man sich mit Hilfe des begleitenden 

Readers und einem Einzelwerkverzeichnis in 
das Bezugssystem der Künstlerin hineinzu-
denken versucht. Dass das nicht so einfach ist, 
liegt an der Komplexität der interdisziplinären 
Bezüge auf Persönliches, auf Kunst, Literatur 
und Philosophie, auf Pädagogik und Sozio-
logie. Wie abstrakt das teilweise ist, zeigt die 
Episode vom »Naked Gentleman«, basierend 
auf dem Text des sowjetischen Literaten  Danjil 
Charms von 1939, die einen der roten Fäden 
durch die Ausstellung bilden soll: Ein nackter 
Mann besorgt sich einen Stuhl, dieser bedingt 
einen Tisch, dieser eine Lampe, diese eine 
Glühbirne und so fort. Ein Element erfolgt 
logisch aus dem anderen, woraus sich ein 
selbsttragendes System aus konsequenten 
Bezügen ergibt. Ein solches System könnte 
die künstlerische Anordnung bedingen – der 
nackte Mann jedenfalls taucht in verschie-
denen Erscheinungsformen in der Ausstel-
lung auf: in Ton geformt, als Glasfigur, als 
kopflose Puppe oder eben nur in Form einer 
Zigarette. ||

verschwommenen, betont flächigen Aufnah-
men sind nicht digital bearbeitet, sondern 
werden durch gezielte Verunschärfung mit 
dem Objektiv und bestimmten Belichtungs-
techniken erreicht. Dadurch entsteht etwas 
ästhetisch Neues, losgelöst vom Narrativen 
und Abbildhaften. In Anlehnung an die 
eigentliche Bedeutung des Begriffs Fotografie 
– mit dem Licht zeichnen – nennt Klaus von 
Gaffron seine Arbeiten »Fotobilder«. Bei einer 
Führung am 11. Mai, 18 Uhr, spricht er über 
sein Werk. Dass er das künstlerische Potential 
der Fotografie bereits während seines Studi-
ums erkannt und im Lauf der Jahre entwickelt 
und gefördert hat, macht ihn zu einem der 
wichtigsten Protagonisten der Münchner 
Fotoszene.

WOLFGANG ELLENRIEDER, 
JANA GUNSTHEIMER, 
BENEDIKT HIPP, THOMAS 
RENTMEISTER, VERONIKA VEIT

The Haunted House
Rathausgalerie/Kunsthalle | Marienplatz 8, im 
Innenhof | bis 20. Mai | Di–So 11–19 Uhr

Durch ihre monumentale Präsenz behaupten 
sich die Arbeiten der Ausstellung »The Haun-
ted House« gut in der schwierig zu bespielen-
den Gewölbehalle der Rathausgalerie. Dass es 
bei dem Thema des – im wörtlichen Sinne – 

Spukhauses um ungewöhnliche, skurrile, 
beängstigende, ver-rückte, irritierende 
Behausungen und Räume geht, macht den 
Rundgang zu einem Parcours mit hohem 
Erlebniswert: Der Blick fällt zunächst auf die 
mehrstöckige Stellage aus Stahlträgern, auf 
der sich weiße Wäscheberge häufen. Die Ins-
tallation von Thomas Rentmeister projiziert 
im Betrachter unweigerlich das vertraut-
schreckliche Bild verlassener Lagerstätten. 
Dagegen lässt die nicht minder bedrückende 
martialische Szenerie aus alten Ölfässern, 
dicken gesprengten Ketten und verschobenen 
schwarzen Bodenplatten von Benedikt Hipp 
dem Betrachter viel Raum für Assoziationen. 
Was verheißen die goldenen Spitztüten im 
Heck des vermeintlich gesunkenen Schiffes? 
Was die PET-Flaschen? Auf der linken Raum-
seite führt die wandfüllende Videoarbeit von 
Veronika Veit den Betrachter in eine surreale 
Szenerie: Die Episoden mit einer in einem 
Raum agierenden Frau sind filmisch so frag-
mentiert, dass der verwirrende Eindruck teils 
simultaner, teils unterschiedlicher Hand-
lungsabläufe entsteht. Dadurch wird die Vor-
stellung einer linear verlaufenden Zeit ausge-
hebelt sowie ein brüchiges Raumempfinden 
erzeugt. Die Stirnseite der Halle ist durch eine 
beeindruckende, raumhohe Wand aus Pappen 
von Wolfgang Ellenrieder verstellt, die sich bei 
näherer Betrachtung als raffinierte Montage 
aus fotografischen Reproduktionen erweist. 
Während man die daneben stehende Hütte 
des Künstlers nicht betreten kann, stößt man 
hinter dem Verschlag von Jana Gunstheimer 
auf ein Haus mit einer merkwürdigen 
Geschichte …

Mit seinem Objekt – halb Schreibtisch, 
halb Pferd –, das kosmischen Urgewalten ent-
sprungen scheint, verkehrt Benedikt Hipp die 
mythische Vorstellung des Zentauren als 
Mischwesen aus Weisheit und Stärke in die 
Jetztzeit. Eine netzartige Schleppe aus 
schwarzen Dreifachsteckdosen von Thomas 

leiten in der Präsentation zu den plastischen 
Arbeiten über: Beeindruckend sind die vasen-
artigen Keramiken, in deren farbiger Glasur 
sich stilistische Elemente aus den Malereien 
wiederholen. 

Franz Hitzler studierte in den 60er Jahren 
an der Werkkunstschule Augsburg und an der 
Akademie der Bildenden Künste in München, 
die er 1972 als Meisterschüler von Franz Nagel 
abschloss. Er ist seit 1997 ordentliches Mit-
glied der Bayerischen Akademie der schönen 
Künste und erhielt mehrere Preise. In Mün-
chen wird er seit Jahren von drei renommier-
ten Galerien vertreten: Marie José van de Loo, 
Fred Jahn und Margret Biedermann. Dieser 
ist es zu verdanken, dass der Münchner 
Künstler nun auch das Programm der Galerie 
Braun-Falco bereichert. 

KLAUS VON GAFFRON

Lichträume

Aspekte Galerie der Münchner Volkshoch-
schule im Gasteig | Kellerstr. 5, 2. OG | bis 5. Juni 
tgl. 10–22 Uhr

Wenn Klaus von Gaffron (*1946 in Straubing) 
das Image des »Künstlerhäuptlings« anhaftet, 
dann ist das weniger auf seine Fotoarbeit »Ich 
war nie ein guter Indianer« zurückzuführen, 
in der er sich 1992 als Häuptling inszenierte, 
sondern vor allem auf seine inzwischen mehr 
als zwei Jahrzehnte andauernde Funktion als 
Vorsitzender des Berufsverbandes Bildender 
Künstler München und Oberbayern e. V., 
kombiniert mit seiner auffälligen Erscheinung 
mit Vollbart, Hut, Lederjacke, Ringen und 
Ohrschmuck, in der jedes Künstlerklischee 
aufgeht. Als Person, Standesvertreter und 
Künstler gleichermaßen bekannt, hat seine 
eigene künstlerische Arbeit jedoch nie die 
gleiche Würdigung erfahren wie sein kultur-
politisches Engagement – neben der Ver-
bandsarbeit erfüllt Klaus von Gaffron noch 
zahlreiche weitere Funktionen mit großem 
Einsatz. Trotz reger Produktion und steter 
Präsenz in landesweiten Ausstellungen sowie 
etlicher Preise steht sein experimentelles 
fotografisches Schaffen nie im Vordergrund. 
Anlässlich seines 70. Geburtstags würdigt die 
Aspekte Galerie der Münchner Volkshoch-
schule nun den Künstler Klaus von Gaffron 
mit einer kleinen Retrospektive über sein 
Werk aus fünf Jahrzehnten, angefangen von 
performativen Aktionen im Geiste der Wiener 
Aktionisten in den Gängen der Münchner 
Akademie über die vielfältigen Reihen der 
»Fotobilder« bis hin zu den abstrakten »Lich-
träumen«, die sein aktuelles fotografisches 
Schaffen prägen. Das Themenspektrum ist 
breit und lässt sich nicht auf einen künstleri-
schen Ansatz reduzieren. Geleitet hat ihn 
über die Jahre ein gesellschaftsbezogener 
sowie Medien reflektierender Blick sowie die 
Frage nach dem Verhältnis von Kultur und 
Natur. Dies verband er stets mit der Lust an 
foto technischem Experiment und ästhetischer 
Irritation: Abstraktion des Gegenstands, Ver-
vielfältigung des Motivs, Inszenierungen und 

Verfremdungen, jedoch nie des reinen Effekts 
wegen, sondern immer vor dem Hintergrund 
der Bildbefragung. Was ist Objektivität? Wie 
wird Realität wahrgenommen?

In den letzten Jahren hat Klaus von Gaffron 
eine Fotosprache entwickelt, die malerische 
Qualitäten annimmt und alltägliche Bild-
gegenstände wie Naturformen, Blüten, Kunst-
stoffe oder Textilien oft bis zur Unkenntlich-
keit verfremdet. Die schemenhaften, 

FRANZ HITZLER

In Erscheinung

Braun-Falco Galerie | Nymphenburger Str. 22 
bis 27. Mai | Di–Fr 12–18 Uhr, Sa 11–16 Uhr

Mit seinem gestisch-expressiven, zwischen 
Figuration und Abstraktion changierenden 
Stil wurzelt der Münchner Maler, Grafiker 
und Bildhauer Franz Hitzler (*1946 in Thal-
massing) unverkennbar in der Zeit der 60er 
und 70er Jahre, in künstlerisch-geistiger Nähe 
zu den Künstlervereinigungen CoBrA und 

SPUR, die eine neue Spontanität und Authen-
tizität des Ausdrucks suchten.

Dabei wirkt das aktuelle Werk von Franz 
Hitzler frisch und lebendig, auch im besten 
Sinne – und das lässt sich nach 40 Schaffens-
jahren sagen – klassisch: malerische Erfah-
rung gepaart mit einer Milde und Leichtigkeit, 
die die Düsternis in den Bildern der früheren 
Jahre weit hinter sich gelassen haben. In 
Hitzlers »Lebenserfahrungsdarstellungen« – 
so Galerist Markus Braun-Falco in der Eröff-
nungsrede – kulminieren Selbsterfahrung 
und Reflexion, malerische Elemente, die sich 
im Lauf der Jahrzehnte chiffreartig herausge-
bildet haben, etwa die maskenartigen Fratzen, 
Fabelwesen und surrealen Gnome sowie 
spindelartige, geometrische und amorphe 
Formationen, von denen einige entfernt an 
Joan Miró erinnern.

Gegenüber den Werken aus den früheren 
Jahren ist die Palette deutlich aufgehellt, licht 
und farbkräftig. Die Formensprache ist kom-
plex, hat sich gegenüber früher aber beruhigt, 
dafür bestimmen Komplementärfarben und 
Simultankontraste die Bilddynamik und ver-
leihen der Ausstellung in der Gesamtschau 
den Eindruck unmittelbarer Präsenz und 
expressiver Heiterkeit. Die Bildträger sind 
teilweise collageartig übereinandergelegt, 
perforiert oder zu Kreuzformen montiert und 

Franz Hitzler | Öffnung des Quadrats | 2014 | Acryl auf 
Leinwand, 142 x 102 cm | © Blindtext, Blindtext

ERIKA WÄCKER-BABNIK

Rund siebzig Galerien  
gibt es in München.  
Zusätzlich ermöglichen  
zahlreiche Institutionen  
die Begegnungen mit  
zeitgenössischer Kunst.  
Eine aktuelle Auswahl
bei freiem Eintritt.

Benedikt Hipp | Sunk | 2012 | ca. 8 x 5 m ( Maße variabel), 
mehrere Teile, verschiedene Materialien | Courtesy : Galerie 
Kadel Willborn, Düsseldorf,  © Foto: Wolfgang Ellenrieder

Ausstellungsansicht | Ola Vasiljeva – You’ve got beautiful 
stairs, you know | 2016 | © Kunstverein München e.V. 

Klaus von Gaffron | © Petra Gerschner



CHRISTA SIGG

Ziemlich mitgenommen schauen sie aus, die 
beiden Freischwinger. Das schwarze Leder ist 
durchgesessen von unzähligen Hintern. Doch 
unter einem halben Dutzend Kugelleuchten 
sorgte das Ensemble früher mal für den gewis-
sen Chic im Foyer der Archäologischen Staats-
sammlung, die 1975 eröffnet worden war. Ein 
Museumskomplex aus sechs lässig aneinander-
gereihten Stahlbeton-Kuben, die in mächtige 
Platten aus Corten-Stahl gehüllt wurden. Der 
galt als besonders wetterfest und sollte in 
Würde altern – in diesem Fall einen durchaus 
erwünschten Rost ansetzen. Nur blieb es eben 
nicht bei der Patina. Das Haus ist malad. Wie 
malad, das wird einem in der aktuellen Ausstel-
lung »Archäologische Staatssammlung – Ver-
gangenheit und Zukunft« noch einmal bewusst. 

Denn am Ende des Rundgangs, wenn der 
bis heute beeindruckende Entwurf des Münch-
ner Architekten Helmut von Werz und seines 
Teams erläutert wird, sind eben auch Aufnah-
men von den aktuellen Flachdächern zu sehen. 
Wüsste man nicht, wo das Gebäude steht, 
könnte man an eine heruntergekommene Plat-
tenbausiedlung denken, auf der die Natur 
begonnen hat, raumgreifend vor sich hin zu 
wildern. Dagegen sind die vom damaligen Aus-
stellungsarchitekten Johannes Segieth entwor-
fenen Sitzmöbel sogar prima in Schuss. Und 
man staunt nicht schlecht, dass im kulturbe-
flissenen Freistaat bis zum asbestverseucht-
schimmligen Gehtnichtmehr gewartet wurde 
und nicht einmal Geld für die allernötigsten 
Reparaturen da war. Von den Eimern, die bei 
intensivem Regen im Obergeschoss aufgestellt 
werden müssen, ganz zu schweigen.

Doch jetzt wird alles gut. Auch das zeigt 
die in die Römerabteilung integrierte Schau, 
die neben der Geschichte dieser vor- und 
frühgeschichtlichen Sammlung, dem Muse-
umsbau und der kommenden Sanierung noch 
einmal elementare Exponate vorstellt. Vom 
ältesten Fund, einem römischen Weihestein, 
über prächtige Grabbeigaben und Schätze wie 
dem silbernen Tischgeschirr aus Manching 
oder einer Paraderüstung aus dem Kastell 
Eining bis zum sagenhaften, 1979 entdeckten 
»Weißenburger Götterhimmel«. Dass die Vitri-
nen wegen der Vorbereitungen des Umzugs 
zum Teil spärlich gefüllt sind, hat dabei sogar 
etwas Wohltuendes. Messerklinge Nummer 13 
ist nicht immer dazu angetan, für weitere 
Erkenntnisse zu sorgen. Zumindest nicht bei 
normal interessierten Besuchern.

Die dürften die Gelegenheit nutzen, ein letz-
tes Mal vor der Schließung im Spätsommer in 
vergangene Lebenswelten einzutauchen – um 
dann am Ende mit schönen Aussichten entlas-
sen zu werden: Wenn das Haus (hoffentlich) 
2020 wieder öffnet, wird es vor allem im Inneren 
ein modernes Museum mit einer zeitgemäßen 
Präsentation und einer besucherfreundlichen 
Infrastruktur sein, zu der genauso ein großzügi-
ges Foyer und ein Café mit Ausblick gehören.

Denkmalschutz und Neukonzeption
Ausgedacht hat sich dieses Konzept das spa-
nisch-deutsche Büro Nieto Sobejano Arquitectos, 
in dessen Händen auch der Neubau des Hotels 
Königshof am Stachus liegt. Das international 
agierende Studio ist für sein einfühlsames Einge-
hen auf Topografien bekannt, zu den kürzlich 
abgeschlossenen Museumsprojekten zählen das 
Joanneum in Graz oder das Zentrum für Zeitge-

Ein Haus für Otzi
Letzte Chance für eine Zeitreise in die bayerische Ur- und 

Frühgeschichte! Die Archäologische Staatssammlung 
präsentiert vor der Schließung noch einmal ihre Schätze: 

römische Steindenkmäler, ein silbernes Tischgeschirr,  
eine Paraderüstung oder den einzigartigen Weißenburger  

Fund von Götter-Statuetten. Dazu einen Ausblick auf  
den Umbau des Museums und die Neugestaltung  

der  Präsentation, bis 2020 dann das Otzinger Skelett in  
seiner Grabkammer besucht werden kann.

Die Statuetten aus dem Schatzfund von Weißenburg (»Weißenburger Götterhimmel«) | 3. Jh. n. Chr. | © Archäologische Staatssammlung München, Foto Manfred Eberlein || Außenansicht (Himbselstraße) im Entwurf der Neugestaltung
© Nieto Sobejano Arquitectos

ARCHÄOLOGISCHE STAATSSAMMLUNG – 
VERGANGENHEIT UND ZUKUNFT
Archäologische Staatssammlung | Lerchen-
feldstraße 2 | voraussichtlich bis 5. Juni | Di bis 
So 9.30–17 Uhr | Termine Sonntagsführungen, 
15 Uhr, siehe: www.archaeologie-bayern.de | 
14. April | 19 Uhr | Vortrag von Andreas Lepik, 
Direktor des Architekturmuseums der TU:  
»Tendenzen der Museumsarchitektur heute«

nössische Kunst in Cordoba. Und auch beim 
Wettbewerb für die Staatssammlung überzeugte 
der respektvolle Umgang mit dem Werz-Bau. Der 
steht zwar nicht unter Denkmalschutz, wird von 
Nieto Sobejano aber genau so behandelt. Des-
halb sieht der Plan vor, den gestiegenen Flächen-
bedarf unterirdisch zu erschließen. Und zwar als 
Pendant zu den sichtbaren Würfeln. Insgesamt 
700 Quadratmeter, davon gut 500 für Sonderaus-
stellungen kommen auf diese Weise hinzu – ver-
sorgt mit Tageslicht aus drei Oberlichtkuben.

Kelleratmosphäre ist im künftigen Souter-
rain also nicht zu erwarten. Außerdem bietet 
die stützenfreie Halle wunderbare Spielmög-
lichkeiten für die Kuratoren des Hauses, die 
sich den Raum passend zur Dramaturgie der 
Sonderschauen einteilen können. 

Abenteuer Archäologie
Das Museum und seine Dauerausstellung 
werden vom Atelier Brückner gestaltet. Die 
interdisziplinär agierenden Stuttgarter haben 
in München bereits das BMW Museum 
geprägt, auch das Augsburger Textil- und 
Industriemuseum und das Haus der Berge in 
Berchtesgaden. Für die Staatssammlung ist 
ein »Abenteuer Archäologie« geplant, verteilt 
über zwölf Säle und vor allem: inszeniert nach 
Themen wie »Macht und Religion« oder »Vom 
Dorf zur Stadt«. Ein besonderer Höhepunkt 
im Rundgang dürfte die Nachbildung einer 
3000 Jahre alten, reich gefüllten Grabkammer 
aus dem niederbayerischen Otzing werden – 
mit dem Skelett eines 20-jährigen Mannes 
aus der Hallstadt-Zeit (ca. 450 bis 800 vor 
Christus), der als »Otzi« glatt zur Werbefigur 
des Hauses avancieren könnte.

Und weil man an der Staatssammlung auch 
in der Forschung die Nase weit vorn hat – 
gerade im Bereich der Altersbestimmung 
durch die C14-Methode – wird ein gesonderter 
Bereich vor Augen führen, wie die Mitarbeiter 
bei Ausgrabungen und schließlich im Labor 
oder in den Werkstätten mit den Objekten ver-
fahren.

Dass ein solches Großprojekt nicht zum 
Billigtarif zu haben ist, liegt auf der Hand. Die 
2010 auf 20 Millionen Euro taxierten Baukos-
ten sind jedenfalls unrealistisch. Doch selbst 
das Doppelte läge noch lange im Bereich des 
Erträglichen. Die Archäologen mussten viele 
Jahre hintanstehen, und was nun in der Aus-
stellung durch Pläne und Modelle vorgeführt 
wird, ist überzeugend und macht Lust auf die 
Wiedereröffnung. Nicht zuletzt, weil Nieto 
Sobejano auch an der Lerchenfeldstraße mit 
einer ihrer Spezialitäten aufwarten: begrünten 
Terrassen mit öffentlichem Zugang. Es könnte 
also leicht sein, dass man das bislang gerne 
mal übersehene Münchner Museum dann 
auch einfach nur für einen Kaffee aufsucht – 
mit Blick auf den Englischen Garten. ||

Anzeige
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AUGENWEIDE

Gotlind Timmermanns: Endlich Farbe

pinkpulse | 170 x 200 cm | Öl auf Leinwand | © Gotlind Timmermanns, 2010

»ROUGE FATAL«
7. bis 15. Mai | Halle 50, Domagkateliers
Samstag und Sonntag, 15.00–18.00 Uhr und nach Vereinbarung

GOTLIND TIMMERMANNS
DomagkAteliers, Haus 50 ME16 | Margarete-Schütte-
Lihotzky-Str. 30 | www.gotlind-timmermanns.de 

Das Schönste an einem neuen Jahr ist der Moment, wenn die 
Farbe zurückkommt. Wenn die Natur ausschlägt, wenn der 
Himmel hoch und blau ist, das Licht weit wird. Die Münchner 
Malerin Gotlind Timmermanns behandelt ihre Leinwände das 
ganze Jahr über mit barocker Kraft, überbordend, ungezügelt, 
ohne Handbremse. Scheinbar zumindest, denn ihren Bildern 
liegt höchste Disziplin und tiefe Konzentration zugrunde: Die 
Farben trägt sie auf die am Boden liegende Leinwand auf, lässt 
die Ölschichten trocknen, bevor neue Schichten dazukommen, 
die ineinander verlaufen, überlässt der Schwerkraft ihren 
dynamischen, organischen Zug, verdichtet oder verdünnt den 
Pigmentanteil und erreicht so ein anderes Fließverhalten, 
ermöglicht neue Richtungen, die sich mit unbezwingbarer 
Eigenständigkeit ihre Wege bahnen. Das Ergebnis ist eine 

höchst souveräne, dabei nie willkürliche Farbexplosion. Tief 
und rhythmisch pulsiert die Farbe in weiten Bildräumen, die 
man als Landschaften lesen darf, innere ebenso wie abstrakt 
naturalistische. Das kann ein Wald im Licht sein, das darf ans 
grüne Leuchten im Süden erinnern, oder eben an ein Sonnen-
rot, das sich im Wasser spiegelt.

Gotlind Timmermanns studierte Malerei an der Akademie der 
Bildenden Künste in München bei Prof. Heinz Butz und Prof. 
Helmut Sturm. Ihre Arbeiten wurden u. a. von den Bayerischen 
Staatsgemäldesammlungen, vom Neuen Stadtmuseum Lands-
berg, von der Allianz München und von der BMW Group ange-
kauft. In Ausstellungen wurden ihre Bilder zuletzt in der Gale-
rie an der Pinakothek der Moderne, im Museum Kapuzinerstadl 

Deggendorf, in Hong Kong, Prag und Osaka gezeigt. Im April 
2016 ist sie in der Ausstellung »Tower of Babel« in der Schema 
Gallery in New York vertreten. Gotlind Timmermanns lebt in 
München und arbeitet im Atelierhaus am Domagk-Park, wo sie 
im Mai neue Werke zeigt. || cp
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Sexuelle Freizügigkeit als 
versehentliche Praxis

ARNE KOLTERMANN 

Nach heutigen Karrieremaßstäben würden Anna und Erik als 
success couple durchgehen. Erik ist Architekturprofessor an 
der Uni Kopenhagen, seine Frau wird auf der Straße nach Auto-
grammen gefragt – sie ist Nachrichtenmoderatorin im däni-
schen Fernsehen. Als Erik von seinem Vater eine Villa erbt, 
wirkt er begeistert. Doch erscheint ihm das alles ein wenig zu 
groß und zu teuer für Anna, Tochter Freja und sich selbst. So 
lädt er seinen alten Kumpel Ole ein, dort einzuziehen. Nach 
und nach findet sich die würdige Belegschaft einer netten WG-
Komödie zusammen: die wuselige Mona, der nah am Wasser 
gebaute bärtige Allon, der die Miete nie zahlen kann, das Öko-
pärchen Ditte und Steffen. Nur deren unheilbar kranker Sohn 
Vilads (»Ich werd nur neun Jahre alt«) mag nicht so recht in 
dieses Bild passen. Immer wieder kehren Momente der 
Ernüchterung ein. Hinter der Heiterkeit lauert stets das Drama.

So pragmatisch, wie Erik seine Kommune zunächst aus 
Geldnot ins Leben ruft, könnte Thomas Vinterbergs neuer 
Film »Die Kommune – Kollektivet« auch im heutigen München 
mit seinen zahllosen Zweck-WGs spielen. Er beschwört keinen 
wirklich utopischen Zustand herauf, wie es die auch im Kopen-
hagen der Siebziger Jahre entstehende Freistadt Christiania 
tat – sondern zeigt zunächst eher ein erweitertes Familienidyll. 
Vinterberg war einst der prominenteste Komplize Lars von 
Triers in der Dogma-95-Gruppe. Ihrer zum hundertjährigen 
Jubiläum des Kinos in Paris verkündeten Prämisse, nur noch 

mit Handkamera und ohne künstliche Beleuchtung und sons-
tiges Doping zu drehen, sollte Vinterberg selbst nur mit sei-
nem Missbrauchsdrama »Das Fest« entsprechen. Bedrückend 
inszenierte er das Aufbegehren erwachsener Kinder gegen den 
Vater, sezierte meisterlich Verdrängung und aufgezwängte 
Rollenmuster. Nach den mäßig erfolgreichen internationalen 
Produktionen »It’s All About Love« und »Dear Wendy« nahm er 
sich in »Submarino« erneut des Missbrauchsthemas an, um in 
»Die Jagd« die Konstellation umzudrehen und das Martyrium 
eines unschuldig Verfolgten darzustellen. 

Vinterberg wuchs selbst in einer Kommune auf. Seine Erinne-
rungen an diese Zeit beschrieb er einmal als »golden und warm«. 
Wenn ein Regisseur also aus seinem Leben erzählt, stünde eine 
besonders persönliche Geschichte zu erwarten. Der »Mangel an 
Klarheit in den Beziehungen«, an den sich Vinterberg erinnert, 
befällt vor allem Anna und Erik, als dieser sich in seine blonde 
Studentin Emma verliebt. Kommune, das klingt nach Partner-
tausch und jeder mit jedem, doch hier ist die sexuelle Freizügig-
keit mehr versehentliche Praxis als Programm. Ulrich Thomsen, 
einst auch in »Das Fest« der Hauptdarsteller und inzwischen 
international aktiv, spielt diesen Erik als selbstfixierten Choleri-
ker. Anna und er sind längst keine jungen Leute mehr, irgendwas 
scheint ihnen zu fehlen. Trine Dyrholms Anna verliert ob der 
Affäre allen Halt im Leben: In der Maske zerfließt ihr Make-up in 
den herabkullernden Tränen, auf Sendung bekommt sie keinen 

Ton heraus. Das Zerbrechen an der Selbstverleugnung wird bei 
Dyrholm – in »Festen« noch Thomsens Schwester – plastisch. Bei 
der Berlinale erhielt sie hierfür den Silbernen Bären.

Doch sonst wirkt alles an diesem kostümfilmhaften Setting 
mit seinen Siebziger-Koteletten und den eckigen Autos seltsam 
funktional. Bisweilen erinnert man sich an Lukas Moodyssons 
bittere Komödie »Zusammen« aus dem Jahr 2000, die in den 
Siebzigern zur selben Zeit in Stockholm spielte. Doch dessen 
Intensität vermag Vinterbergs »Kommune« nicht zu erreichen. 
Ein recht charmanter Seitenstrang ist das Aufblühen von Tochter 
Freja, einem sommersprossigen Lockenmädchen in einem Woll-
rollkragen. Sie entweicht zu gelegentlichen Tête-à-têtes mit 
ihrem Freund, dem sie nach einer Party aus Neugierde nachläuft. 
Aber obwohl sich Vinterberg immerhin 111 Minuten Zeit nimmt, 
um seine Geschichte zu erzählen, fliegen ihre Stationen an uns 
vorüber. In diesem in kurzen Momenten immer wieder als Komö-
die camouflierten Drama geschieht kaum etwas Unerwartbares – 
eine lineare Erzählform, die einer unkonventionellen Lebens-
form auf konventionellste Weise zu genügen versucht. ||

DIE KOMMUNE
Dänemark, Niederlande, Schweden 2015 | Regie: Thomas  
Vinterberg | Mit: Ulrich Thomsen, Trine Dyrholm, Helene Rein-
gaard Neumann u.a. | 111 Minuten | Kinostart: 21. April

In Thomas Vinterbergs 
»Die Kommune« verliert 
Trine Dyrholm wegen einer 
Affäre ihren Halt im Leben. 
Kann der Dogma-Filmer mit 
seinem Drama an vergangene 
Erfolge anknüpfen?

CHRIS SCHINKE

Klare Worte sandte der iranische Filmemacher Ayat Najafi auf 
dem letztjährigen Istanbuler Filmfest in Richtung seiner türki-
schen Kollegen: »Kämpft gegen die Zensur an, bevor sie zu 
mächtig wird.« Najafi weiß, wovon er spricht, herrscht für Film-
schaffende im Iran doch eines der schärfsten Zensurgesetze auf 
der Welt. Aber Filmzensur in der Türkei? Die gibt es nach offi-
ziellen AKP-Angaben nicht. Was heißt das aber für ein Land, in 
dem Recep Tayyip Erdoğan und seine Parteigenossen auf sehr 
eigenwillige Weise das tun, was sie unter Regieren verstehen? 
Was heißt es angesichts der beliebigen Machtausübung einer 
Partei, die sich in jüngster Zeit nicht einmal mehr die Mühe 
gibt, ihre repressive islamistische Agenda zu camouflieren? 

Immer mehr türkische Kulturschaffende spüren den langen 
Arm der Regierungspartei, bis in ihren privaten Bereich und 
den der sozialen Netzwerke hinein. In jüngster Zeit wurden 
unliebsame Journalisten suspendiert, mit juristischen Repres-

Geschichten aus Istanbul …
… und aus dem ganzen Land versprechen einmal mehr die Türkischen Filmtage. 
Angesichts der repressiven Machtausübung der Regierungspartei AKP stehen sie 
in diesem Jahr im Zeichen der Politik. 

salien überzogen, Theaterleute und Schriftsteller drangsaliert, 
ganze Zeitungen verstaatlicht. Der türkische Film schien von 
solcherlei Maßnahmen lange Zeit ausgespart. Leider markiert 
das Jahr 2015 auch in dieser Hinsicht eine betrübliche Wende: 
Auf dem Istanbuler Filmfest unterband das türkische Kulturmi-
nisterium die Vorführung von »Bakur«, einem Dokumentar-
film, der das Leben kurdischer Guerillakämpfer ins Auge fasst. 
Tatsächlich hätte in Zeiten von Gewalt und Straßenterror der 
PKK eine öffentliche Diskussion der Dokumentation gut zu 
Gesicht gestanden. Das Ministerium in Ankara vertrat einen 
anderen Standpunkt: Der Film durfte nicht gespielt werden. Als 
Grund für das Verbot gab es an, »Bakur« sei für das Festival 
nicht ordnungsgemäß regis triert gewesen. Die Vorgänge führ-
ten zum Eklat: Aus Protest zogen 23 Filmemacher ihre Festival-
beiträge aus dem Programm zurück, das Istanbuler Filmfest 
avancierte zum »Festival ohne Filme«. 

Eine Veranstaltung wie die 27. Türkischen Filmtage nicht vor der 
Folie dieser aktuellen politischen Ereignisse zu lesen, ist bei-
nahe unmöglich – das haben ihre Programmmacher aber auch 
nicht vor. »Neun Spielfilme und vier Dokumentarfilme gehen 
dieses Jahr vor allem den Fragen nach den Grenzen individuel-
ler wie gesellschaftlicher Freiheit und den Möglichkeiten eines 
selbstbestimmten Lebens nach. Fragen, die auch und gerade in 
der heutigen Zeit eine besondere Relevanz haben«, heißt es auf 
der Website der Veranstalter, was angesichts realer türkischer 
Zustände arg diplomatisch-gewunden klingt. Ein wenig mehr 
Selbstbewusstsein und ausgesprochenen Mut hätte man den 
Programmplanern dabei gewünscht, welcher sich dafür umso 
mehr in der Ausgestaltung des Spielplans niederschlägt. Vom 
Kampf weiblicher Selbstbestimmung, Protesten und vom Leben 
unter den Folgen des Militärputsches handeln die Erzählungen 
der Filmtage. Ein besonderes Highlight dabei: »Mustang«, der 
auch das neuntägige Programm am Gasteig eröffnet. Die Oscar-
Jury hatte Deniz Gamze Ergüvens Drama über das Aufbegehren 
von fünf Schwestern gegen fanatische Sittenstrenge zuletzt mit 
dem Preis für den besten nicht englischsprachigen Film ausge-
zeichnet. Öffentlichkeit und Aufmerksamkeit verträgt der Appa-
rat von Zensoren selten. In diesem Sinne wünscht man den 
Türkischen Filmtagen 2016 viele Besucher. ||

27. TÜRKISCHE FILMTAGE
Gasteig | 21.–29. April | vollständiges Programm und Spielzeiten 
unter: http://sinematurk-munchen.de oder www.gasteig.de

Links: nicht immer laufen Abstimmungen in der Kommune so reibungslos.
Rechts: Erik (Ulrich Thomsen, ganz links) hat zum Einzug einen bunten Haufen versammelt | © PROKINO Filmverleih (2)
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THOMAS LASSONCZYK  

Als »Hätschelkind der Filmjurys« wurde er vom Filmdienst 
einst bezeichnet, mit seinen Frühwerken »Stranger than Para-
dise« und »Down by Law« avancierte er schnell zum Liebling 
der Indies. Heute ist Jim Jarmusch aus der US-amerikani-
schen Arthaus-Szene nicht mehr wegzudenken. Erst vor rund 
zwei Jahren überraschte er mit seinem skurrilen Vampirfilm 
»Only Lovers Left Alive«, in dem er über die unsterbliche Liebe 
räsonierte. Das Filmmuseum zeigt gerade alle 14 Filme des 
aus dem Bundesstaat Ohio stammenden 63-jährigen Regis-
seurs, der sein Regiehandwerk unter den Fittichen des legen-
dären Nicholas Ray (»… denn sie wissen nicht, was sie tun«, 
»Party Girl«) erlernte. Im April stehen die Werke seiner »mitt-
leren« Schaffensphase auf dem Programm des Kinos am St.- 
Jakobs-Platz. Sie stammen allesamt aus den 1990er Jahren. 
Besonders empfehlenswert ist ein Besuch seines Antiwesterns 
»Dead Man« (1995), den man unbedingt mit der Dokumenta-
tion »Year of the Horse« (1997) gekoppelt betrachten sollte. 
Während Ersterer ein in wunderbarem Schwarz-Weiß – und 
mit Johnny Depp in der Hauptrolle – gedrehter Abgesang auf 
das uramerikanischste aller Genres ist, zu dem Neil Young die 
Musik beigesteuert hat, ist Letzterer eine Hommage an eben 
jenen Altrocker samt seiner Begleitband. Jarmusch liefert in 
der ungewohnten Funktion des Dokumentaristen dazu nicht 
nur fantastische Konzertmitschnitte und pittoreske Land-
schaftsaufnahmen, sondern auch originelle und witzige Inter-
views mit den Protagonisten. Wie »Dead Man« entstand auch 
»Blue in the Face« im Jahr 1995. Allerdings stellte sich der 
Filmemacher hier lediglich als Darsteller zur Verfügung – wie 
er es immer wieder gerne für Freunde tat, darunter auch für 
die Kaurismäki-Brüder (»Leningrad Cowboys Go America«, 
»Tigrero: A Film That Was Never Made«). Hier steht Wayne 
Wang hinter der Kamera und lässt Jarmusch gemeinsam mit 
Lou Reed im Tabakladen an der Ecke seiner Lieblingsbe-
schäftigung – siehe auch »Coffee & Cigarettes« – nachgehen: 
eine Zigarre rauchen und hochphilosophische Diskussionen 
führen. Ebenfalls noch kurz vor der Millennium-Wende ent-
stand mit Forest Whitaker in der Titelrolle der Gangsterthril-
ler »Ghost Dog: Der Weg des Samurai« (1999), ein wilder Gen-
remix, mit dem Jarmusch gleich mehreren Filmemachern 
seine Ehre erweist, darunter Jean-Pierre Melville und Akira 
Kurosawa.

Womit wir beim japanischen Kino angelangt wären. Denn 
auch Yasujiro Ozu, neben Kurosawa und Kenji Mizoguchi der 
wichtigste Filmschaffende seines Landes, ist in diesen Tagen 

eine Werkschau im Filmmuseum gewidmet. Ozu, der im Übri-
gen Zeit seines Lebens bei seiner Mutter wohnte und bis zu 
seinem Tode Junggeselle blieb, war ein großer Virtuose, wenn 
es darum ging, den Alltag der japanischen Mittelschicht abzu-
bilden. Die Ideen zu seinen Geschichten holte er sich meist in 
lang andauernden Gesprächen und Diskussionen, die er des 
Nachts bei einigen Bechern Sake mit seinem Lieblingsdreh-
buchautor Kogo Nada führte. Im April wird unter anderem 
»Der einzige Sohn« (»Hitori musuko«) aus dem Jahre 1936 
gezeigt. Geschildert wird das Leben einer Witwe, die unter gro-
ßen Mühen die Ausbildung ihres Sohnes finanziert, nur um 
später enttäuscht festzustellen, dass er nichts daraus gemacht 
hat. Obwohl Ozu hier durchaus einmal mehr die dunklen Sei-
ten unserer Gesellschaft beleuchtet, entlässt er den Betrachter 
mit einem Schimmer der Hoffnung, der Platz für ein wenig 
Liebe eröffnet. Mit seinem formal bestechend klaren »Der ein-
zige Sohn« gelang Ozu zudem mühelos der Wechsel vom 
Stumm- in den Tonfilm. Ebenfalls ein Frühwerk (1937) und ein 
hervorragendes Beispiel für die Pionierarbeit mit dem Ton ist 
»Was hat die Dame vergessen?« (»Shukujo wa nani o wasureta 
ka«). Mit dieser Screwball Comedy wandelt Ozu auf den Spu-
ren von Ernst Lubitsch und dessen Hollywood-Regiearbeiten. 
Im Zentrum: Ein braver Professor, der unter seiner dominan-

Leinwandträume  
in Schwarz-Weiß
Sie sind Meister der Poesie, Virtuosen des Spiels von  
Licht und Schatten und Könige des unabhängigen Kinos:  
Jim Jarmusch und Yasujiro Ozu. Das Filmmuseum zeigt 
sowohl eine vollständige Retrospektive des japanischen 
Meisters als auch alle 14 Filme des US-Filmemachers.

Anzeige

DIE ETRUSKER
VON VILLANOVA BIS ROM

Staatliche Antikensammlungen 
München
16. Juli 2015 – 8. Januar 2017

Täglich außer Montag 10 –17Uhr
Mittwoch bis 20 Uhr

www.antike-am-koenigsplatz.mwn.de

ZERKLÜFTETE ANTIKE
Holzskulpturen von Andreas Kuhnlein

Glyptothek München
20. April – 30. Oktober 2016

Täglich außer Montag 10 –17Uhr
Donnerstag bis 20 Uhr

ten Ehefrau leidet. Doch dank einer freigeistigen Nichte, die 
sich nicht anpassen will, kommt ein wenig Farbe in den grauen 
Ehealltag. Ein weiterer der 35 Filme Ozus, die erhalten sind 
(insgesamt schuf er 54), ist »Die Geschwister Toda« (»Toda-
kenno kyodai«). Das 1941 während des Zweiten Weltkriegs 
entstandene Drama lässt eine mehrköpfige Familie kurz nach 
dem Tode des Vaters heftig in Streit geraten. Ozu behandelt 
hier erstmals sein Lieblingsthema, Geschwister und deren 
Wechselwirkungen untereinander, er findet für das Sippenpor-
trät wahrhaft poetische Bilder, er beobachtet den Konflikt 
sanftmütig, er fällt kein Urteil. Wer weitere Meisterwerke von 
Ozu sehen möchte, der hat auch Ende April im Filmmuseum 
noch Gelegenheit dazu. Unter anderen werden das bewegende 
Drama »Es war einmal ein Vater« (»Chichi ariki«, 1942), 
die kluge wie mitreißende Sozialstudie »Erzählungen eines 
Nachbarn« (»Nagaya shinshiroku«, 1947) und das bittere 
Nachkriegsdrama »Die Henne im Wind» (»Kaze no naka no 
mendori«, 1948) aufgeführt. ||

FILMMUSEUM MÜNCHEN
Sankt-Jakobs-Pl. 1 | Vollständiges Programm und Infos zu allen 
Filmen unter: www.muenchner-stadtmuseum.de 

Mitsuku und Jun in Jarmuschs »Mystery Train«                                                               Jim Jarmusch (links) und Neil Young in »Year of the Horse«                                               Meister Ozu Yasujiro bei Dreharbeiten | © Filmmuseum (3)
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20 Jahre20 Jahre Di 12.04.2016, 20 Uhr
Ramón Ortega QueroRamón Ortega Quero (Oboe)
und PKF Prague PhilharmoniaPrague Philharmonia

Do 14.04.2016, 20 Uhr
Christian ElsässerChristian Elsässer Jazz Orchestra 

Fr 15.04.2016, 20 Uhr
Des Teufels General,Des Teufels General, Zuckmayer (Euro Studio Landgraf)

Do 21.04.2016, 20 Uhr
Arnulf RatingArnulf Rating (Kabarett)

So 24.04.2016, 11 Uhr
Matinée „20 Jahre Bürgerhaus“
Symphonieorchester des Bayerischen Rundfunks,Symphonieorchester des Bayerischen Rundfunks, Folko Jungnitsch
David GeringasDavid Geringas und David Elias MoncadoDavid Elias Moncado

Heilmannstr. 2, 
82049 Pullach i. Isartal
www.buergerhaus-pullach.de
T. 089 744 752-0 
© Ingo Johannsen

BÜRGE RHAU S
PULLACH

FILM

»Wer ins Kino will, 
muss auch Kino machen«

Herr Sponsel, was kann der Dokumentarfilm, was der Spiel-
film nicht kann?
Ganz viel! Der Dokumentarfilm ist fragil. Ein Spielfilm darf 
sich vieles nicht erlauben, etwa dramaturgische Schwächen 
oder ästhetische Brüche. Aber das verzeiht man einem Doku-
mentarfilm. In der Literatur ist es ja auch so: Lücken füllt man 
mit eigenen Interpretationen. Die Interaktion zwischen 
Zuschauer und Film ist beim Dokumentarfilm größer, weil der 
Zuschauer gefordert ist, sich einbringen muss und dadurch 
ein Verhältnis zum Erzählten bekommt. Er fühlt sich mehr 
eingebunden und weniger berieselt. 

Trotzdem stand der Dokumentarfilm lange im Schatten des 
Spielfilms. Nun gibt es einen regelrechten Boom, dieses Jahr 
ging der Goldene Bär an das italienische Flüchtlingsdrama 
»Fuocoammare«. Der Dokumentarfilm wird immer populärer. 
Woran liegt das?
Durch die zunehmende Entfremdung der Medien zur eigenen 
Lebenswirklichkeit entsteht bei den Leuten die Sehnsucht nach 
etwas Authentischem. Der Effekt der Identifikation ist auch 
beim Spielfilm immer erwünscht, aber beim Dokumentarfilm 
sind das eben Protagonisten, denen man auf Augenhöhe begeg-
net; die so sind, wie ich auch sein könnte. 
Außerdem hat sich der Dokumentarfilm in der handwerklichen 
Qualität enorm entwickelt, ist viel spielerischer und filmischer 
geworden. Heute ist jedem Filmemacher klar, dass es nicht wie 
früher nur darum geht, was ich erzähle, sondern auch, wie ich 
erzähle. Wer ins Kino will, muss auch Kino machen. Das heißt, 
man muss diese Aufgabe ernst nehmen, man muss den 
Zuschauer auch im besten Sinne unterhalten. Man braucht eine 
gewisse Qualität in der Bildgestaltung oder in der Dramaturgie. 
Dokumentarfilme sind heute auf einem erzählerischen und 
künstlerischen Niveau wie nie zuvor.
Noch dazu befindet sich die Welt gerade extrem im Umbruch – 
der Dokumentarfilm ist da thematisch wie erzählerisch einfach 
näher dran an dem, was uns wirklich beschäftigt. Dass zum Bei-
spiel »Fuocoammare« die Flüchtlingskrise dokumentarisch 
behandelt und nicht als Spielfilm, ist für mich zweitrangig; 
wichtig ist, dass es der richtige Film zur richtigen Zeit ist. 

Ungeheurer Popularität erfreuen sich ja derzeit Spielfilme 
nach wahrer Begebenheit. Jede Biografie wird verfilmt, jede 

Vom 5. bis zum 15. Mai zeigt das 
DOK.fest München wieder die neuesten 
Dokumentarfilme aus aller Welt. 
Vorab haben wir den Festivalleiter 
Daniel Sponsel getroffen. Ein Gespräch 
über Boxer, grandioses Scheitern und 
die ewige Konkurrenz zum Spielfilm.

Anzeige

Unternehmensgeschichte im Kino erzählt. 
Da handelt es sich – meiner Meinung nach – um einen tragi-
schen Irrtum. 

Dass man Dokumentarisches nachspielt?
Dass man es überhaupt versucht. Ich will das nicht katego-
risch sagen, aber es gibt so viele Beispiele, etwa Will Smith 
als Muhammad Ali. Wenn man sich Originalszenen 
anschaut, kann Smith einem nur leidtun – da kann man 
nicht rankommen. Wo der Dokumentarfilm über den Boxer 
ohne love interest auskommt, muss der Spielfilm natürlich 
in Szene setzen, dass es da auch zwei Frauen gab, aber das 
finde ich so öde – seine Geschichte ist doch von etwas ganz 
anderem geprägt: vom Kampf der unterdrückten Schwar-
zen in der Bürgerrechtsbewegung. Je mehr Material es von 
einer Person gibt, desto grandioser ist meistens das Schei-
tern. Weil das Original so viel größer ist als das Insze-
nierte. Das erlebt man im Dokumentarfilm einfach inten-
siver. 

Nähert sich aber nicht auch umgekehrt der Dokumentar-
film zunehmend dem Spielfilm und seinen Konventionen an, 
zum Beispiel durch verstärkten Fokus auf die Form?
Natürlich kann sich der Spielfilm dem Dokumentarfilm annä-
hern und umgekehrt, aber eben in der filmischen Form, nicht 
über den Erzählgegenstand. Das Problem ist nämlich, dass der 
Spielfilm sich auch beim Prinzip »nach einer wahren Begeben-
heit« dramaturgisch verdichtet auf das, was dann doch wieder 
eher Fiktion entspricht. Das meinte ich vorhin mit Fragilität: 
Der Ali-Film zerfällt in seinem Originalmaterial in tausend 
Stücke und ist doch in der Summe seiner Teile so viel komple-
xer als der Spielfilm, der sich über eine Dramaturgie geschlos-
sen darüber hermacht. 
Formal dagegen ist das sehr spannend: Viele Spielfilme bedie-
nen sich dokumentarischer Formen, mit Handkamera und 
fragmentierter Montage. Andererseits setzen wir in Dokumen-
tarfilmen Drohnenaufnahmen ein und benutzen Kameras, die 
eine entsprechende Ästhetik abliefern. Das ist für den Doku-
mentarfilm eine Riesenchance. 

Wächst damit auch das Budget für Dokumentarfilme?
Leider nicht. Gewisse Dinge werden günstiger, weil der 
Zugang zur Technik demokratisch geworden ist, aber gene-

rell ist die Situation schwierig: Das Budget wächst nicht mit 
den Möglichkeiten. 

Die Herausforderung des Dokumentarfilms ist ja das Para-
dox der vermittelten Unmittelbarkeit: Selbst er kann nur einen 
Ausschnitt der Wirklichkeit zeigen. Ist dieser Wahrheitsan-
spruch Fessel oder Chance?
Jeder Film trifft eine eigene Verabredung mit dem Zuschauer. 
Wenn man das offen handhabt, stehen ja auch dem Dokumen-
tarfilm Möglichkeiten bezüglich Arrangement oder Inszenie-
rung zur Verfügung. Aber es ist interessant, dass dem Doku-
mentarfilm immer wieder solche Bürden auferlegt werden, 
gewisse Dinge nicht erlaubt sind. 

Es scheint, als ob sich der Dokumentarfilm meist erst 
über die Erwartungshaltung des Zuschauers als solcher 
definiert. 
Ja. Vor ein paar Jahren hatten wir »This Ain’t California« 
über die Skateboardszene in Berlin zu Zeiten der DDR im 
Programm. Im Laufe der Zeit hat sich herausgestellt, dass 
darin nichts dokumentarisch, nichts konkret auf die Wirk-
lichkeit bezogen ist, sondern dass der Film sehr freizügig 
mit einer existierenden Szene arbeitet, von der es jedoch 
keine Aufnahmen gibt. Der Film bastelte eine Story aus vie-
len Biografien zusammen; die Archivaufnahmen wurden auf 
Super 8 nachgedreht, also reenacted. Und da hat sich gro-
ßer Unmut geregt – ich glaube primär, weil der Film damit 
nicht offen umgegangen ist und sich die Leute dann 
irgendwo verarscht fühlten. Es hat diese Skateboardszene ja 
gegeben, es gab nur keine Aufnahmen davon. Wenn man 
das dem Zuschauer früh klarmacht, dann hat er damit weni-
ger Probleme, als wenn der Film etwas Wahrhaftiges auf-
baut und man erst im Nachhinein erfährt, dass es so nicht 
war. Auch wenn es so hätte sein können. ||

INTERVIEW: ISEULT GRANDJEAN

DOK.FEST
31. Internationales Dokumentarfilmfestival München
5. bis 15. Mai 2016 | Verschiedene Spielorte | vollständiges 
Programm und Spielzeiten unter: www.dokfest-muenchen.de

Festivalleiter Daniel Sponsel Still aus dem kommenden DOK.fest-Highlight »Sonita« Ein weiteres Highlight beim DOK.fest: »Vom Lieben und Sterben« | © DOK.fest (3)
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JÜRGEN MOISES  

Als im vergangenen Februar das Jahr 1966 als ein »Wende-
punkt im deutschen Kino« mit der Berlinale-Retrospektive 
geehrt wurde, lief dort neben den Debütfilmen von Vlado 
Kristl, Edgar Reitz, Alexander Kluge, Volker Schlöndorff und 
Peter Schamoni auch »Der sanfte Lauf« von Haro Senft. In dem 
Spielfilmdebüt des Münchner Regisseurs, der am 4. Februar 
im Alter von 87 Jahren verstorben ist, spielt Bruno Ganz in 
seiner ersten großen Kinorolle den jungen Bernhard Kral. 
Einen Mann, der ähnlich wie die Figuren bei Kluge oder Scha-
moni mit sich selbst über seinen Platz in der Gesellschaft 
uneins ist. Der eine hübsche Freundin hat aus reichem Eltern-
haus, plötzlich Erfolg in seinem Job und dem es »eigentlich 
doch gut« geht. Der aber trotzdem unzufrieden ist. Weil er 
ahnt, dass es kein richtiges Leben im falschen gibt? 

Zu diesem falschen Leben gehören nicht zuletzt während 
der Nazizeit tätige Entscheidungsträger, die nach dem Krieg 
wieder in Amt und Würden sind. Wie der Vater von Krals 
Freundin, der ihm indirekt zur Beförderung verhilft. Oder ein-
zelne Filmproduzenten, Verleiher oder Regisseure, gegen die 
Haro Senft und 25 weitere junge Filmemacher 1962 mit ihrem 
Oberhausener Manifest aufbegehrten. Papas Kino ist tot! Mit 
diesem berühmten Satz war die zugehörige Pressekonferenz 
in Oberhausen überschrieben, bei der die Filmemacher ihren 
Anspruch formulierten, jenseits des Heimatfilms »den neuen 
deutschen Spielfilm zu schaffen«. 

Entstanden ist das Manifest, wie man in Senfts zusammen 
mit Michaela S. Ast geschriebener Autobiografie »Vogelfrei im 
Zauberbaum« erfährt, »innerhalb von etwa zehn Tagen« in 
Schwabing. Seine Vorgeschichte reicht sogar noch weiter 

Sein filmisches Handwerk lernte Senft ab Anfang 1949 auf der 
neu gegründeten Akademie für Theater, Film und Rundfunk in 
Wiesbaden. Ab 1954 entstanden erste, experimentelle Kurz-
filme. Darunter der von der Vorkriegs-Avantgarde beein-
flusste, handgemalte »XY« (1954) und »Von 6 bis 6« (1958), eine 
Kurzdoku über den Viktualienmarkt. Für seinen Kurzfilm 
»Kahl«, der in einer virtuosen Montage die Inbetriebnahme 
des ersten deutschen Atommeilers mit weltpolitischen Ereig-
nissen verknüpft, bekam Senft 1961 als erster Deutscher eine 
Kurzfilm-Oscarnominierung. Und für die wunderbare, von 
Tati’schem Witz geprägte Spielerei »Auto Auto« gab es 1964 
den Deutschen Filmpreis. 

Haro Senfts zweiter, vom Direct Cinema inspirierter Spiel-
film »Fegefeuer« über einen Entführungsfall lief mit guten Kri-
tiken 1970 in den Kinos. Danach drehte Senft bis zu seinem 
letzten Dokumentarfilm »Wie das Leben spielt« von 1997 über 
das Thema Improvisationstheater fast nur noch Kinderfilme, 
unter anderem für die ZDF-Sendung »Rappelkiste«. Hier, das 
heißt in preisgekrönten Kinderfilmen wie »Ein Tag mit dem 
Wind« (1978), brachte Senft das zur Perfektion, was er in seiner 
Autobiografie die »intuitive« Filmgestaltung nannte. 

Das heißt: Filme, die auf keinem Drehbuch, sondern auf 
thematisch eingegrenzten Situationen beruhten, welche die 
Schauspieler selbst ausgestalten konnten. Was nur mit absolu-
tem Vertrauen funktioniert. Filme, die ins Freie, die ins Offene 
zielen. Die einen wie ein Kind die Welt neu sehen lassen, 
anstatt sie mit pädagogischen Modellen zu verstellen. Und die 
genauso wie alle anderen Filme des sanften Filmrebellen Haro 
Senft das Wiedersehen lohnen. ||

an |ders
1. auf andere, 
    abweichende Art und Weise, 
    abweichend, verschieden
2. andersartig, fremd, ungewohnt
3. besser, schöner

www.dokfest-muenchen.de/wettbewerb; Einreichung bis 20. März 2016!

Preisstifter ist die SPD-Fraktion im Bayerischen Landtag

Preisverleihung: 13. Mai 2016, 15 Uhr im Bayerischen Landtag

Kostenlose Anmeldung unter DOK.film@bayernspd-landtag.de

MÜNCHEN
05.–15. MAI 2016

Anzeigen

Der sanfte Rebell
Zum Tod des Münchner 
Filmemachers Haro Senft. 

zurück. Bereits im August 1957 verfasste Senft mit Herbert 
Vesely und Heiner Braun als Vorläufer den Aufruf »filmforum – 
das dritte Programm«. Und im April 1959 rief Senft mit Ferdi-
nand Khittl in München die Gruppe DOC 59 – Gruppe für 
Filmgestaltung ins Leben, aus der die Oberhausener Gruppe 
hervorging. Zu deren ersten »Amtshandlungen« gehörte die 
Gründung der Stiftung Junger Deutscher Film am 20. Juni 
1962 mit Senft als Hauptgesellschafter und 1965 die Einrich-
tung des Kuratoriums Junger Deutscher Film. 

All diese von Senft wesentlich mitgeprägten Entwicklungen 
waren die Voraussetzung für das von der Berlinale geehrte 
Wende jahr 1966 im westdeutschen Kino. Weswegen der Filmkri-
tiker Joe Hembus 1981 zu Recht konstatierte: »Ohne Haro Senft 
kein Junger Deutscher Film.« Senfts eigener Debütspielfilm kam 
übrigens erst am 25. Mai 1967 ins Kino. Eine Woche später wurde 
Benno Ohnesorg erschossen. Das Unbehagen, an dem Kral noch 
leidet, hatte sich also schon Bahn gebrochen. Kam Haro Senft mit 
seinem »Sanften Lauf« zu spät? Das würde zumindest die durch-
wachsene Rezeption des Films damals erklären. 

Aus heutiger Sicht stellt sich »Der sanfte Lauf« als ein sub-
tiles Psychogramm der bundesrepublikanischen Gesellschaft 
der 1960er Jahre dar. Darüber hinaus enthält er sehr persönli-
che, autobiografische Bezüge. Wie Kral kam auch der am 27. 
September 1928 in Budweis geborene Senft aus der Tschecho-
slowakei. Wie Kral hatte er in jungen Jahren den Krieg erlebt: 
als 15-jähriger Flakhelfer, gefolgt von einem Jahr Internie-
rungslager. Eine schreckliche Zeit und ein Grund für Senfts 
eigenes Rebellentum, wie er 2012 bei der Verleihung der Berli-
nale Kamera für sein Lebenswerk erzählte. 

Haro Senft und Jan Curic (von links) bei den Dreharbeiten zu »Der sanfte Lauf« | © absolut Medien
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In den Outskirts der Zivilisation

seiner gewissenhaften Kunstfertigkeit den-
noch nichts Rohes anhaftet. 

Auf einer der entlegenen Inseln leben nur 
drei Bewohner – in den Sommermonaten. Ein 
Pärchen mit einem in einen Fellparka einge-
mummelten Kind. Das pfeifende Geräusch des 
Windes übertönt die Schweigsamkeit der Fami-
lie. Immer wieder sehen wir Wale und Walrös-
ser in riesigen Rudeln. Was isst man hier gern? 
»Eskimo ice cream with reindeer fat.«

Zu den ersten Pionieren gehörte knapp 
hundert Jahre vor Chamisso der Arzt und 
Naturforscher Georg Wilhelm Steller. Er war 
Teilnehmer der zweiten Kamschatka-Expedi-
tion, die der Däne Vitus Bering in der ersten 
Hälfte des achtzehnten Jahrhunderts unter-
nahm. Auf eine Initiative des 1725 verstorbe-
nen Zaren Peter I. zurückgehend, versam-
melte Bering Gelehrte verschiedenster 
Provenienz, um den gerade für Russland 
eroberten Fernen Osten zu erschließen. Stel-
lers Beschreibungen der Qualen der an Skor-
but erkrankten Mannschaft lassen einen 
erschaudern – besonders wenn Burghart 
Klaußners lakonische Stimme das Herandrän-
gen der Aas witternden Polarfüchse beschreibt. 
Einigen Maladen rettete Steller durch die Bei-
mischung vitaminreicher Kräuter das Leben. 
An ihn erinnert ein gleichnamiger Seelöwe, 
Stellers Seekuh dagegen ist inzwischen aus-
gestorben.

Die in Alaska lebenden Menschen sind von 
denen auf der anderen Seite der Beringsee kul-
turgeschichtlich kaum zu trennen. Umso 
schlimmer, dass sich die See im kalten Krieg in 
eine nahezu undurchlässige Grenze verwan-
delte. Nach der Wende wurden viele Stütz-
punkte dann hastig verlassen. Atomare Abfälle 
blieben einfach zurück. Die vergangenen Jahre 
haben einen Rückschritt in den Beziehungen 
Russlands und Amerikas gebracht. Heute, 
berichtete Ottinger beim Publikumsgespräch 
auf der Berlinale, würde sie in Russland wohl 
kaum noch Drehgenehmigungen erhalten.

Ottinger, die in den Sechzigern in Paris 
Kunst studierte, kam über Malerei und Foto-
grafie schließlich zum Film. Sie begann mit 
avantgardistischen, von surrealen Situationen 
durchsetzten Spielfilmen, die ein wenig an 
Werner Schroeter erinnern. Sie tragen extra-
vagante Namen wie »Freak Orlando« und 
»Dorian Gray im Spiegel der Boulevard-
presse«, allerlei Gaukler und Zwerge kommen 
darin vor. Das klingt zunächst nach Kunst-
filmklischee, doch es gibt herrliche Szenen 
darin: Ein Magier an einem Strand, er öffnet 
einen Vorhang, die tosenden Wellen tun sich 
dahinter auf, ein gerahmtes Gemälde, eine 
Theaterbühne. 

In »Die Nomadin vom See«, einem Filmpor-
trät über Ulrike Ottinger, weist der Filmhistori-
ker Ulrich Gregor darauf hin, dass auch ihre 
früheren fiktionalen Filme von beobachtenden, 
langen Einstellungen durchsetzt sind. Umge-
kehrt lässt sich in ihrem dokumentarischen 
Werk ein Widerwillen gegen die Konventionen 
der Kausalität beobachten: »Es gibt nichts Irre-
aleres als die lineare Erzählform. Der Mäander 
entspricht unserem Leben«.

Es ist nicht selbstverständlich, für ein annä-
hernd zwölfstündiges Mammutprojekt einen 
Verleih zu bekommen. Doch »Chamissos 
Schatten« ist nun in ausgewählten Kinos zu 
bestaunen. Wen die enorme Länge des wirklich 
kurzweiligen Films abschreckt, sei beruhigt: Er 
ist für die Kinoauswertung in vier kommensu-
rable Häppchen zerteilt worden. In München 
ist er im »Monopol« in der Schleißheimer 
Straße zu sehen. ||

CHAMISSOS SCHATTEN
Deutschland 2016 | Regie: Ulrike Ottinger
Gesamtlaufzeit der vier Teile: 720 Minuten
seit 24. März im Kino | www.realfictionfilme.de

In ihrem epischen Vierteiler 
»Chamissos Schatten« 
erkundet Regisseurin 
Ulrike Ottinger die Bering-
see, einen der letzten 
weißen Flecken unserer 
Weltwahrnehmung.

ARNE KOLTERMANN 

Dicht gedrängt stehen die Rentiere hinterei-
nander. Hin und wieder zieht eines von ihnen 
außen vorbei. Wie Baumkronen, die von einem 
Windzug hin und her geschoben werden, 
bewegen sich ihre imposanten Geweihe. Für 
die hier Einheimischen sind sie Nutztiere. Bald 
isolieren sie eines der Tiere – es scheint sein 
Schicksal zu ahnen – schnüren es an den 
Hufen zusammen. Dann töten, zerlegen, ver-
zehren sie es nach den Regeln der Kunst.

Solche langen, sezierenden Einstellungen 
prägen Ulrike Ottingers epische Dokumenta-
tion über die Beringsee und ihre Bewohner, 
den sie im Forum der Berlinale präsentierte. 
Die Outskirts der Zivilisation zwischen Nord-
amerika und Russland tragen exotische, ver-
heißungsvolle Namen: Alaska und Kamschatka 
hat jeder schon einmal gehört, doch Aleuten, 
Tschukotka, die Wrangelinsel? In drei Kapiteln 
und insgesamt zwölf Stunden erfahren wir 
mehr, erkunden die letzten weißen Flecken auf 
der Karte unserer Weltwahrnehmung. Als 
moderne Fährtenleserin reist Ottinger auf den 
Spuren von Pionieren. Neben noch heute pro-
minenten Namen wie Alexander von Humboldt 
oder dem später auf Hawaii von Eingeborenen 
getöteten James Cook richtet sich das Augen-
merk vor allem auf den Namenspatron des 
Films: Adelbert von Chamisso war eines dieser 
berühmten letzten Universalgenies, gebürtiger 
Franzose aus adligem Geschlecht, im Berlin 
des ersten Drittels des 19. Jahrhunderts Zeitge-
nosse Hegels und schließlich »Erster Kustos 
am Königlichen Herbarium« auf dem Gelände 
des heutigen Kleistparks. Doch daneben war 
Chamisso der Schöpfer des Märchens über 
Peter Schlemihl, der dem Teufel leichtfertig 
seinen Schatten verkauft. 

Chamissos eigenem Schatten, den er vor 
200 Jahren an Bord einer Weltumseglung unter 
russischer Führung warf, folgt Ulrike Ottinger 
nun in der ihr eigenen »Mischung aus Ethno-
grafie und Kunst«. Diese zeichnen bereits ihre 
jüngeren Filme »Die koreanische Hoch-
zeitstruhe« und den im Nordwesten Japans 
angesiedelten »Unter Schnee« aus. Chamisso 
kartografierte große Teile Alaskas und stu-
dierte die örtliche Flora. Aus seinem Tagebuch 
trägt aus dem Off in gelassenem Tonfall Hanns 
Zischler vor. Ulrike Ottinger, die mit ihrer 
dunklen, klaren, süddeutsch eingefärbten 
Stimme auch immer wieder selbst zu hören ist, 
aber nicht vor die Kamera tritt, führt nicht 
penibel Protokoll über die Akkuratesse der 
vorgefundenen Beschreibungen. Auch verfällt 
sie nicht in Eingeborenenromantik. Denn 
immer wieder sehen wir, dass wir uns zwar an 
den Rändern der Zivilisation befinden, aber 
nicht etwa außerhalb von ihr. Auf Motorbooten 
stellen die hiesigen Jäger Walen nach, harpu-
nieren sie hernach auf traditionelle Weise. Ein 
unprätentiöser russischer Führer erläutert uns 
die Geschichte Tschukotkas. Ottinger, die auch 
eine der Kameras führt, fängt vergilbte Rudi-
mente der Sowjetarchitektur ein: ein Kreide-
Lenin auf einer Häuserwand, ein eckiger 
Betonblock. Am Fuß der Bergketten, in dieser 
kargen, strengen, schönen Landschaft wirkt 
das alles aber gar nicht hässlich.

Obwohl Ulrike Ottinger 2014 in der Zeit 
drehte, die man auch in dortigen Gefilden als 
Sommer bezeichnet, ist trotz gelegentlicher 
Einsprengsel von Blau ein gewisser Grauton 
prägend. Doch es ist kein deprimierendes 
Grau, sondern eines größter Klarheit. Eine 
Klarheit, wie sie auch dem Wesen der wort-
kargen Menschen entspricht, die sich hier 
tatsächlich Eskimos nennen. Ein Höhepunkt 
des Werks ist eine minutiös eingefangene 
Robbenjagd: in Echtzeit – ein Wort aus dem 
Vokabular effekthascherischer Betriebsam-
keit, das diesem Film nicht entspricht – ver-
folgen sie das Tier, erlegen es, schleppen es 
auf eine Insel, wo sie es schließlich auswei-
den. Ein scheinbar brutaler Vorgang, dem in 

Ulrike Ottinger | © Anne SeldersStills aus »Chamissos Schatten« | © Ulrike Ottinger
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Bärtige Rocker, 
hungrige Wölfe, 
tollkühne Skater
Der Kinomonat April steht ganz im Zeichen wilder Outsider. 
Einige Highlights haben wir zusammengestellt.

Ove ist ein Mann um die 60. Er ist pingelig, unfreundlich und 
eine Nervensäge. Seine Nachbarn halten ihn für schwer neuro-
tisch und machen nach Möglichkeit einen großen Bogen um 
ihn. Was dazu geführt hat, dass er so wurde, wie er ist, erzählt 
der Film in Rückblenden. Mit jedem Blick zurück wird der 
Zuschauer mit Ove ein paar Grad wärmer. Als junger Mann 
(Filip Berg) ist Ove eine spröde, aufrechte Figur ohne jeden 
künstlichen Glanz. Als er Sonja begegnet, sind ihre roten 
Schuhe das Erste, was er sieht. Sie bringt Licht und Farbe in sein 
Leben, eröffnet ihm neue Horizonte – die ihnen unglückseli-
gerweise zum Verhängnis werden. Als er Sonja verliert, will er 
sterben, um wieder mit ihr vereint zu sein. Der Friedhof, ihr 
improvisiertes Freiluftwohnzimmer, ist nur der Vorraum für 
die gemeinsame Ewigkeit. Dass seine Selbstmordversuche 
allesamt scheitern, sorgt für gehobene Heiterkeit: »Du bis so 
schlecht im Sterben!«, stellt Oves energische Nachbarin (Bahar 
Pars) lachend fest. Sein Unglück versteckt er hinter schlechter 
Laune, seine Zartheit hinter grimmiger Tyrannei. Hinter dem 
miesepetrigen Kauz verbirgt sich jedoch ein Mann mit Prinzi-
pien und einem zu großen Herzen. Bis seine Zeit kommt, wol-
len seine Qualitäten alle noch mal ans Licht: Er versöhnt sich 
mit seinem Freund Rune, rettet einen Mann, der ins Gleis fällt, 
bietet dem schwulen Döner-Koch Zufl ucht, bringt der Nachba-
rin das Autofahren bei und wird zum Ersatzopa ihrer Kinder. 
Was er verloren hat – Mutter, Vater, Frau und sein ungebore-
nes Kind – ist fast zu viel für ein ganz normales Leben. Was er 
am Ende gewinnt, ist mehr, als man erwarten darf. Inklusive 
einer Katze mit unglaublich blauen Augen. Vorlage des Films 
von Regisseur Hannes Holm ist der gleichnamige Bestseller 
des schwedischen Autors Fredrik Backman. Ralf Låssgard, im 
deutschen Fernsehen vor allem als Kommissar Wallander 
bekannt, gibt seinem Ove viele Facetten: bitterzart verwüstet, 
pragmatisch klug, verzweifelt kauzig, in einzelnen Momenten 
unwiderstehlich charmant. || cp

EIN MANN NAMENS OVE
Schweden, 2015 | 117 Min. | Regie: Hannes Holm
Mit: Ralf Låssgard, Filip Berg, Bahar Pars u.a.
seit 7. April im Kino

Manche Begegnungen lassen uns nicht mehr los. Aus ihrer 
Konstellation ergibt sich ein Sog, der unsere Persönlichkeit 
hinfortzureißen vermag, wie sonst nur ein dunkler Traum. 
Eine solche Begegnung erfährt Ania (Lilith Stangenberg) in 
Nicolette Krebitz’ »Wild«. Auf dem Weg zur Arbeit begegnet 
Ania einem Wolf, sie blickt ihm in die Augen, er in die ihren. 
Seitdem ist etwas wach in Ania, etwas, von dem sie selbst nicht 
genau weiß, was es ist. Nur eines steht fest: Dieses Unbenenn-
bare lässt sie die Begegnung erneut suchen. Ania schmiedet 
einen unerhörten Plan: Sie möchte den Wolf einfangen und zu 
sich nach Hause holen. Aber um dort was mit ihm zu machen? 

Für großes Aufsehen hatte »Wild« beim Sundance Festival 
gesorgt, wo nicht nur die New York Times dem Film »unge-
heure Originalität« attestierte. Und tatsächlich, Nicolette Kre-
bitz’ dritter Spielfi lm bezieht seine Kraft aus seiner uner-
schöpfl ichen Fähigkeit, die inneren Vorgänge seiner Figuren in 
Metaphern und eine faszinierende Bildsprache zu übersetzen. 
Einmal den Wolf ins Haus geholt, ist es um die bürgerliche 
Existenz Anias geschehen. Der letzte Draht zur Welt bleibt ihr 
Chef (Georg Friedrich), er steigt der ungeheuer intensiv spie-
lenden Lilith Stangenberg nach und merkt schlussendlich, wer 
sein Konkurrent im Kampf um das geheimnisvolle Mädchen 
ist. Übrigens: Auf Tricktechnik verzichtet »Wild« gänzlich, der 
Wolf ist echt und damn, Lilith Stangenberg ist eine wirklich 
tapfere Schauspielerin. || cs

WILD
Deutschland 2015 | 97 Min. | Regie: Nicolette Krebitz
Mit: Lilith Stangenberg, Georg Friedrich u.a. | Filmstart: 14. April

Vier Jungs, vier Skateboards, eine Fahrt durch die Nacht – das 
verspricht Philipp Dettmers »Nightsession«. Und was für eine 
Nacht das ist. Ihre Protagonisten heißen Jonas, Tom, Sergio 
und Pacel. Am Ende dieser 82 rasanten Minuten werden wir 
das Gefühl haben, sie besser zu kennen als manche Bekannt-
schaft im wahren Leben. So nah kommt Dettmers anrühren-
des wie spektakuläres Porträt den Münchner Skatern, die wir 

Von oben nach unten:
Bahar Pars und Ralf Låssgard in 

»Ein Mann namens Ove« 
© Concord Filmverleih

Lilith Stangenberg in »Wild« 
© Nicolette Krebitz

Vier Jungs und ihre Boards: 
»Nightsession« 

© Deutsche Exotik

Still aus »Ich bin tot, macht was 
draus!« 

© Camino Film

Anzeigen

auf einer irren Fahrt durch die nächtliche Stadt begleiten. 
Beim Filmfest München hatte »Nightsession« letztes Jahr in 
der Sektion Neues Deutsches Kino für Aufsehen gesorgt, 
punktete er doch mit einer Visualität und Körperlichkeit, die 
dem deutschen Gegenwartskino allzu oft abgeht. Bemerkens-
wert für einen Dokumentarfi lm, der sich mit seinem selbstbe-
wussten Willen zur Stilisierung über Genregrenzen und 
Zuschreibungen erhebt, wie ein gekonnter Ollie über die 
Gesetze der Schwerkraft. || cs

NIGHTSESSION
Deutschland 2015 | Regie: Philipp Dettmer | Mit: Thomas Eckert, 
Sergio Grosu, Pacel Khachab, Jonas Rosenbauer 
Filmstart: 14. April

Wenn schrullige Männer über 60 Rockmusik machen und 
eine USA-Tournee vorhaben, die ihrer Band »Grand Ours« 
den späten Durchbruch verschaffen soll, ist mit Überra-
schungen zu rechnen. Vor allem, wenn einen Tag vor Abfl ug 
der Sänger Jipe in eine Baugrube fällt und einen Herzinfarkt 
nicht überlebt. Seine Asche muss mit auf die Reise, wird als 
Droge missverstanden, der Gitarrist leidet an Flugangst und 
setzt sich nach einer Zwischenlandung in den nächsten Zug. 
Der fährt aber nicht nach Las Vegas, sondern in die entgegen-
gesetzte Richtung. Zwei Bandmitglieder gehen schon früher 
verloren, die Tournee wird abgesagt. Mehr oder weniger ver-
sehentlich landen der Bassist und der Gitarrist sowie der jah-
relang verheimlichte Lebensgefährte des toten Sängers 
inmitten der kanadischen Natur, die vor allem von unsicht-
baren Bären bevölkert ist. Was man aus diesem Film des 
Regieduos Malandrine lernt: Das Leben ist eine immerwäh-
rende Baustelle, auf der man verunglücken, genauso gut aber 
großartig jung bleiben kann. || cp

ICH BIN TOT, MACHT WAS DRAUS!
Belgien, Frankreich, 2015 | 96 Min. | Regie: Guillaume und 
Stéphane Malandrin | mit: Bouli Lanners, Wim Willaert, 
Lyes Salem u.a. | Filmstart: 28. April
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Ein eitles, nie genug bedachtes Streben,
ein Traumbild, toller Phantasie entsprungen,
ein Was-weiß-ich an Überlieferungen,
die sinnlos längst, noch immer weiterleben,

ein Hoffen, das nur Dummen aufgegeben,
ein Schmerz, der Freude heißt in vielen Zungen,
ein nächtlich Dunkel, das kein Licht bezwungen,
ein leerer Wahn, dem viele sich ergeben,

das ist der grause Abgrund, der geboren
das Untier, das, seit altersher gepriesen,
als Liebe gilt allüberall auf Erden.

Drum soll, wer sich der Liebe hat verschworen,
auf ewig von der Erde Rund verwiesen
und nie im Himmel zugelassen werden.

Miguel de Cervantes Saavedra

Aus: Miguel de Cervantes Saavedra: Die Galatea, in: 
Gesamtausgabe in vier Bänden, Bd. III. Hrsg. u. über-
setzt von Anton M. Rothbauer, Stuttgart (Goverts), 
1968, S. 29–498, hier S. 97.

SCHOLEM ALEJCHEM: 
TEWJE, DER MILCHMANN
Aus dem Jiddischen übersetzt und mit einem 
Nachwort von Armin Eidherr | Manesse, 2016 
280 Seiten | 24,95 Euro

LESUNG
Jüdisches Gemeindezentrum, St.-Jakobs-
Platz 18 | 18. April | 19 Uhr | Vorstellung: Evita 
Wiecki (Jiddisch-Lektorin am Lehrstuhl für Jüdi-
sche Geschichte und Kultur der LMU) | Lesung: 
Eli Teicher (Jiddisch) und Armand Presser 
(Deutsch)

Da strauchelt der Mensch 
mit seiner Zunge
Zu Scholem Alejchems 
100. Todestag legt Manesse 
dessen todheiteren Roman 
»Tewje, der Milchmann« in 
vollständiger Übersetzung 
wieder auf.

LYRIK

FLORIAN WELLE

»Jahre kommen, Jahre gehen«. »Wenn ich ein-
mal reich wär«. »Zum Wohl!« So gut wie jeder 
kennt die Lieder aus dem Musical »Anatevka«. 
Aber Hand aufs Herz: Wer hat wirklich die 
Romanvorlage gelesen, auf der »Fiddler on the 
Roof«, so der Originaltitel des 1964 in New 
York uraufgeführten Musicals, basiert? 

Gelegenheit dies zu ändern, bietet der 
Todestag des bedeutenden Schriftstellers und 
Humoristen Scholem Alejchem, der sich am 
13. Mai zum hundertsten Mal jährt. Aus die-
sem Anlass hat der Manesse Verlag wieder die 
einzige vollständige deutsche Übertragung aus 
dem Jiddischen aufgelegt, die von dessen 
Roman »Tewje, der Milchmann« existiert und 
die erstmals 2002 erschienen ist. 

Wer ihn zur Hand nimmt, der wird über-
rascht sein, wie wenig er mit dem Musical 
gemein hat. Keine Schtetl-Nostalgie, nirgends. 
Dafür kann man einen an Tragikomik kaum 

zu überbietenden Text entdecken, der 
einen gleichzeitig zum Lachen wie 
zum Weinen bringt. Zum Hintergrund 
hat das Buch die von Pogromen 
begleitete russische Revolution von 
1905 sowie den Ritualmordprozess 
gegen Mendel Beilis, der von 1911 bis 
1913 in Kiew stattfand und von antise-
mitischen Ausschreitungen gesäumt 
wurde.

Über zwanzig Jahre lang hat der 
1859 als Scholem Rabinowitch in 
Perejaslaw in der Ukraine geborene 
Alejchem an dem todheiteren Werk geschrie-
ben. Und wäre der Dichter, dessen Pseudonym 
»Friede sei mit euch« bedeutet, nicht 1916 in 
New York an Tuberkulose gestorben, wer weiß, 
vielleicht hätte uns sein Held Tewje – »arm an 
Geld, aber reich an Kindern« – noch weitere 
Geschichten aus einem Leben erzählt, das nach 
einem kurzen Höhenfl ug nur den Weg bergab 
kennt. Um sich schließlich, aus der Heimat 
vertrieben, allein und verlassen im Nichts zu 
verlaufen: »… denn seit man mit mir den 
Wochenabschnitt Geh aus deinem Vaterland 
durchgenommen hat … befi nde ich mich noch 
immer auf Wanderschaft und weiß von keinem 
Ruheort, auf dass ich sagen könnte: ›Ja, genau 
hier, Tewje, kannst du dich niederlassen!‹«

Zunächst lacht dem Milchmann, seiner 
Frau Golda und den sieben Töchtern die 
Sonne. Tewje zieht das große Los, doch das 
Geld, das ihm zufl iegt, ist wie gewonnen, so 
zerronnen. Dann heiratet eine Tochter nach 

das Buch aus einer Ansammlung von einzel-
nen Geschichten. Jede von ihnen könnte auch 
für sich selbst stehen. Wer ist ihr Erzähler? 
Nicht Scholem Alejchem ist es, sondern Tewje. 
Und der wendet sich eingangs erst einmal in 
einem Brief an seinen Erfi nder. Mit einer 
Demutsgeste, die in diesem Schelmenroman 
natürlich nichts anderes als ein rhetorischer 
Trick ist: »Herr Scholem Alejchem, Ihr mögt es 
mir nicht übel nehmen, denn ich bin ein sim-
ples Geschöpf, aber Ihr wisst gewiss besser 
über mich Bescheid – was gibt es da also noch 
zu reden?«

Nun, eine ganze Menge, wie sich heraus-
stellen wird. Tewje ist ein Mann des gespro-
chenen Wortes. In seinen humorgesättigten, 
frei mäandernden Monologen kommt er nicht 
selten auf Nudel, Dach und Zwiebelchen zu 
sprechen – das Glossar weist »Nudel, Dach 
und Zwiebelchen« als jüdische Redensart aus, 
die »dies und das« bedeutet. Und auch gar 
nicht selten dreht er sich dabei selbst das Wort 
im Munde um. Der eigentliche Held des 
Romans ist nicht Tewje. Sondern die jiddische 
Sprache: »›Nehmt es mir nicht übel‹, sage ich, 
›wenn es so aus mir herausgeplatzt ist; ein 
Pferd‹, sage ich, ›auf vier Füßen strauchelt 
auch, um wie viel mehr ein Mensch mit seiner 
Zunge‹.« ||

der anderen – und 
immer geht etwas schief. 
Hodel ehelicht einen 
Revolutionär und fi ndet 
sich in Sibirien wieder. 
Chava heiratet einen 
Christen und wird von 
Tewje verstoßen. Sprinze 
wiederum fällt auf einen 
reichen Tunichtgut her-
ein und begeht Selbst-
mord. Später stirbt Tew-
jes geliebte Frau, und er 

macht sich auf nach Israel. Im »gelobten 
Land« wird er freilich nie ankommen.

Man hat Scholem Alejchems Tewje des 
Öfteren als einen modernen Hiob bezeichnet. 
Gott prüft Tewje, und dieser hadert zwar, aber 
sein Gottvertrauen verliert er bis zum Schluss 
nicht: »… hat nicht Tewje recht, wenn er sagt, 
dass wir einen starken Gott haben und dass 
sich ein Mensch, solange er lebt, niemals ver-
loren geben darf …« Armin Eidherr, dem wir 
die wunderbare Übersetzung verdanken, hat 
in seinem lesenswerten Nachwort allerdings 
auf einen gravierenden Unterschied zwischen 
Hiob und Tewje hingewiesen. »Während Hiob 
mit Gott eine Art Dialog führen kann«, schreibt 
er, »erhält Tewje von diesem auf seine Fragen 
und Zweifel und auf sein Aufbegehren keine 
Antworten. Der Mensch denkt, Gott – 
schweigt.«

Scholem Alejchems »Tewje« besitzt keine 
durchgängig erzählte Handlung. Eher besteht 

400 JAHRE CERVANTES: DICHTERTREFFEN
Instituto Cervantes | Alfons-Goppel-Str. 7 
25. April | 17 Uhr | Eintritt frei
Dorita Puig, María García Díaz, Nora Zapf, 
Ofelia Huamanchumo de la Cuba und Francisco 
Manuel Cienfuegos lesen und laden ein zum 
Gespräch.

verlag-pustet.de
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»Der Blaue Reiter 
kehrt zurück« im 

Lenbachhaus

Anzeige

Die Damen sind Rosen. Deshalb verehrt man in 
Katalonien am Namenstag des Volksheiligen 
Sant Jordi der Frau eine rote Rose, die Männer 
bekommen – das kann nie schaden – von den 
Frauen ein Buch geschenkt. Der Buchhandel 
blüht an diesem Tag, denn auch Freunde oder 
Firmenmitarbeiter werden mit Büchern bedacht. 
So wurde der 23. April, der katalanische 
Georgs-Tag der Liebe und der Bücher, 1995 von 
der UNESCO zum Welttag des Buches und des 
Urheberrechts ausgerufen. Als Paten firmieren 
Miguel de Cervantes, dessen Sterbetag sich 
heuer zum 400sten Male jährt, und William 
Shakespeare – bei dem es nicht stimmt: Sein 
Geburtstag wird nur vermutet und sein Todes-
tag fällt nur im alten julianischen Kalender auf 
den 23. April, in unserem, seit 1582 päpstlich 
verordnetem gregorianischen Kalender aber auf 
den 3. Mai. Dann gibt es noch ein anderes Zeit-
maß, das julianische Datum, mit dem in der 
Astronomie kontinuierlich, ohne kalendarische 
Einschaltungen, auf Kommastellen präzise Zeit-
intervalle berechnet werden können: Erfunden 
hat es der Philologe, Historiker und Gelehrte 
Joseph Justus Scaliger, dessen Vater, der 
Humanist und Naturforscher Julius Caesar Sca-
liger (1484–1558), just am 23. April geboren 
wurde und den Sohn mit selbstgemachten 
lateinischen Versen traktierte. Denn die Kunst 
des Verseschmiedens war nicht nur Nebenge-
schäft von Philologen und Philosophen, son-
dern integraler Teil humanistischer Bildung. Der 
protestantische Historiker und Epigraph Georg 
Fabricius (1516–1571) beispielsweise, dessen 

Geburtstag an diesem Datum sich 600mal jährt, 
gab nicht nur antike Klassiker heraus, sondern 
schrieb als Poeta laureatus Maximilians II. 
selbstverständlich auch Gedichte und eine 
eigene Poetik.
In Sachen Liebe und Herzensbildung sind als 
Geschenke natürlich auch Gedichte bestens 
geeignet. In Cervantes’ Novelle »Das Zigeuner-
mädchen« singt die vielbewunderte Preciosa 
Romanzen, streicht dafür entsprechend Geld 
ein, bezahlt aber auch professionelle Textliefe-
ranten für Neuware. Ein Edelknabe übermittelt 
ihr ein Liebesgedicht – aus Liebe: »du musst 
jedoch wissen, Preciosa, daß nur sehr Wenige 
den Namen eines Dichters verdienen, und so 
bin ich denn auch keiner, sondern bloß ein 
Liebhaber der Dichtkunst, und brauche deshalb 
freilich zu meinen eigenen Zwecken keine 
fremden Verse einzuholen.«
Cervantes, der seine literarische Karriere als 
Dramatiker und mit Gelegenheits- und Wid-
mungsgedichten begann, streute häufig Verse 
in seine Novellen und in den »Don Quijote« ein. 
Und die Hirtinnen und Hirten des Schäferro-
mans »Die Galatea« (1585) sprechen ihre Lie-
besansichten und Gefühle in Lied- und 
Gedichtform aus, üben poetisch Wettstreit und 
Scherz, denn in dieser Gattung konnte der 
Autor allerlei Gedichte unterbringen, die er bis-
her nicht verwertet hatte. Auf den Gesang des 
»kaltsinnigen Lenio« (Gedicht links) folgt in der 
ländlichen Gesellschaft sogleich das Lob der 
»höchsten Tugend«, der »wahren Liebe« auf 
dem Fuße, gesungen von Elicio, und so singen 

und dichten sie fort, von Ersten bis zum Sechs-
ten Buch, an dessen Cliffhanger-Ende Elicio 
um Galateas Hand anhalten wird. Und wem 
das Gedicht nicht gefallen hat, die oder der 
kann zu diesem Jubiläumstag ein vielstimmiges 
Dichtertreffen im Instituto Cervantes besuchen. 
Oder selbst weiterlesen bei all den Geborenen 
und Verstorbenen: beim Rokoko-Poeten Fried-
rich von Hagedorn oder bei der Wittelsbacher-
Prinzessin und sächsischen Regentin Maria 
Antonia Walpurgis Symphorosa von Bayern, 
beim Aufklärer Theodor Gottlieb Hippel oder 
beim Idyllen-Dichter Friedrich Müller (genannt 
Maler Müller), in den »Moabiter Sonetten« 
des Widerstandskämpfers Albrecht Georg 
Haushofer, bei der Wiener Dichterin Christine 
Busta oder der Schweizer Benediktinerin Silja 
Walter, beim Literaturwissenschaftler Peter 
Horst Neumann oder beim großen Pop-Poeten 
Rolf Dieter Brinkmann. Anfangen ließe sich 
gleich mit Richard Huelsenbeck, dessen 
»Phantastische Gebete«, mit Rhythmen und 
Gebrüll vorgetragen im Zürcher Cabaret Vol-
taire, 1916 den Dadaismus mit aus der Taufe 
gehoben haben. || tb
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FRANÇOIS GARDE: DAS LACHEN DER 
WALE. EINE OZEANISCHE REISE
Aus dem Französischen von Thomas Schultz 
C.H. Beck, 2016 | 232 Seiten | 19,95 Euro

ESTHER KINSKY, FALK NORDMANN:  
OPOS REISE
Matthes & Seitz, 2016 | 64 Seiten | 19,90 Euro

FLORIAN WELLE

Eine unvergessliche Szene: Ein großes, mil-
chig verschwommenes Auge schielt zur Seite, 
um den Feind zu fixieren. Das trübe Auge ist 
das von Moby Dick. Der Feind ist Kapitän 
Ahab. Der weißgraue Körper des Wals ist 
übersät mit Seilen und Harpunen, an ihnen 
hängt der Walfänger, getrieben und hasser-
füllt: »Bis ans Ende kämpfe ich mit dir. Aus 
der tiefsten Hölle noch verfolge ich dich«, 
brüllt Gregory Peck als Ahab, in John Hustons 
Verfilmung von Herman Melvilles Romanko-
loss »Moby-Dick oder Der Wal«.

»Ja, ich will dem Wal ins Gesicht sehen«, 
schreibt François Garde in seinem jüngsten 
Buch »Das Lachen der Wale«. Auch wenn hier 
wieder einer Auge in Auge mit dem Giganten 
der Meere sein möchte: Der Wunsch des fran-
zösischen Schriftstellers ist von gänzlich 
anderer Art als die Besessenheit Ahabs. Garde 
ist fasziniert von den größten Tieren auf 
Erden, das schon. Aber er ist nicht ihr Jäger. 
Wenn er nicht gar in die Säugetiere verliebt 
ist, dann ist er mindestens »ihrem Charme 
verfallen«.

Garde, einst ein hoher Verwaltungsbeamter, 
der vor zwei Jahren mit seinem Debütroman 
»Was mit dem weißen Wilden geschah« auf-
horchen ließ, nähert sich dem Wal mit Wör-
tern. Mit »Wörtern, die vom Wal erzählen, in 
all seinen Zuständen«. Sein essayistisch ange-
hauchtes Buch begreift sich als Spurensuche 
und erzählt ebenso viel von den Tieren wie 
von uns Menschen. Garde denkt über die 
Anziehung nach, die der Meeresbewohner seit 
jeher auf uns ausübt. Wegen seiner Größe. 
Seiner Masse. Und wegen seines verborgenen 
Lebens in den Tiefen der Ozeane.

»Sie scheinen für uns aus einer vorsint-
flutlichen Zeit zu kommen«, zitiert er Isabelle 
Autissier. Garde hat die Präsidentin des WWF 
Frankreich aufgesucht, um von ihr mehr über 
die geheimnisumwitterten Tiere in Erfahrung 
zu bringen. Was er dabei noch erfahren hat 
und den Lesern mitteilt: Dass die Walfangna-
tion Japan Gelder, die für den Wiederaufbau 
nach der Katastrophe von Fukushima vorge-
sehen waren, für Jagdkampagnen in der Ant-
arktis ausgegeben hat. Garde kommentiert 
die Information nicht weiter. Es liegt ihm 
fern, sich als Moralist aufzuspielen: »… ich 

Dem Wal ins Gesicht sehen 

fühle mich nicht dazu befugt, Lektionen zu 
erteilen … Ich verneige mich vor den erjagten 
Walen und fahre fort.« Das ist sympathisch an 
dem Franzosen: Er vertraut auf die Intelli-
genz der Leser.

Die ozeanische Reise quer durch die Zeit-
läufte hält zahlreiche Geschichten parat. See-
mannsgarn ist darunter, natürlich. Aber auch 
Wissenswertes. So war das Bajonett ursprüng-
lich ein Werkzeug zur Tötung von Walen, ehe 
es ab der Mitte des 17. Jahrhunderts in Europa 
als Kriegsgerät Verwendung fand: »Die Bas-
ken waren vom 11. bis zum 15. Jahrhundert 
die führenden Waljäger. Um das verwundete 
Tier zu töten, erfanden sie ein spitzes Werk-
zeug, halb Lanze, halb Dolch, das nach der 

Hafenstadt Bayonne benannt wurde und unter 
dem Namen Bajonett einen gewaltigen (…) 
militärischen Erfolg feierte.«

Man liest das Buch mit anhaltendem Inte-
resse. Nur was Garde über Melville schreibt, 
fordert zum Widerspruch heraus. In einem 
fingierten Brief an den amerikanischen Autor 
(»Lieber Hr. Melville«) legt Garde in pseudo-
witzigem Ton auseinander, warum er »Moby-
Dick« für misslungen hält. Die Argumente in 
nuce: zu lang, zu komplex, zu ungeordnet. 
Und vor allem: keine Frauen!

Lieber Hr. Garde, möchte man antworten, 
Sie verkennen, dass die Abwesenheit von 
Frauen kein Gradmesser für die Qualität eines 
Werkes ist. In den Büchern von Kafka und 

Neue Publikationen  
erkunden die faszinierende 
Welt der Wale.

Thomas Bernhard kommen so gut wie über-
haupt keine Frauen vor – es sind nicht die 
schlechtesten. Und die enzyklopädische Kom-
plexität in Verbindung mit den mythischen, 
sprachgewaltig in Szene gesetzten Figuren 
macht gerade die Modernität von »Moby-
Dick« aus. Klüger schreibt Garde über den 
Propheten Jona im Bauch eines großes Fischs, 
den er kurzerhand zum Wal (v)erklärt.

Der Wal kommt zurzeit nicht nur im 
Erwachsenenbuch mit einem mächtigen Blas 
an die Oberfläche. Auch im Kinderbuch taucht 
er auf, um seine gewaltigen Sprünge zu voll-
führen. In der von Falk Nordmann mit kräfti-
gem, farbintensivem Strich illustrierten 
Geschichte »OpOs Reise« erzählt Esther 
Kinsky von einem alt gewordenen Pilotwal. 
OpO (der Name erinnert nicht zufällig an 
Opa) gibt all sein Wissen, das er während sei-
nes langen Lebens erworben hat, an die ver-
spielten Walkinder ROey und ROsa weiter. 

Es ist eine zwar rührende, aber niemals 
kitschige Erzählung über Freundschaft, Fami-
lie und das Abschiednehmen (und nebenbei 
über die Verschmutzung der Meere), die auf 
wahren Tatsachen beruht. Denn Pilotwale hal-
ten zusammen. Ist ein Tier einer sogenannten 
Walschule alt und krank, wird dieses bis zum 
Schluss umsorgt. Im Anhang erfährt man viel 
Sachwissen über die faszinierenden Tiere. 
Zum Beispiel, wie sie sich untereinander ver-
ständigen: »Waltöne können vom einen Ende 
des Ozeans bis zum anderen dringen und tau-
sende Kilometer entfernt noch von anderen 
Walen gehört und verstanden werden.« Oder 
dass sie eine sehr empfindliche Haut haben 
und sich mit ihren Brustflossen, den Flippern, 
streicheln, um ihre Zuneigung zu zeigen oder 
sich gegenseitig zu trösten. ||

Sie möchten eine Institution oder eine Organisation  
unterstützen, die kein Anzeigenbudget, aber dringenden 
Werbe-Bedarf hat? Dann übernehmen Sie eine 
Anzeigenpatenschaft über eine Summe, die Sie bestimmen. 

Wenn Ihnen eine Seite oder ein ganzes 
Ressort im Münchner Feuilleton besonders 
am Herzen liegt, können Sie ab sofort eine 
Seitenpatenschaft übernehmen.

den Barthaaren,

pikanter Stelle zu beißen und in perfektem Timi g

d zu rennen. Ein Frettchen, bei dem man sich nicht sicher 

n sollte, ob es da wirklich davonwuselt oder ob es auf dem 

ünchner Bavaria-Gelände zum Laufen gebracht wurde. Denn 

s Frettchen in Matthias Schweighöfers neuem Film ist mal 

ht und mal animiert. Bemerkt? Wenn nicht, ist das für die 

fektschmiede Scanline das denkbar größte Kompliment. 

Die Mitarbeiter der Firma, die dem echten Frettchen einen 

nimierten Doppelgänger erschaffen haben, sind Meister auf 

em Gebiet der optischen Täuschung: Ebenso wie sie Tiere zum 

eben erwecken, bringen sie Hubschrauber oder Flugzeuge 

um Absturz und lassen Menschen von Lawinen überrollen. Ein 

Beispiel? »Hereafter« von Clint Eastwood: Zu Beginn des Spiel-

films fegt ein Tsunami über ein thailändisches Urlaubsparadies 

– an den Münchner Rechnern entstanden – ebenso wie der 

Angriff auf eine Villa in Shane Blacks »Iron Man 3«. Oder der 

Klassiker: Kriegsszenen. Zu sehen etwa im ZDF-Dreiteiler 

»Unsere Mütter, unsere Väter«. 

Dabei war die Animationsbranche zu Beginn gar nicht so 

sehr auf täuschend echte Tricksereien aus, erinnert sich Tho-

mas Zauner, Gründer und Geschäftsführer von Scanline: »In 

den Achtzigerjahren sah die Standard-Anfrage so aus: Mit dem 

ZDF-Logo soll etwas passieren, zum Beispiel soll es sich dre-

klassischen Mode

Einen richtigen Namen machte sich die 198 g g

Münchner Animationsfirma nicht mit dem heute so gefragten 

»Creature Work«, also dem Gestalten menschlicher oder tieri-

scher Charaktere, sondern mit der Animation von Wasserober-

flächen. »Bei der Serie ›HeliCops – Einsatz über Berlin‹ wurden 

wir zum ersten Mal mit der Frage konfrontiert: Wie kann man 

Wasser am Computer realistisch darstellen? Das war damals 

noch ein unlösbares Problem. Wir haben uns darangemacht, 

eine eigene Software dafür zu entwickeln, das hatten wir auch 

vorher schon gemacht. Wir, das waren zunächst drei Menschen, 

die Freude an ihrer Arbeit, speziell am Entwickeln von eigener 

Software, hatten und sich selbständig machen wollten.« Einer 

von ihnen ist Thomas Zauner, der seit dem vergangenen Jahr 

alleiniger Geschäftsführer der ScanlineVFX GmbH ist und es 

damit von einem Kellerbüro auf dem Bavaria-Gelände dort zu 

einer eigenen Hausnummer geschafft hat – die Hausnummer 

mit dem mittlerweile größten Stromverbrauch auf dem Areal. 

Neben dem Münchner Standort gibt es mittlerweile Dependan-

cen in Köln, Vancouver und in Los Angeles. Die vier Standorte 

sind eigenständig, alle arbeiten jedoch mit derselben Software, 

so können Projekte immer im Teamwork bearbeitet werden. 

Branche Fuß fa g

sich zunächst als Mediengestalterin Bild und 

ausbilden und spezialisierte sich danach mit einem Studium 

der Audiovisuellen Medien an der Hochschule der Medien in 

Stuttgart auf Visual Effects. Der Glaube, man könne die Arbeit 

ohne unternehmerische Erfahrung bewältigen, ohne Struktu-

ren, die Pünktlichkeit und Qualität garantieren, hat die Preise in 

der Branche ebenso gedrückt wie die Dichte an ausgebildeten 

Fachkräften. Immer wieder fehlt jungen Unternehmen die 

Erfahrung, um ein Projekt pünktlich abzuschließen. In solchen 

Fällen springt Scanline ein, um zu retten, was zu retten ist. Ret-

ten kann man – rein technisch gesehen –  fast alles. Die 32 fes-

ten Mitarbeiter und etwa 20 Freelancer in München tun das

beinahe täglich. Lieber aber sind sie von Anfang an im Studio

beim Dreh dabei, um anschließend den perfekten Wirbelsturm

einzubauen. Sie versuchen eine Produktion von Beginn an zu

begleiten, neben dem Kameramann zu stehen, um Fehler vo

vornherein zu vermeiden. Und das alles, damit der Zuschaue

im Kino ein echtes Frettchen nicht mehr vom animierten unte

scheiden kann. ||
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pikanter St
d zu rennen. Ein Frettchen, bei dem man sich nic

n sollte, ob es da wirklich davonwuselt oder ob es auf dem 

ünchner Bavaria-Gelände zum Laufen gebracht wurde. Denn 

s Frettchen in Matthias Schweighöfers neuem Film ist mal 

ht und mal animiert. Bemerkt? Wenn nicht, ist das für die 

fektschmiede Scanline das denkbar größte Kompliment. 

Die Mitarbeiter der Firma, die dem echten Frettchen einen 

nimierten Doppelgänger erschaffen haben, sind Meister auf 

em Gebiet der optischen Täuschung: Ebenso wie sie Tiere zum 

eben erwecken, bringen sie Hubschrauber oder Flugzeuge 

um Absturz und lassen Menschen von Lawinen überrollen. Ein 

eispiel? »Hereafter« von Clint Eastwood: Zu Beginn des Spiel-

films fegt ein Tsunami über ein thailändisches Urlaubsparadies 

– an den Münchner Rechnern entstanden – ebenso wie der 

Angriff auf eine Villa in Shane Blacks »Iron Man 3«. Oder der 

Klassiker: Kriegsszenen. Zu sehen etwa im ZDF-Dreiteiler 

»Unsere Mütter, unsere Väter«. 

Dabei war die Animationsbranche zu Beginn gar nicht so 

sehr auf täuschend echte Tricksereien aus, erinnert sich Tho-

mas Zauner, Gründer und Geschäftsführer von Scanline: »In 

den Achtzigerjahren sah die Standard-Anfrage so aus: Mit dem 

ZDF-Logo soll etwas passieren, zum Beispiel soll es sich dre-

Einen richtigen Namen

Münchner Animationsfirma nicht mit dem heute so gefragten 

»Creature Work«, also dem Gestalten menschlicher oder tieri-

scher Charaktere, sondern mit der Animation von Wasserober-

flächen. »Bei der Serie ›HeliCops – Einsatz über Berlin‹ wurden 

wir zum ersten Mal mit der Frage konfrontiert: Wie kann man 

Wasser am Computer realistisch darstellen? Das war damals 

noch ein unlösbares Problem. Wir haben uns darangemacht, 

eine eigene Software dafür zu entwickeln, das hatten wir auch 

vorher schon gemacht. Wir, das waren zunächst drei Menschen, 

die Freude an ihrer Arbeit, speziell am Entwickeln von eigener 

Software, hatten und sich selbständig machen wollten.« Einer 

von ihnen ist Thomas Zauner, der seit dem vergangenen Jahr 

alleiniger Geschäftsführer der ScanlineVFX GmbH ist und es 

damit von einem Kellerbüro auf dem Bavaria-Gelände dort zu 

einer eigenen Hausnummer geschafft hat – die Hausnummer 

mit dem mittlerweile größten Stromverbrauch auf dem Areal. 

Neben dem Münchner Standort gibt es mittlerweile Dependan-

cen in Köln, Vancouver und in Los Angeles. Die vier Standorte 

sind eigenständig, alle arbeiten jedoch mit derselben Software, 

so können Projekte immer im Teamwork bearbeitet werden. 

Br
sich zunächst als Mediengestalterin Bild 

ausbilden und spezialisierte sich danach mit einem Studium 

der Audiovisuellen Medien an der Hochschule der Medien in 

Stuttgart auf Visual Effects. Der Glaube, man könne die Arbeit 

ohne unternehmerische Erfahrung bewältigen, ohne Struktu-

ren, die Pünktlichkeit und Qualität garantieren, hat die Preise in 

der Branche ebenso gedrückt wie die Dichte an ausgebildeten 

Fachkräften. Immer wieder fehlt jungen Unternehmen die 

Erfahrung, um ein Projekt pünktlich abzuschließen. In solchen 

Fällen springt Scanline ein, um zu retten, was zu retten ist. Ret-

ten kann man – rein technisch gesehen –  fast alles. Die 32 fes-

ten Mitarbeiter und etwa 20 Freelancer in München tun das 

beinahe täglich. Lieber aber sind sie von Anfang an im Studio

beim Dreh dabei, um anschließend den perfekten Wirbelsturm

einzubauen. Sie versuchen eine Produktion von Beginn an zu

begleiten, neben dem Kameramann zu stehen, um Fehler von

vornherein zu vermeiden. Und das alles, damit der Zuschaue

im Kino ein echtes Frettchen nicht mehr vom animierten unter

scheiden kann. ||
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der ob es auf dem 
avaria-Gelände zum Laufen gebracht wurde. Denn 

s Frettchen in Matthias Schweighöfers neuem Film ist mal 
ht und mal animiert. Bemerkt? Wenn nicht, ist das für die 
ektschmiede Scanline das denkbar größte Kompliment. 
Die Mitarbeiter der Firma, die dem echten Frettchen einen 

mierten Doppelgänger erschaffen haben, sind Meister auf 
Gebiet der optischen Täuschung: Ebenso wie sie Tiere zum 

en erwecken, bringen sie Hubschrauber oder Flugzeuge 
Absturz und lassen Menschen von Lawinen überrollen. Ein 

piel? »Hereafter« von Clint Eastwood: Zu Beginn des Spiel-
fegt ein Tsunami über ein thailändisches Urlaubsparadies 
den Münchner Rechnern entstanden – ebenso wie der 
ff auf eine Villa in Shane Blacks »Iron Man 3«. Oder der 
ker: Kriegsszenen. Zu sehen etwa im ZDF-Dreiteiler 
re Mütter, unsere Väter«. abei war die Animationsbranche zu Beginn gar nicht so 
uf täuschend echte Tricksereien aus, erinnert sich Tho-
auner, Gründer und Geschäftsführer von Scanline: »In 
htzigerjahren sah die Standard-Anfrage so aus: Mit dem 
ogo soll etwas passieren, zum Beispiel soll es sich dre-

chritt für Schritt den 
en Modelltrick ersetzten.« Einen richtigen Namen machte sich die 1989 gegründete 

Münchner Animationsfirma nicht mit dem heute so gefragten 
»Creature Work«, also dem Gestalten menschlicher oder tieri-
scher Charaktere, sondern mit der Animation von Wasserober-
flächen. »Bei der Serie ›HeliCops – Einsatz über Berlin‹ wurden 
wir zum ersten Mal mit der Frage konfrontiert: Wie kann man 
Wasser am Computer realistisch darstellen? Das war damals 
noch ein unlösbares Problem. Wir haben uns darangemacht, 
eine eigene Software dafür zu entwickeln, das hatten wir auch 
vorher schon gemacht. Wir, das waren zunächst drei Menschen, 
die Freude an ihrer Arbeit, speziell am Entwickeln von eigener 
Software, hatten und sich selbständig machen wollten.« Einer 
von ihnen ist Thomas Zauner, der seit dem vergangenen Jahr 
alleiniger Geschäftsführer der ScanlineVFX GmbH ist und es 
damit von einem Kellerbüro auf dem Bavaria-Gelände dort zu 
einer eigenen Hausnummer geschafft hat – die Hausnummer 
mit dem mittlerweile größten Stromverbrauch auf dem Areal. 
Neben dem Münchner Standort gibt es mittlerweile Dependan-
cen in Köln, Vancouver und in Los Angeles. Die vier Standorte 
sind eigenständig, alle arbeiten jedoch mit derselben Software, 
so können Projekte immer im Teamwork bearbeitet werden. 

mmer wieder arbeiten die 
ohne großen bürokratischen Aufwand, haben kein Unter-

nehmen, das am Laufen gehalten werden muss«, erklärt Jasmin 
Hasel, Senior VFX Producer bei Scanline. Während Zauner noch Chemie studierte und danach in der 
Branche Fuß fasste, ging sie den heute üblicheren Weg. Sie ließ 
sich zunächst als Mediengestalterin Bild und Ton beim SWR 
ausbilden und spezialisierte sich danach mit einem Studium 
der Audiovisuellen Medien an der Hochschule der Medien in 
Stuttgart auf Visual Effects. Der Glaube, man könne die Arbeit 
ohne unternehmerische Erfahrung bewältigen, ohne Struktu-
ren, die Pünktlichkeit und Qualität garantieren, hat die Preise in 
der Branche ebenso gedrückt wie die Dichte an ausgebildeten 
Fachkräften. Immer wieder fehlt jungen Unternehmen die 
Erfahrung, um ein Projekt pünktlich abzuschließen. In solchen 
Fällen springt Scanline ein, um zu retten, was zu retten ist. Ret-
ten kann man – rein technisch gesehen –  fast alles. Die 32 fes-
ten Mitarbeiter und etwa 20 Freelancer in München tun das 
beinahe täglich. Lieber aber sind sie von Anfang an im Studio 
beim Dreh dabei, um anschließend den perfekten Wirbelsturm 
einzubauen. Sie versuchen eine Produktion von Beginn an zu 
begleiten, neben dem Kameramann zu stehen, um Fehler von 
vornherein zu vermeiden. Und das alles, damit der Zuschauer 
im Kino ein echtes Frettchen nicht mehr vom animierten unter-
scheiden kann. ||
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Großaufnahme. Fröhlich wippt das possier

den Barthaaren, nur um im nächsten Moment einen Mann 

pikanter Stelle zu beißen und in perfektem Timing aus dem 

d zu rennen. Ein Frettchen, bei dem man sich nicht sicher 

n sollte, ob es da wirklich davonwuselt oder ob es auf dem 

ünchner Bavaria-Gelände zum Laufen gebracht wurde. Denn 

s Frettchen in Matthias Schweighöfers neuem Film ist mal 

ht und mal animiert. Bemerkt? Wenn nicht, ist das für die 

ffektschmiede Scanline das denkbar größte Kompliment. 

Die Mitarbeiter der Firma, die dem echten Frettchen einen 

nimierten Doppelgänger erschaffen haben, sind Meister auf 

dem Gebiet der optischen Täuschung: Ebenso wie sie Tiere zum 

Leben erwecken, bringen sie Hubschrauber oder Flugzeuge 

zum Absturz und lassen Menschen von Lawinen überrollen. Ein 

Beispiel? »Hereafter« von Clint Eastwood: Zu Beginn des Spiel-

films fegt ein Tsunami über ein thailändisches Urlaubsparadies 

– an den Münchner Rechnern entstanden – ebenso wie der 

Angriff auf eine Villa in Shane Blacks »Iron Man 3«. Oder der 

Klassiker: Kriegsszenen. Zu sehen etwa im ZDF-Dreiteiler 

»Unsere Mütter, unsere Väter«. 

Dabei war die Animationsbranche zu Beginn gar nicht so 

sehr auf täuschend echte Tricksereien aus, erinnert sich Tho-

mas Zauner, Gründer und Geschäftsführer von Scanline: »In 

den Achtzigerjahren sah die Standard-Anfrage so aus: Mit dem 

ssieren, zum Beispiel soll es sich dre-

den 
tereffekte realistisch sein 

klassischen Modelltrick ersetzten.« 

Einen richtigen Namen machte sich die 1989 gegründete 

Münchner Animationsfirma nicht mit dem heute so gefragten 

»Creature Work«, also dem Gestalten menschlicher oder tieri-

scher Charaktere, sondern mit der Animation von Wasserober-

flächen. »Bei der Serie ›HeliCops – Einsatz über Berlin‹ wurden 

wir zum ersten Mal mit der Frage konfrontiert: Wie kann man 

Wasser am Computer realistisch darstellen? Das war damals 

noch ein unlösbares Problem. Wir haben uns darangemacht, 

eine eigene Software dafür zu entwickeln, das hatten wir auch 

vorher schon gemacht. Wir, das waren zunächst drei Menschen, 

die Freude an ihrer Arbeit, speziell am Entwickeln von eigener 

Software, hatten und sich selbständig machen wollten.« Einer 

von ihnen ist Thomas Zauner, der seit dem vergangenen Jahr 

alleiniger Geschäftsführer der ScanlineVFX GmbH ist und es 

damit von einem Kellerbüro auf dem Bavaria-Gelände dort zu 

einer eigenen Hausnummer geschafft hat – die Hausnummer 

mit dem mittlerweile größten Stromverbrauch auf dem Areal. 

Neben dem Münchner Standort gibt es mittlerweile Dependan-

cen in Köln, Vancouver und in Los Angeles. Die vier Standorte 

sind eigenständig, alle arbeiten jedoch mit derselben Software, 

so können Projekte immer im Teamwork bearbeitet werden. 

Wä
Branche Fuß fasste, ging sie d

sich zunächst als Mediengestalterin Bild und Ton

ausbilden und spezialisierte sich danach mit einem Studium 

der Audiovisuellen Medien an der Hochschule der Medien in 

Stuttgart auf Visual Effects. Der Glaube, man könne die Arbeit 

ohne unternehmerische Erfahrung bewältigen, ohne Struktu-

ren, die Pünktlichkeit und Qualität garantieren, hat die Preise in 

der Branche ebenso gedrückt wie die Dichte an ausgebildeten 

Fachkräften. Immer wieder fehlt jungen Unternehmen die

Erfahrung, um ein Projekt pünktlich abzuschließen. In solchen

Fällen springt Scanline ein, um zu retten, was zu retten ist. Ret-

ten kann man – rein technisch gesehen –  fast alles. Die 32 fes

ten Mitarbeiter und etwa 20 Freelancer in München tun da

beinahe täglich. Lieber aber sind sie von Anfang an im Studi

beim Dreh dabei, um anschließend den perfekten Wirbelstur

einzubauen. Sie versuchen eine Produktion von Beginn an z
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vornherein zu vermeiden. Und das alles, damit der Zuschau
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SCHOESS

terfreuden« ist auf der Leinwand ein Frettchen zu sehen 

Großaufnahme. Fröhlich wippt das possierliche Tierchen 

en Barthaaren, nur um im nächsten Moment einen Mann 

ikanter Stelle zu beißen und in perfektem Timing aus dem 

zu rennen. Ein Frettchen, bei dem man sich nicht sicher 

n sollte, ob es da wirklich davonwuselt oder ob es auf dem 

ünchner Bavaria-Gelände zum Laufen gebracht wurde. Denn 

s Frettchen in Matthias Schweighöfers neuem Film ist mal 

cht und mal animiert. Bemerkt? Wenn nicht, ist das für die 

ffektschmiede Scanline das denkbar größte Kompliment. 

Die Mitarbeiter der Firma, die dem echten Frettchen einen 

animierten Doppelgänger erschaffen haben, sind Meister auf 

dem Gebiet der optischen Täuschung: Ebenso wie sie Tiere zum 

Leben erwecken, bringen sie Hubschrauber oder Flugzeuge 

zum Absturz und lassen Menschen von Lawinen überrollen. Ein 

Beispiel? »Hereafter« von Clint Eastwood: Zu Beginn des Spiel-

films fegt ein Tsunami über ein thailändisches Urlaubsparadies 

– an den Münchner Rechnern entstanden – ebenso wie der 

Angriff auf eine Villa in Shane Blacks »Iron Man 3«. Oder der 

Klassiker: Kriegsszenen. Zu sehen etwa im ZDF-Dreiteiler 

»Unsere Mütter, unsere Väter«. 

Dabei war die Animationsbranche zu Beginn gar nicht so 

f täuschend echte Tricksereien aus, erinnert sich Tho-

nd Geschäftsführer von Scanline: »In 

d Anfrage so aus: Mit dem 

sich dre-

hen. Solche Arbeiten st

alles eher unrealistisch und ging meh

den Neunzigerjahren ging es dann in Amerika los, da

tereffekte realistisch sein sollten und Schritt für Schritt den 

klassischen Modelltrick ersetzten.« 

Einen richtigen Namen machte sich die 1989 gegründete 

Münchner Animationsfirma nicht mit dem heute so gefragten 

»Creature Work«, also dem Gestalten menschlicher oder tieri-

scher Charaktere, sondern mit der Animation von Wasserober-

flächen. »Bei der Serie ›HeliCops – Einsatz über Berlin‹ wurden 

wir zum ersten Mal mit der Frage konfrontiert: Wie kann man 

Wasser am Computer realistisch darstellen? Das war damals 

noch ein unlösbares Problem. Wir haben uns darangemacht, 

eine eigene Software dafür zu entwickeln, das hatten wir auch 

vorher schon gemacht. Wir, das waren zunächst drei Menschen, 

die Freude an ihrer Arbeit, speziell am Entwickeln von eigener 

Software, hatten und sich selbständig machen wollten.« Einer 

von ihnen ist Thomas Zauner, der seit dem vergangenen Jahr 

alleiniger Geschäftsführer der ScanlineVFX GmbH ist und es 

damit von einem Kellerbüro auf dem Bavaria-Gelände dort zu 

einer eigenen Hausnummer geschafft hat – die Hausnummer 

mit dem mittlerweile größten Stromverbrauch auf dem Areal. 

Neben dem Münchner Standort gibt es mittlerweile Dependan-

cen in Köln, Vancouver und in Los Angeles. Die vier Standorte 

sind eigenständig, alle arbeiten jedoch mit derselben Software, 

so können Projekte immer im Teamwork bearbeitet werden. 

Hasel, Senior 

Während Zauner noch C

Branche Fuß fasste, ging sie den heute übli

sich zunächst als Mediengestalterin Bild und Ton beim

ausbilden und spezialisierte sich danach mit einem Studium 

der Audiovisuellen Medien an der Hochschule der Medien in 

Stuttgart auf Visual Effects. Der Glaube, man könne die Arbeit 

ohne unternehmerische Erfahrung bewältigen, ohne Struktu-

ren, die Pünktlichkeit und Qualität garantieren, hat die Preise in

der Branche ebenso gedrückt wie die Dichte an ausgebildeten

Fachkräften. Immer wieder fehlt jungen Unternehmen di

Erfahrung, um ein Projekt pünktlich abzuschließen. In solche

Fällen springt Scanline ein, um zu retten, was zu retten ist. Re

ten kann man – rein technisch gesehen –  fast alles. Die 32 fe

ten Mitarbeiter und etwa 20 Freelancer in München tun d

beinahe täglich. Lieber aber sind sie von Anfang an im Stu

beim Dreh dabei, um anschließend den perfekten Wirbelst

einzubauen. Sie versuchen eine Produktion von Beginn a

begleiten, neben dem Kameramann zu stehen, um Fehle

vornherein zu vermeiden. Und das alles, damit der Zusc

im Kino ein echtes Frettchen nicht mehr vom animierten 

scheiden kann. ||
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Geschichte. Auch die Illustrationen von Jan 
Birck geben die Flucht der zehnjährigen Rahaf 
und ihrer Familie von Syrien nach Deutschland 
lediglich eins zu eins wieder. Das Ziel ist, 
Ängste zu nehmen, Mut zuzusprechen, und 
zwar auf beiden Seiten. Doch wo Einfachheit in 
Einfalt umschlägt und intendierte Allgemein-
gültigkeit jede Differenzierung einebnet, ist 
nicht nur »die wahre Geschichte« austausch-
bar. Realität bleibt auf der Strecke. Erzählen 
wird zu verharmlosender Welterklärung, Flucht 
zur Reise. Schwer vorstellbar, dass betroffene 
Kinder sich, wie es der Verlag wünscht, darin 
wiederfinden, noch deutsche Kinder annä-
hernd begreifen, was Flucht bedeutet.

Dabei ist das Bedürfnis nach Information 
groß: Schon jetzt ist das Bilderbuch ein Best-
seller. Auch die Freundschaftsgeschichte zwi-
schen Steffi und Aischa von Paul Maar 
erscheint in 15. Auflage. Dass sie heute unver-
ändert funktioniert, liegt einmal mehr an der 
Austauschbarkeit der Geschichte von Kennen-
lernen, Streit, Versöhnung. Figuren sind zu 
Stichwortgebern für die Botschaft degradiert. 
Was Plädoyer für Toleranz und Integration sein 
will, ist allenfalls solide Einführung ohne neue 
Erkenntnis. Richtig falsch macht man damit 
nichts, aber eben auch nichts richtig richtig. 
Weil gut gemeint zu wenig ist.

3. Station: vom Morgenland ins Abendland 
Und dann liegt »33 Bogen und ein Teehaus« 
von Mehrnousch Zaeri-Esfahani auf dem 
Tisch mit Illustrationen ihres Bruders Mehr-
dad Zaeri, von dem auch die Bilder zu »Nasret 
und die Kuh« stammen. Eine Erinnerung. 
Schon mit Prolog und Epilog trifft die Autorin 
eine weitreichende Aussage: Das eigene Über-
leben steht vor allem, sogar vor einer Jahr-
hundertkatastrophe. »So verpassten wir 
Tschernobyl«, heißt es lapidar, und doch ist 
mit diesem Beiseitesprechen weitaus mehr 
gesagt als mit so vielen, zu großen Sätzen, die 
Bedeutung bloß suggerieren. 

Der Machtwechsel im Iran, die Pasdaran, 
also: die Wächter, der Krieg, die Bomben – 
konsequent aus Kindersicht für Kinder wird 
erlittene Wirklichkeit literarisch umgesetzt. 
»In diesem Moment starb ich ein bisschen«, 
schreibt die Autorin, als die Familie schließ-
lich flieht. »Drei Tage und zwei Nächte dau-
erte unsere Ausreise mit dem Reisebus von 
Isfahan nach Istanbul. Drei Tage und zwei 
Nächte lang dauerte mein kleines Sterben.« 
Kein Wort zu wenig, keines zu viel, zeigt sich 

KIRSTEN BOIE / JAN BIRCK:  
BESTIMMT WIRD ALLES GUT
Klett Kinderbuch, 2016 | Übersetzung ins Arabi-
sche: Mahmoud Hassanein | zweisprachig  
48 Seiten | 9,95 Euro | ab 6 Jahre

CARSON ELLIS: ZUHAUSE
Aus dem Englischen von Thomas Bodmer 
NordSüd, 2016 | 48 Seiten | 15,99 Euro 
ab 4 Jahre

ARMIN GREDER: DIE INSEL
Mit einem Nachwort von Heribert Prantl  
Sauerländer 2015 | 40 Seiten | 16,99 Euro 
ab 8 Jahre

PAUL MAAR: NEBEN MIR IST NOCH PLATZ
dtv junior, 15. Aufl. 2016 | 48 Seiten | 6,95 Euro 
ab 7 Jahre

ANJA TUCKERMANN / MEHRDAD ZAERI 
& ULI KRAPPEN: NUSRET UND DIE KUH
Tulipan, 2016 | 52 Seiten | 18 Euro | ab 5 Jahre

MEHRNOUSCH ZAERI-ESFAHANI / 
MEHRDAD ZAERI-ESFAHANI:  
33 BOGEN UND EIN TEEHAUS
Peter Hammer Verlag, 2016 | 148 Seiten 
14,90 Euro | ab 12 Jahre

MEHRNOUSCH ZAERI-ESFAHANI / 
MEHRDAD ZAERI: DAS MONDMÄDCHEN
Knesebeck 2016 | 14,95 Euro | ab 8 Jahre

»Was packt 
man in einen 
Koffer für die 

Ewigkeit?«

an Stellen wie diesen, was Literatur ausmacht: 
Sie weist über sich selbst hinaus.

Von Anfang bis Ende leitet die Autorin jede 
Station ihrer Flucht von Isfahan im Iran über 
Istanbul, Berlin, Karlsruhe, Heidelberg mit 
einer Beschreibung der jeweiligen Flüsse ein. 
Dem Zayandeh Rud, dem Bosporus, der 
Spree, dem Rhein, dem Neckar bis wieder 
zum Dnjepr – den Flüssen ist egal, so könnte 
man lesen, was mit den Menschen passiert, 
die zu neuen Ufern aufbrechen müssen. Das 
Wasser fließt weiter. Es kennt es nicht anders. 
Oder sind die Flüsse Abbild und Auffangbe-
cken der vielen Tränen? Assoziationen blei-
ben bei allen Fakten offen. Was bleibt, sind die 
individuellen Erfahrungen einer Familie. In 
aller Sorgfalt und Poesie aufgezeichnet, ent-
steht darüber hinaus jedoch auch das größere 
Bild eines Stücks Menschheitsgeschichte: 
Dokument und Parabel in einem. 

Eine Erinnerung. In der Autorin hat sie 
einen Bildersturm ausgelöst, sagt sie. Plötzlich 
seien sie alle wieder da gewesen, die Wesen 
und magischen Kräfte ihrer Kindheit. Darum 
hat sie noch ein Buch geschrieben. »Du sollst 
Mahtab heißen, das Mädchen des Mondes. 
Und ewiges Glück finden«, sagt die Mutter, 
doch die Zeiten in dem unbekannten Kaiser-
reich sind lebensbedrohlich. »Was«, wird sie 
später fragen, »packt man in einen Koffer für 
die Ewigkeit?« Es ist wieder die wahre 
Geschichte von Flucht und Rettung. Die liegt 
zunächst im Reich der Fantasie, im Land Atha-
basca. In Worten, die bannen können. Und so 
steht in »Das Mondmädchen« brachiale Wirk-
lichkeit neben Passagen wie aus Tausendund-
einer Nacht, von schwarz-weißen Illustrationen 
von Mehrdad Zaeri genauso untermalt. 

4. Station: »Zuhause«
Denn Kunst kann Wirklichkeit benennen, 
bearbeiten, vielleicht verarbeiten, ganz sicher 
verwandeln. Der Künstlerin ist im Bilderbuch 
»Zuhause« folgerichtig eine eigene Seite 
gewidmet. Ihre Attribute: Weltkugel, Fanfare, 
Ringelsocken, Bücher, das Bild einer (Frie-
dens-)Taube. Am Tisch sitzt eine Frau und 
malt ein Haus, einen Baum, einen Vogel. 
»Zuhause« ist da, wo es schön ist. Das, zumin-
dest, zeigen die Bilder der kanadischen Künst-
lerin Carson Ellis. Flächig, klar, hell und heil, 
aufgeräumt und angekommen, sind sie fast 
dekorativ nach all der Atemlosigkeit. Also auf-
atmen. Schließlich kann Zuhause an vielen 
Orten sein: auf dem Land, in der Stadt, in 

Frankreich, im Baum, wenn eine/r Maus ist, 
im Schuh, wenn eine/r Kind ist, in einer Tasse, 
wenn eine/r Zwerg ist. Oder Elfe. Beinah wort-
los sind die Bilder der verschiedenen Zuhause 
Anfänge vieler Geschichten. Und so kann die 
letzte Doppelseite wie eine vorsichtige Antwort 
auf die zuvor notgedrungen offen gelassenen 
Fragen verstanden werden: »Das ist mein Haus 
und das bin ich«, steht da. Die Künstlerin winkt 
aus dem Fenster. Die (Friedens-)Taube hat sie 
fliegen lassen. Den letzten beiden Fragen »Wo 
bist du zuhause? Wo wohnst du?« wird eine 
Aussicht zugetraut und zugesprochen: dass 
Geflohene wieder wo wohnen werden. Ange-
kommen und behaust. Damit irgendwann 
neue Geschichten erzählt werden können. ||

CHRISTINE KNÖDLER

1. Station: »Die Insel«
Bilder brennen sich ein. Flüchtlingsheime 
brennen. Europa verbarrikadiert sich zur Fes-
tung. Geflohene werden ihrem Schicksal 
überlassen, Humanität wird Fremdwort, das 
Eigene gegen das Fremde verteidigt. Bereits 
2002 hat Armin Greder in »Die Insel« die Kon-
sequenz derartiger Doppelmoral zu Ende 
geschrieben und gezeichnet: Der Text gibt 
sich freundlich, die Bilder zeigen die Wirk-
lichkeit – ein endloses schwarzes Meer, bis an 
die Zähne bewaffnete Insulaner, grobschläch-
tig und finster. Mittendrin ein nackter Mensch. 
Das herausragende Bilderbuch wurde aus 
aktuellem Anlass neu aufgelegt und mit 
einem wegweisenden Nachwort von Heribert 
Prantl ergänzt. Weit entfernt von lösungsori-
entierter Problemliteratur und vereinnah-
mendem Betroffenheitsgestus, an denen das 
Kinder- und Jugendbuch sonst so krankt, ist 
es viel mehr als nur gut gemeint. Es ist gut. 

Auch »Nusret und die Kuh« von Anja 
Tuckermann erfüllt diesen Anspruch. Auf wil-
den Bildern von Mehrdad Zaeri und Uli 
Krappen, in kräftigen Farben und breitem Pin-
selstrich, wechseln Perspektive, Orte, innen 
und außen, nah und fern. Die Bilder sind 
Bühne und Interpretation einer Geschichte, 
die den Schwerpunkt nicht auf Grau und 
Grauen einer Flucht legt, sondern auf die Ex-
treme der alten und der neuen Welt: das Leben 
auf dem Berg mit den Großeltern im Kosovo 
und das Leben in der Stadt mit Freunden und 
Familie in Deutschland; die Spuren des Krie-
ges, das verlassene Dorf dort, der Trubel, die 
Schule hier. Erst gehen Briefe zwischen diesen 
Welten hin und her, dann Nusret selbst, sogar 
die Kuh kommt mit. Danach wird es die eine, 
die einzige Heimat nicht mehr geben. Sehn-
sucht ist überall. Aber dass neue Möglichkei-
ten sich auftun, ein weiterer Horizont für alle, 
sogar für die Kuh, zeigt das Bilderbuch so 
unaufdringlich wie fantasievoll.

2. Station: Flucht und Ankommen im Fibel-
Modus 
Auch die Großen der Szene melden sich zu 
Wort: Kirsten Boie mit »Bestimmt wird alles 
gut«, Paul Maar hat »Neben mir ist noch Platz« 
aus dem Jahr 1988 überarbeitet. Die Intention 
ist in beiden Fällen klar: Das kleinformatige 
Bilderbuch von Kirsten Boie, auf Deutsch und 
Arabisch mit ersten Worten in beiden Sprachen 
im Anhang, will Aufklärung für jedermann. 
Entsprechend schlicht ist das Grundmuster der 

Europa wird zur Festung. Flucht geht alle an.  
Auch die Kinder- und Jugendliteratur wartet mit Titeln  
zum Thema zwischen gut gemeinter  
Aufklärung und differenziertem Erzählen auf.

So sieht Armin Greder das Problem in »Die Insel« | © S. Fischer Verlag GmbH,
Frankfurt am Main, 2016 | First published by Sauerländer Verlag, Aarau, 2002
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»TOD UND AMÜSEMENT«. THOMAS 
MANN: »DER ZAUBERBERG«
Literaturhaus München, Salvatorplatz 1 
16. März bis 26. Juni | Mo bis Fr 11–19 Uhr, 
Sa/So/ Feiertag 10-18 Uhr | Eintritt: 5 Euro / 3 
Euro (inkl. Audioguide)

NAOMI WOOD:  
ALS HEMINGWAY MICH LIEBTE
Aus dem Englischen von Gerlinde Schermer-
Rauwolf und Robert A. Weiß | Hoffmann und 
Campe, 2016 | 368 Seiten | 20 Euro

ERNEST HEMINGWAY: PARIS, EIN FEST 
FÜRS LEBEN. DIE URFASSUNG
Aus dem Englischen von Werner Schmitz 
Rowohlt, 2012 | 320 Seiten | 8,30 Euro

LESUNG MIT NAOMI WOOD
10. Mai | 19 Uhr | Moderation: Dr. Sascha Pöhl-
mann | Amerikahaus, Karolinenplatz 3 | Eintritt 
frei, Tickets: reservierung@amerikahaus.de 

FRANZ ADAM

»Heller Zauber« hieß die epochale Thomas-
Mann-Schau, die Münchens damaliger Kul-
turreferent Jürgen Kolbe 1987, vor bald 30 
Jahren, in der Villa Stuck präsentierte. Sie war 
Meilenstein eines Literaturausstellungskon-
zepts, das sich nicht mehr auf nüchterne 
Dokumentation von Text- und Bildexponaten 
beschränkte, sondern sein Thema multime-
dial suggestiv inszenierte. Zum Abschied hat 
sich Literaturhausleiter Reinhard G. Wittmann 
mit der aktuellen »Zauberberg«-Retrospektive 
nun ein Osterei ins Nest gelegt, das im Klei-
nen und ohne konkreten Jubiläumsanlass an 
das Vorbild erinnert.

Den, man verzeihe, Kur-Kuratorinnen 
Karin Becker und Karolina Kühn ist sicht- und 
hörbar an einer detailverliebten Vergegenwär-
tigung der »Zauberberg«-Sanatoriumsatmo-
sphäre von einst gelegen (Gestaltung: unodue), 
bis hin zum Husten vom Band, das den Gang 
durch die vier Räume als Running Gag sekun-

Morbide Seelenkur

Vier Frauen - 
ein Mann

Reinhard G. Wittmann  
verabschiedet sich mit einer 
Ausstellung zu Thomas 
Manns »Zauberberg« vom 
Literaturhaus.

Naomi Wood über die  
Ehefrauen Hemingways und 
seine sensitive Seite.

diert. Und sie können in der Tat mit einer Viel-
zahl an Trouvaillen aufwarten, so schon im 
Eingangsbereich mit dem Widmungsexemplar 
der Erstausgabe des Romans für Klaus Mann 

(»Dem geschätzten Kollegen / sein hoffnungs-
voller Vater«). Dann bewegt man sich durch die 
farbcodierten vier Sektionen der »Zauberberg«-
Welt von Davos. Man begegnet dort etwa dem 

TINA RAUSCH

»Es klingt sehr albern. Aber wirklich zwei 
Frauen gleichzeitig zu lieben, sie aufrichtig zu 
lieben, ist das Zerstörerischste und Furcht-
barste, was einem Mann passieren kann«, 
schreibt Ernest Hemingway. Und der entschei-
dende Nachsatz: »wenn die Unverheiratete es 
sich in den Kopf setzt, ihn zu heiraten.« Diese 
persönliche Katastrophe beschreibt er im 1964 
posthum erschienenen Erinnerungsbuch 
»Paris, ein Fest fürs Leben«. Dort haust der 
frisch verheiratete Auslandskorrespondent 
und künftige Schriftsteller in den 20er Jahren 
mit Ehefrau Hadley und geht schon mal in den 
Jardin du Luxembourg, um Tauben fürs 
Abendessen zu jagen. Per Hand, versteht sich. 
Als das Paar auf die wohlhabende »Vogue«-
Korrespondentin Pauline Pfeiffer, genannt 
Five, trifft, entsteht eine Freundschaft, die in 
einer Ménage-à-trois gipfelt. Details gehörten 
nicht in dieses Buch, meint Hemingway. 

Hier setzt »Als Hemingway mich liebte« ein. 
Der englische Titel »Mrs. Hemingway« passt 
besser, denn Naomi Wood lässt in ihrem 
Roman die vier Frauen aufmarschieren, die 
der Schriftsteller nacheinander ehelichte. Auf-
geteilt in die Abschnitte »Hadley«, »Five«, 
»Martha« und »Mary« verleiht die Autorin jeder 
eine eigene Stimme. Pikant sind die Über-
gänge: Wenn sich Hemingway von Pauline 
wegen der jungen Kriegsreporterin Martha 
Gellhorn trennt, sich diese Beziehung mit der 
zur Journalistin Mary überlappt, übernimmt 
Wood erst die Perspektive der Noch-Ehefrau – 
und dann die ihrer Nachfolgerin. »Du liebst 
immer zu Beginn, wenn es am einfachsten ist 
zu lieben«, sagt Pauline zu Ernest. »Und wenn 
du weiter so durchs Leben gehst, wirst du nie 
über den Anfang hinauskommen.« 

Zwar betont die Autorin im Nachwort, dass 
ihr Werk rein fiktiver Natur ist, doch sie hat ihre 

originalen Taschenspucknapf »Blauer Hein-
rich« und einschlägiger zeitgenössischer Lite-
ratur zum Thema (blau), dem legendären 
Grammofon (der »deutschen Seele up to date«, 
wie es im Buch so schön heißt), Figuren und 
ihren Vorbildern (rot; sehenswert dort: die 
Fernsehinterviews mit Witwe Katia und Toch-
ter Erika Mann, die ausführlich »T. M.s« dämo-
nische Beobachtungsgabe schildern und die 
Reaktionen der Ertappten, die sich wie Gerhart 
Hauptmann unfreiwillig im Text wiederfan-
den). Zu Recht schwarz ist das Abteil gehalten, 
das uns die Folterwerkzeuge aus dem medi-
zinhistorischen Horrorkabinett rund um die 
Tuberkulosetherapie zeigt, chirurgisches 
Besteck zur Rippenresektion etwa (und das 
nebenbei die Frage nahelegt, wie sich in hun-
dert Jahren wohl unsere eigenen medizini-
schen Standards rückblickend ausnehmen 
mögen); schließlich in Weiß dann die Gestö-
berprojektion zum »Schnee«-Kapitel mit sei-
nen Adalbert-Stifter-Reminiszenzen. 

Das alles wird die Fans des 1924 erschiene-
nen Werks erfreuen, an dem sich der Autor 
über Jahre ideologisch abgearbeitet hat und 
das ziemlich unvermittelt im Ersten Weltkrieg 
mündet. Alle anderen wird es in respektvoller 
Ratlosigkeit vor dieser zum Wälzer mutierten 
Novelle zurücklassen, deren Umfang durchaus 
konsequent dem von geplanten drei Wochen 
auf sieben Jahre ausgedehnten Kuraufenthalt 
des Protagonisten Hans Castorp entspricht. ||

Hausaufgaben gemacht. Bevor sie ihre Fantasie 
walten ließ, reiste sie auf Hemingways Spuren 
durch die Welt, durchforstete Archive und Nach-
lässe nach Korrespondenzen, Telegrammen, 
Tagebüchern, Notizen, Interviews, las Heming-
way-Biografien und die seiner Frauen. In den 
Briefen entdeckte Wood die weiche, emotionale 
Seite des berüchtigten Machos. Um diese freizu-
legen, orientierte sie sich an seiner Eisberg-The-
orie: Das angelesene Wissen im Kopf, beweist sie 
Mut zur Lücke und erzählt entlang der biografi-
schen Fakten ihre Version der Geschichte.

Wie gut sich die Frauen untereinander ver-
standen, überraschte Wood bei ihrer Recher-
che am meisten. So fragt Pauline Hadley um 
Rat, als ihr Mann eine Affäre beginnt, später 
freundet sich Mary mit Pauline an. »Tja, meine 
Frauen«, lässt Wood Hemingway sinnieren. 
»Sie haben die Eigenart, sich zu finden, ohne 
dass ich auch nur das Geringste dazu tue.« 

Die Dialoge und wörtlichen Reden machen 
den Roman so lebendig wie authentisch. Damit 
folgt Wood der Poetik des Meisters: »Dichten 
heißt, mit der Fantasie aus dem Wissen schöp-
fen, das man besitzt«, zitiert der Biograf A.E. 
Hotchner den Nobelpreisträger. »Gelingt das, 
dann ist das Produkt realer als das Vorbild.« Zu 
hoch gegriffen? Nun: »Als Hemingway mich 
liebte« ist ein sorgfältig recherchierter, klug 
komponierter Roman. Er zeigt neue Facetten 
des Autors, beschreibt, wie dieser über der 
panischen Angst, alleine zu sein, sich selbst 
verliert. Und er weckt die Lust, Hemingway im 
Original (wieder) zu lesen. »Die Geschichten in 
diesem Buch sind alle erfunden«, heißt es in 
»Paris, ein Fest fürs Leben«, »und das Erfun-
dene wirft vielleicht etwas Licht auf das, was als 
Tatsache geschrieben wurde.« ||

Liegekur im Schnee | © Dokumentationsbibliothek Davos
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MUSIK

FRANZ ADAM

Valery Gergievs Einstand als Chefdirigent der Münchner Phil-
harmoniker stand unter keinem guten Stern: Die Aufregung 
über sein königsnahes Stellungsspiel auf dem russischen 
Regierungsschachbrett, sekundiert durch vage Selbstaussagen 
und den Rummel drum herum, schlug höhere Wellen, als es 
der Stadt und ihrem renommierten Orchester lieb sein konnte. 
Von Musik war daher zunächst kaum die Rede. Ein halbes Jahr 
ist seitdem vergangen, die erste gemeinsame Saison neigt sich 
dem Ende zu – und das Ergebnis kann sich hören lassen, allen 
Unkenrufen zum Trotz. Aber der Reihe nach.
Der Inauguration Gergievs mit Mahlers »Auferstehungssym-
phonie« war im vergangenen September die Nervosität der 
Beteiligten noch anzumerken. Endgültig freigespielt hatte man 
sich erst im dritten der Eröffnungskonzerte, als Tschaikowskys 
»Pathétique« exemplarisch gelang, im Tempo straff, unsenti-
mental, dynamische Kontraste ausreizend und dennoch kanta-
bel. Ergriffenes Schweigen nach dem letzten Ton, gefolgt von 
Ovationen. Valery Gergiev war in München angekommen. Seit-
dem haben sich die Wogen erfreulicherweise geglättet, und 
vielleicht am wichtigsten: Das Verhältnis zwischen den Musi-
kern und dem von ihnen gewählten neuen Chef ist offenbar 
prima. Die große Asientournee Ende November besiegelte den 
ersten gemeinsamen Triumph.
Stephan Haack sieht das ebenso. Der stellvertretende Solocel-
list und Orchestervorstand ist ein Altgedienter der Truppe, seit 
1988 dabei und somit einer der wenigen, die noch zu Celibida-
ches Zeiten den internationalen Ruhm des Ensembles mitbe-
gründeten. Der legendär ausdifferenzierte Klang von damals, 
durchaus unzureichend mit Assoziationen wie »warm, sonor 
und dabei stets transparent« zu umschreiben, war ein Erbe, von 
dem Celibidaches Nachfolger James Levine und Christian Thie-
lemann bis hin zu Interimschef Lorin Maazel zehren konnten, 
und dieser spezifi sche Klang ist heute noch verpfl ichtender 
Maßstab. Die Auswahlkriterien für den orchestralen Nachwuchs 
seien dementsprechend extrem anspruchsvoll, sagt Haack.
 Freilich hat sich seither viel geändert: Celibidache hatte 
sich sieben Orchesterproben für seine Konzerte vertraglich 
zusichern lassen (ein Privileg, das außer ihm nur noch Günter 
Wand genoss), bei Gergiev sind es heute zwei, höchstens drei. 
Dass dies bei aller Professionalität manchmal nicht ausreicht, 
um herausragende Konzerte zu spielen und nicht nur gute oder 
sehr gute, liegt auf der Hand. Eine Sternstunde, wie sie im 
Dezember beim Auftritt des russischen Junggenies Daniil Tri-
fonov mit Rachmaninows drittem Klavierkonzert zu erleben 
war, blieb unter Gergievs Leitung bisher unerreicht. Spannend 
dürfte es in der nächsten Saison werden, wenn Trifonov alle 
vier Rachmaninow-Konzerte zum Besten geben wird, in der 

Angekommen
Valery Gergiev tut den Münchner Philharmonikern gut. Das meinen 
nicht nur die Zuhörer, sondern auch die Orchestermitglieder.

mittlerweile schon traditionellen Kooperation mit Gergievs 
Mariinsky-Orchester. Im November waren die Sankt Petersbur-
ger zuletzt in der Philharmonie zu Gast, um einen weiteren 
Saisonhöhepunkt mitzugestalten: die zyklische Aufführung der 
Prokofjew-Klavierkonzerte während des Festivals »360°«; ein 
Ereignis, dem man nur ein paar Zuhörer mehr gewünscht 
hätte, zumal es für alle Musikinteressierten eine wunderbare 
Gelegenheit bot, Gergievs Arbeit außerhalb der Abozyklen zu 
erleben. Immerhin ist ein Anfang gemacht, sich ein neues Pub-
likum zu erschließen.
 Viel Russisches war in der laufenden Saison zu hören. Das 
lag nahe und fand eine bemerkenswerte Entsprechung in den 
Konzerten junger Gastdirigenten, die eine Osterweiterung 
Richtung Tschechien und Polen in ihren Programmen boten: 
Juraj Valcǔha mit Dvo ák, Janáček und dem hier viel zu selten 
zu hörenden Martin , dessen Doppelkonzert einen weiteren 
Höhepunkt markierte, Krzysztof Urba ski schließlich mit Kilar, 
Lutos awski und Smetana. »Weiter so!«, möchte man da rufen. 
Auch Gustavo Gimeno, der schon als Einspringer für Maazel 
Aufsehen erregte, stand wieder am Pult und überzeugte mit 
einer detailgenauen und spannungsgeladenen Beethoven

,
schen 

»Pastorale«, im April ist er mit einem Weber-Schumann-Men-
delssohn-Programm erneut zu hören. Und nicht zuletzt: Die 
famose Geigerin Janine Jansen war als Gastkünstlerin dreimal 
zu bewundern, unter anderem mit Schostakowitschs zweitem 
und Szymanowskis erstem Violinkonzert, einer kostbaren Rari-
tät. Es war also keine schlechte Saison, alles in allem.
 »Gergiev hat dem Orchester gutgetan«, resümiert Stephan 
Haack zufrieden. Aber es gibt eine Baustelle, nicht nur im über-
tragenen Sinn: 2020 spätestens wird der Gasteig generalsaniert, 

und die Philharmoniker müssen erst einmal ihr Stammhaus 
verlassen, ein Ersatzquartier wird dringend gesucht. Eine alte 
Fabrikhalle in Aubing war im Gespräch, doch entschieden ist 
noch nichts. Haacks größter Wunsch dazu, man kann ihn nur zu 
gut verstehen: Die Stadt möge sich rechtzeitig um den Saal 
kümmern. Denn auch wenn die Würfel um den neuen Konzert-
saal für die Konkurrenz vom BR nun gefallen sind, die Münch-
ner Philharmoniker waren eher die Leidtragenden dieser 
Debatte und werden auch in Zukunft auf den Gasteig angewie-
sen sein. O-Ton Haack: »Die Philharmonie ist und bleibt hier!« ||

BERLIN – DIE SINFONIE EINER GROSSSTADT
Deutsches Theater | Schwanthalerstr. 13 | 5., 6. Mai | 20 Uhr  
Tickets: 55 23 44 44

In den letzten neunzig Jahren haben sich die Städte und 
deren Erscheinungsbild radikal verändert. Oder? Walther 
Ruttmanns Dokumentarfi lm »Berlin – Sinfonie einer Groß-
stadt« schildert einen ganz normalen Tag in der Hauptstadt 
der damaligen Weimarer Republik. Die Stadt erwacht, die 
Bewohner kommen aus ihren Behausungen und strömen wie 
ein zäher Fluss durch die Gassen. Es wird immer schneller 
und hektischer, ehe am Abend wieder langsam Ruhe einkehrt. 
Womöglich als Dokument des Zeitgeistes geplant, schuf Wal-
ther Ruttmann letzten Endes – auch dank seiner im besten 
Sinne plakativen Bildmontage – einen allgemeingültigen, 
zeitlosen Zustand des Phänomens »Stadt«, mit anderen Wor-
ten: Auch drei Generationen später erkennen wir uns und 
unsere grundsätzlichen Lebenswelten in »Berlin – Sinfonie 
einer Großstadt« wieder.
 Zwei Filmmusiken, freilich immer wieder bearbeitet und 
neu instrumentiert, haben bislang den Bilderrausch vertont, 
jetzt hat Tobias PM Schneid eine vollkommen neue Komposi-
tion vorgelegt, die – wie kann es anders sein? – das diesjäh-
rige Münchner Dokumentarfi lmfestival »DOK.fest« (5. bis 15. 
Mai) eröffnet. Die Uraufführung bestreitet das Münchener 
Kammerorchester, in Sachen zeitgenössische Musik eines der 
intelligentesten und sinnlichsten Ensembles seiner Zunft.

Es muss nicht immer der Frack sein: Valery Gergiev und Stephan Haack außerhalb ihrer regulären 
Berufstätigkeit | © Stephan Haack
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Valery Gergiev wird die Kombination von deutschem und russi-
schem Repertoire in der kommenden Saison fortsetzen: Beetho-
ven, Wagner (Parsifal, 3. Aufzug) und Strauss treffen auf Schosta-
kowitsch, Rimskij-Korsakow und Mussorgskij. Von Vladimir 
Tarnapolski gibt es eine Uraufführung, von Bruckner die 6. und 9., 
von Mahler die 1. und 4. Sinfonie. Pierre-Laurent Aimard wird 
beide Ravel-Klavierkonzerte spielen.
Beim Festival MPhil 360° sind im November alle Sinfonien und 
Klaviersonaten von Prokofjew und alle 5 Mozart-Violinkonzerte zu 
hören, und in einer Kooperation mit dem Bayerischen Staatsballett 
wird sich der Carl-Orff-Saal in ein Tanzstudio verwandeln.
Gastdirigenten sind u.a. Semyon Bychkov, Alan Gilbert, Gustavo 
Gimeno, Pablo Heras-Casado, Fabio Luisi, Zubin Mehta und Kent 
Nagano; zum ersten Mal bei den Philharmonikern am Pult werden 
Maxim Vengerov (als Solist und Dirigent von Beethovens Violin-
konzert) und Constantin Trinks stehen. Neben den regelmäßigen 
Livestreams der Konzerte ist außerdem eine CD-Reihe auf eige-
nem Label geplant.
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An Vielgestalt kaum
 zu toppen

Die Münchener Biennale ist weltweit das einzige Musiktheater-Festival, 
das ausschließlich Uraufführungen zeigt. Auf dem Programm 2016 

stehen neue Formate in allen denkbaren Ausformungen, im öffentlichen 
Raum ebenso wie im Schwimmbad. Christa Sigg traf Manos 

Tsangaris und Daniel Ott, die neuen künstlerischen Leiter des Festivals. 

Ein Schweizer aus dem Dreiländereck bei Basel, der meistens 
in Berlin lebt, und ein durch die Welt flitzender Kölner aus 
Essen mit griechischem Vater – das klingt schon mal nach 
einer gewissen Beweglichkeit. Und nach den angesagten 
Grenzüberschreitungen. Um einem etwas eingefahrenen Fes-
tival für neues Musiktheater frische Impulse zu geben, wären 
das keine schlechten Voraussetzungen. Nach dem Gründer 
Hans Werner Henze, der für die Literaturoper stand, und dem 
Multi-Intendanten Peter Ruzicka, der seinen Hang zur nicht 
narrativen Abstraktion kaum verbergen konnte, leiten nun 
Daniel Ott (55) und Manos Tsangaris (59) die Münchener Bien-
nale. Neulinge im Festspielmetier sind sie keineswegs, dafür 
ausgesprochen neugierig. Mit dem 2,6 Millionen Euro-Prestige-
projekt der Stadt haben sie jedenfalls eine Menge Neues vor.

Ihre beiden Biografien sind gut gefüllt, haben Sie bei die-
sen vielen Berufen noch den Überblick, Herr Tsangaris?
Manos Tsangaris: Ganz einfach, ich bin Musiker und Kompo-
nist. Mein Agieren war allerdings immer vielsprachig. Und 
wenn ich seit meiner Jugend Gedichte schreibe, Ausstellungen 
oder Installationen mache und Trommler bin, dann muss das 
auch alles für sich einen Wert haben.
Daniel Ott: Wenn ich mich als Komponist bezeichne, dann 
bedeutet Komponieren für mich, aus unterschiedlichen Ele-
menten etwas Neues zusammenzufügen. Was man heute 
transdisziplinär nennt, war für mich – wie für Manos – von 
Anfang an ein entscheidender Impuls. Ich habe früh Klavier 
studiert, hatte mit 20 schon einen Abschluss, um dann einen 
großen Bogen um die Musik zu machen.

Brauchten Sie erst mal Abstand?
DO: Mir hat das normale Konzertformat überhaupt nicht 
zugesagt, und ich dachte damals, das Unkonventionelle würde 
ich nur am Theater finden. Also habe ich ein paar Jahre Thea-
ter gemacht und irgendwann gemerkt, dass ich das Format ja 
selber erfinden kann, um die Dinge jeden Tag aufs Neue nach 
meinen Vorstellungen zusammenzusetzen – heute sehe ich 
mich in erster Linie als Komponist. Dann bin ich Pianist, ich 
kuratiere, unterrichte, habe Regie geführt, mir aber in den 
letzten Jahren für die Zusammenarbeit oft einen Regisseur 
gesucht, einen Schriftsteller oder einen Bühnenbildner.
MT: Ich wehre mich aber gegen die ganzen Berufsbezeichnun-
gen. Ich arbeite ja auch sehr gerne in der Gruppe. Aber es sind 
eben nicht die üblichen hierarchisierten Aufteilungen. Wer 
Dramaturg ist, wer sich mehr um die Beleuchtung kümmert, 
das kann wechseln. Und da sind wir dann auch schon bei 
unserer Arbeit für die Münchener Biennale: Wir sind an flexi-
blen Plateaus, an flexiblen Hierarchien interessiert und nicht 
an dem, was traditionell festgeschrieben ist.

»Genreübergreifend« lautet überall das Zauberwort. 
Besteht nicht die Gefahr, dass die Konturen verwischt wer-
den? Und wir sprechen jetzt noch nicht von Qualität.
MT: Gut, dass Sie das Problem so direkt benennen. Gerade, 

weil das etwas ist, bei dem wir uns seit Jahrzehnten seriös 
bemühen. Jeder Wirtschaftsvorstand erklärt heute einfach mal 
pauschal, die Lösung liege im Interdisziplinären. Und zwar für 
alles.
DO: Crossover! Man kennt das doch: Wenn ein Konzert zu 
uninteressant ist, machen wir noch eine Videoproduktion … 
ach, und lass uns noch ein Vermittlungsprojekt dazu organi-
sieren …
MT: … und wenn der Artikel nicht ausreicht, brauchen wir 
noch ’ne kleine App, die das aufpeppt.

Da muss das Interdisziplinäre vom Unvermögen ablenken.
DO: Leider, ja. Dabei war schon das Musiktheater von Monte-
verdi transdisziplinär, da haben verschiedene Medien zusam-
mengewirkt.
MT: Und sind dabei über sich hinausgewachsen!
DO: Auch das griechische Theater vor über 2000 Jahren war 
immer eine Kollaboration mehrerer Leute mit unterschiedli-
chen Fähigkeiten. Unser Ziel ist jedenfalls nicht dieses Wischi-
waschi, auch nicht das Aufpeppen, sondern sich erst einmal zu 
fragen, worum es eigentlich geht. Auch zu fragen: Was stärkt 
die Idee und was schwächt sie?

Wie schaut denn Ihr Biennale-Programm aus?
MT: Das ist in seiner Vielgestaltigkeit kaum zu toppen. Wir 
haben 15 unterschiedliche Arbeiten. Ein Stück findet zum Bei-
spiel in einem durch die Gegend fahrenden Bus statt, das 
nächste auf einer Opernbühne. Dann gibt es eine Art homöo-
pathischen Mob, der im öffentlichen Raum interveniert, aber 
nicht im Sinne von »tausend Leute ziehen sich nackt aus«. Ein 

weiteres Stück findet im Müller’schen Volksbad statt – mit 
einem Kinderchor, normaler Regie und Ausstattung. Es geht 
nicht um den Kessel Buntes, in dem jeder etwas findet, son-
dern um die Tatsache, dass man nicht mehr sagen kann, genau 
so hätte Musiktheater zu sein.
DO: »Original mit Untertiteln« war der Ausgangspunkt für die 
Produktionen. Wir haben Leute eingeladen, zu dieser Thema-
tik etwas zu entwickeln. Und nun sind sogar fünf oder sechs 
Guckkästen dabei. Die Frontalsituation ist ja nicht per se 
schlecht. Genauso wie die Konzertsituation nicht per se 
schlecht ist.

Die Biennale soll jünger werden. Aber so alt war sie doch 
gar nicht?
DO: Hans Werner Henze hatte von Anfang an ein Nachwuchs-
festival im Sinn, die Komponisten damals waren alle um die 
30. Adriana Hölszky, Detlev Glanert … Allerdings wurde ihnen 
ein erfahrenes Team an die Seite gestellt. Bei uns sind nun 
auch die Regisseure, Dramaturginnen und Bühnenbildner 
zwischen 20 und 30. Nur wir sind die Alten.

Das klingt jedenfalls nach der stimmigeren Kombination.
DO: Vielleicht war in der früheren Variante mehr Sicherheit 
dabei, aber wir wollten diesen Gedanken Henzes konsequent 
auf das ganze Team einer Produktion übertragen.

Das Etablierte hat also keinen Platz mehr?
DO: Mindestens zwei von unseren Komponisten sind noch 
keine 40, aber schon einigermaßen etabliert. Wir sind für 2018 
mit einem Regisseur im Gespräch, der knapp über 30 ist, aber 
in seiner Entwicklung schon unglaublich weit. Und es gibt 

Hart, lyrisch, österreichisch: 
Die Band Kreisky kommt nach München.

ARNE KOLTERMANN

Ob der melancholische »Nino aus Wien«, »Ja, Panik« aus dem 
Burgenland oder die selbst in Norddeutschland superpopulären 
»Wanda«: Während die österreichische Liedermachergeneration 
der siebziger und achtziger Jahre allmählich ausstirbt oder sich 
aufs wohlverdiente Altenteil zurückzieht, expandieren neue 
Bands aus dem Nachbarland in die Gehörgänge der Piefkes. 
Doch wo die Ohrwurmfabrikanten von »Wanda« sich mit ihrem 
Prollcharme brüsten (»Ich bin ein einfacher Typ ohne viel 
Hirn«), geben sich die im April in München gastierenden 
»Kreisky« deutlich elaborierter.

Die Musik der nach dem einstigen alpenländischen Bundes-
kanzler benannten Formation kommt härter, durchaus lyrisch, 
doch weniger eingängig daher. Der ursprünglich aus dem ober-
österreichischen Steyr stammende Sänger Franz Adrian Wenzl 
schreit seine Texte oft förmlich heraus. Nur selten entfahren 
ihm weichere Melodien: »Du hast diese Frau nicht erfunden, du 
hast diese Frau nicht entdeckt.« Der Song dazu heißt passender-
weise »Wo Woman ist, da ist auch Cry«. »Ich weine jetzt nicht 
mehr, ich bin kein kleines Mädchen mehr«, singt er wiederum 
in den »Weinkrämpfen«.

Dem Debütalbum »Kreisky« im Jahr 2007 ließ die Band, 
deren einprägsame, raue Gitarrenriffs Martin Offenhuber ver-
antwortet, zwei Jahre später »Meine Schuld, meine Schuld, 
meine große Schuld« folgen. Besonders laut kommt das dritte 
Album »Trouble« mit dem Song »Scheiße, Schauspieler« daher. 
Zuletzt erschien 2014 ein »Blick auf die Alpen«, auf dem auch 
»Pipelines« zu finden ist – das vielleicht schönste Lied des 
Ensembles, welches Bassist Gregor Tischberger und Schlagzeu-
ger Klaus Mitter komplettieren. Dem leidenschaftlichen Stak-
kato Wenzls (»Das sind alles Kannibalen«) zu folgen, kann bis-
weilen anstrengend werden. Ob das nun an einer »rotzigen 
Punkattitüde« (ORF) liegt? Es ist eher das theatrale Deklamie-

ren der Texte, das diesen Effekt erzeugt. Besonders stark kommt 
das im ersten Drittel von »Wir Unterhaltenen« heraus. Nach zwei 
Minuten nimmt der Song eine besinnliche Wendung und wird 
zur Reflexion über den Unterhaltungsbetrieb, um in der zweiten 
Hälfte wieder hektisch das Tempo zu forcieren.

Dass Kreiskys internationaler Ruhm seinen Zenit noch nicht 
ganz erreicht haben dürfte, zeigt ihr Münchner Gastspiel, das 
sie in die beschauliche Kellerlokalität des Milla im Glocken-
bachviertel führt. Dort gastierte Kreisky-Sänger Wenzl bereits 
im vergangenen Jahr gleich zweimal, um in seinem Alter Ego 
Austrofred der Seele des sowieso unsterblichen Freddie Mer-
cury Körperhüllenasyl zu gewähren. Unterstützt von einem 
Kofferradioorchester lieferte Austrofred den Zuschauern eine 
sensationelle Show und nahm diverse ausgiebige Mengenbäder. 
Große Queen-Hits wie »Another One Bites The Dust« transfor-
miert er ins Österreichische (»Eich Dodln gib i Gas«) und zitiert 
dabei en passant Preziosen der alpenländischen Populärmusik 
von Wolfgang Ambros bis Stefanie Werger. Man darf ja schließ-
lich seine austropoppigen Wurzeln nicht verleugnen. ||

Elaborat aus den Alpen

KREISKY
Milla | Holzstr. 28 | 16. April | 20 Uhr 
Tickets: www.reservix.de

Anzeige

Und jetzt bitte alle freundlich gucken: Kreisky | © Ingo Pertramer
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US-Hip-Hop- und R’n’B-Sängerin Akua 
Naru erhält positive Resonanz als neue 
Protagonistin des weiblichen Conscious 
Rap – zu Recht.

CHRISTINA BAUER

Akua Naru wird allerorten als frischer Impuls für den weibli-
chen Conscious Rap begrüßt. Kann man verstehen. Rap und 
Hip-Hop sind meist weder weiblich noch conscious, insofern ist 
Naru und ihr aktuelles, von Soul und R’n’B beeinflusstes Album 
»The Miner’s Canary« doppelt bemerkenswert.

Was aber ist überhaupt »conscious« oder – wörtlich über-
setzt – »bewusster« Rap? Das lässt sich am Entstehungsort des 
Rap in der New Yorker Bronx nachvollziehen. Dort konden-
sierten ab den frühen siebziger Jahren unterschiedliche musi-
kalische Einflüsse. Sie alle beinhalten Sprechgesang und 
Dialog formen, von der Erzählkultur afrikanischer Griots über 
Gospelmessen bis zu Reden der afroamerikanischen Bürger-
rechtsbewegung. Aus Jamaika kamen die Sprechgesangsfor-
men des Reggae dazu, nicht zuletzt der rege Einsatz moderner 

Sound Systems für entsprechende Partys und Battles. Das Leben 
in der Bronx bedeutete oft Armut, Arbeitslosigkeit, schlechte 
Bildungschancen, Perspektivlosigkeit, Gewalt und Kriminalität, 
und all das durchzogen vom Beigeschmack der Rassendiskrimi-
nierung. Kaum war der Rap als stark rhythmisierter, musika-
lisch unterlegter Sprechgesang begründet, maßgeblich durch 
Breakbeat-DJ Kool DJ Herc und den sozialkritischen Spoken-
Word-Performer Gil Scott-Heron, griffen erste Protagonisten 
genau diese Themen auf – der Anfang des Conscious Rap. Zu 
den Pionieren zählen Grandmaster Flash & the Furious Five mit 
dem Album »The Message« von 1982. Parallel entstanden 
andere, fast durchweg bekanntere Rapstile, etwa der Battle Rap 
als aggressives Wortgefecht, der Gangsta Rap, sowie weitere For-
men, etwa als Vehikel für dekadente Lebemannideen oder sexu-
alisierte, meist extrem frauenfeindliche Inhalte.

Die Conscious Rap-Linie entwickelte sich aber ebenfalls 
weiter. Bemerkenswerte Beiträge machte ab Ende der neunziger 
Jahre Yasiin Bey alias Mos Def, unter anderem mit seinem 
Album »Black on Both Sides«. Er engagierte sich auch für die 
Guantanamo-Gefangenen, ließ sich 2013 in einer dramatischen 
Protestaktion fixieren und zwangsernähren, um das brutale, 
unmenschliche Vorgehen zu kritisieren. Immer wieder etablier-
ten sich auch Frauen in der Rap-Szene. Eine der ersten war 
Ende der achtziger Jahre Queen Latifah. Mit Blick auf Rechte 
und Selbstbewusstsein von Frauen kann man ihre Musik als 
jedenfalls in dieser Hinsicht conscious angefärbt sehen. Rappe-
rin Lauryn Hill indes griff 2014 die tragischen Erschießungen 
mehrerer, junger Schwarzer durch Polizisten auf. Interessanter-
weise tat sie das gesanglich, mit einer neu betexteten Interpre-
tation des Jazzstandards »My Favorite Things« unter dem Titel 
»Black Rage«. Akua Naru setzt sich mit denselben Ereignissen in 
ihrem Stück »Black and Blues People« rappend auseinander. Es 
gibt auch in Deutschland Musik mit Conscious-Rap-Elementen, 
etwa die rechtskritischen Beiträge der in den Neunzigern 
gegründeten Microphone Mafia mit der 91-jährigen Sängerin 
Esther Bejarano. Dort rappen aber wieder mal die Männer. Es 
gäbe noch reichlich Platz für weiblichen Conscious Rap. Akua 
Naru könnte Pionierin einer neuen Generation sein. ||

Bewusst gerappt

MÜNCHENER BIENNALE - 
FESTIVAL FÜR NEUES MUSIKTHEATER
28. Mai bis 9. Juni | Tickets ab 15. April bei den bekannten 
Vorverkaufsstellen und München Ticket: 089 54818181
www.muenchenerbiennale.de

AKUA NARU
Ampere | Zellstr. 4 | 19. April | 20.30 Uhr 
Tickets: 089 54818181, www.muenchenticket.de

immer mindestens eine Ausnahme. Diesmal ist es Georges 
Aperghis – mit inzwischen 70 Jahren. Wir wollen uns in die-
sem Nachwuchsfestival nicht völlig von der Geschichte des 
Musiktheaters lösen.

Es wird aber mehr szenische Installationen und Perfor-
mances geben. Das klingt nach einer Verlagerung zum Sicht-
baren. Welchen Stellenwert hat da noch die Musik?
MT: Es sieht so aus, aber im Kern geht es um die Praxis kom-
positorischen Denkens. Es ist ein Unterschied, ob man eine 
Kunstbiennale macht oder ob Komponierende und Dramatur-
gen mit einer bildenden Künstlerin zusammenarbeiten – und 
zwar auf Augenhöhe. Am Ende stellen wir schon noch die 
Frage nach der Komposition, insofern gibt es eine ganz klare 
Tradierung in Richtung Musiktheater. In vielen dieser Produk-
tionen wird jedenfalls gesungen.
DO: Es gibt aber keine Konzerte mehr. Wir heißen ja schließ-
lich »Festival für neues Musiktheater«.

Im Programm wird eine »minimalisierte künstlerische 
Intervention im Stadtraum« angekündigt. Was darf man sich 
darunter vorstellen?
DO: Sie meinen »Staring at the Bin«. Die Performer um Meriel 
Price agieren ab Anfang Mai im Stadtraum, aber niemand 
weiß, wo. Das ist das Minimale.
MT: Es können auch durchaus Dinge dabei sein, die so zurück-
genommen sind, dass man sich fragt: Ist das jetzt Kunst?

Wenn ein paar Leute – ich darf übersetzen – einen Müll-
eimer anstarren …
MT: … an einer Bus- oder Tramhaltestelle, genau. Und die 

Menschen drum herum gehen hin, gucken auch rein und fra-
gen sich, was ist denn da?

Ich bin in der Neuen Nationalgalerie schon mal minuten-
lang vor einem unglaublich tollen Heizkörper gestanden.
MT (schaut zum ersten Mal nicht melancholisch): Hahaha …
DO (um Ernsthaftigkeit bemüht): Über »Staring at the Bin« ist 
dann eine Dokumentation geplant, in der möglicherweise die 
eine oder andere Situation aufgelöst wird. Aber wir wissen’s 
noch nicht. Das ist eben das Minimale. Wir wissen nicht, wie 
viel davon sichtbar wird.

Sie sagen: »Musiktheater ist für uns mehr als nur ein 
genrebezogenes, sinnliches Vergnügen«. Was ist dieses Mehr?
DO: Kompositorisches Denken. Und Inhalte.

Und was antworten Sie jemandem, der im Musiktheater 
abtauchen, sich vielleicht auch nur ablenken oder amüsieren 
will? 
MT: Das muss es auch geben!
DO: Die meisten dieser Produktionen werden auch als sinnli-
ches Vergnügen funktionieren. Der Wunsch, sich einfach ver-
führen zu lassen, ist völlig legitim. Und für denjenigen, der die 
Welthaftigkeit sehen will, der über die politische Dimension 
kommunizieren will, gibt es eben das Mehr. Aber ohne Sinn-
lichkeit geht nichts.
MT: Auch ich höre mir Schubert-Streichquartette an und 
schmelze dahin, aber mich interessiert genauso die Dialektik 
in seinen Werken.
In der zeitgenössischen E-Musik wird das Bedürfnis nach 

Sinnlichkeit nicht immer befriedigt.

MT: Der Darmstädter Serialismus ist für mich vorbei, schon 
seit 60 Jahren.
DO: Für mich gibt es kaum etwas Sinnlicheres als die Musik 
von Morton Feldman, vergleichbar mit den Arbeiten von Mark 
Rothko. Genauso gibt es für mich bei Giacinto Scelsi sehr viel 
Sinnliches. Man muss es nur für sich entdecken.
MT: Mich kann ein streng strukturalistisches Stück von Hans-
peter Kyburz auch berühren, da bin ich für die bestimmten 
Sprödigkeiten in diesem Orchideentreibhaus manchmal auch 
dankbar.
DO: Orchestermusik von Iannis Xenakis galt vor 20 Jahren als 
der Ausbund an Unsinnlichkeit, und ich finde, genau das 
Gegenteil ist der Fall.
MT: Aber meine Lieblingskomponisten sind die beiden Schus: 
Schubert und Schumann. Radikal und innovativ und zugleich 
sehr melancholisch.

Musik kann doch gar nicht anders als traurig sein, hat 
Schubert gesagt. Und seine besten Stücke sind tieftraurig.
DO: Die letzten drei Klaviersonaten von Schubert halte ich für 
das Größte. Und wenn Swjatoslaw Richter sie spielt, sind sie 
wahnsinnig langsam, man könnte sagen, spröder ginge es 
nicht, gleichzeitig aber öffnen sich Welten. Es gibt nichts Sinn-
licheres. Aber da ist wieder die Frage, was sinnlich ist.
MT: Da steckt ja auch Sinn drin …

Vielleicht sollten wir dieses Gespräch über zeitgenössi-
sches Musiktheater nicht gerade mit unserer Leidenschaft für 
Schubert beenden. Wie hat Ihnen eigentlich die Premiere von 
»South Pole« an der Bayerischen Staatsoper gefallen?
DO: Ich dachte mir sofort, so eine Produktion würde sich für 
eine Kooperation mit der Biennale anbieten!

Es wäre eine Möglichkeit, das Festival auszuweiten und 
ein klassisches Opernpublikum einzubeziehen.
DO: Absolut, das wäre unser Wunsch. Aber dazu braucht es 
auch einen Vorlauf, das gehen wir langfristig an. 2016 machen 
wir eine Koproduktion mit dem Münchner Volkstheater und 
zwei Projekte, bei denen die Kammerspiele beteiligt sind.
MT: Wir haben uns die internationale Ausrichtung auf die Fah-
nen geschrieben, aber gleichzeitig ein großes Interesse daran, 
mit den Münchner Institutionen und Künstlern intensiv 
zusammenzuarbeiten. ||

INTERVIEW: CHRISTA SIGG

Anzeige

Daniel Ott und Manos Tsangaris | © Manu Theobald

Neben Akua Naru ist noch reichlich Platz beim weiblichen Conscious Rap 
© Veranstalter

Wiederaufnahme ab 05.05.2016Wiederaufnahme ab 05.05.2016
Mit: Mit: Butz Buse, Matthias Grundig, Hubert Schedlbauer, Butz Buse, Matthias Grundig, Hubert Schedlbauer, 
Nathalie Schott, Christoph von Friedl, Dascha von WabererNathalie Schott, Christoph von Friedl, Dascha von Waberer

von Ferdinand von Schirach
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Auf seinem neuen Album beschäftigt 
sich Christian Gerhaher mit dem 
Spannungsfeld von Volks- und Kunstlied.

FRANZISKA MAYER

Die Vorgeschichte des deutschen Kunstlieds ist britisch: Schot-
tische und walisische Folksongs wurden hier schon im 18. 
Jahrhundert gesammelt, englische Verleger suchten in ganz 
Europa nach Komponisten, deren kunstreiche Bearbeitung die 
Melodien mit den charakteristischen Vorschlagsnoten in die 
häusliche Musikpraxis integrieren sollten. Joseph Haydn (mit 
seinem Schüler Sigismund von Neukomm) instrumentierte 
allein 429 davon für Violine und Generalbass oder Klaviertrio, 
meist ohne die Texte, die erst nachträglich von Autoren wie 
Robert Burns und Walter Scott hinzugefügt wurden.

Christian Gerhaher bringt im entzückenden Livemitschnitt 
»FolksLied« sechs davon, besonders ergreifend das todessüch-
tige »Es weiden meine Schafe«. Dabei entschied sich der Bari-
ton für die bereits von Fritz Wunderlich kongenial interpretier-
ten Fassungen mit deutschem Text. Beethovens Kompositionen 
(er bearbeitete 179 Lieder) überforderten zwar die britischen 
Hausmusiker, doch in Gerhahers Interpretation mit dem 
bewährten Pianisten Gerold Huber sowie Anton Barachovsky 
(Violine) und Sebastian Klinger (Cello) geraten das misogyne 
»Could This Ill Warld Have Been Contriv’d« und das zu »one 
bottle more« mitreißende Trinklied »Come Fill, Fill, My Good 
Fellow« zum animierten Hörspaß. Besonders reizvoll wird die 
Aufnahme durch Benjamin Brittens Bearbeitungen britischer 
und irischer Volkslieder, deren widerständige Klavierbeglei-
tung die Volkslieder in die Gegenwart holt. Ein Juwel! ||

CHRISTIAN GERHAHER: FOLKSLIED
BR-Klassik / Naxos | 16 Euro

Nach niemandes 
Pfeife tanzen
Was tun, wenn man als junge Cellistin selbst bestimmen 
will über ungewöhnliche Konzertprogramme und Besetzungen? 
Ganz einfach: Man mietet einen Saal.

Zwischen den 
Künsten

Mit ihrer Reihe »sonorizzonte« präsentiert die Münchner Cel-
listin Jessica Kuhn nun schon zum vierten Mal – mittlerweile 
im Johannissaal von Schloss Nymphenburg – jährlich vier 
Konzerte, bei denen Unbekanntes mit Bekanntem kombiniert 
wird, Tradition mit Neuer Musik.

Ihre Reihe zeichnet sich dadurch aus, dass die Konzerte 
wegführen vom Standardrepertoire. Wie entdecken Sie aus 
dem Rahmen fallende Stücke?
Ich bin sehr impulsiv und leicht anzuregen. Wenn ich irgendwo 
etwas Interessantes höre, bleibe ich dem auf der Spur. Zum 
Beispiel war ich von der Ende Januar uraufgeführten Oper 
»South Pole« komplett begeistert. An dem Komponisten Miros-
lav Srnka werde ich irgendwie dranbleiben. Häufi g bekomme 
ich auch Tipps von Ulrich Maske, einem befreundeten Musik-
wissenschaftler. Der ist Gründungsvorsitzender der »Coopera-
tiva Neue Musik Bielefeld«, die meine CD mit Solostücken von 
Giacinto Scelsi und der aus Aserbaidschan stammenden Kom-
ponistin Frangis Ali-Sade gesponsert hat. 

Das war 2005. Sie sind drangeblieben und haben im März 
ein Stück von ihr uraufgeführt.
Elf Jahre später. Ich konnte es dank der Unterstützung durch 
das Kulturreferat sogar selber in Auftrag geben und deshalb 
von der Instrumentierung her eine ungewöhnliche Vorgabe 
machen: Viola d’Amore, Barockcello, Percussion und Harfe.

Auch beim vierten Konzert Ende April wird eine Auftrags-
komposition uraufgeführt.
Den Münchner Komponisten und Pianisten Rudi Spring habe 
ich 2005 bei einem Hauskonzert kennengelernt. Wir haben 
uns dann in Rom getroffen, wo er ein Jahr lang Stipendiat in 
der Villa Massimo war und ich mir das Wohnhaus von Scelsi 
anschauen wollte. Da haben wir dann Pläne geschmiedet. 
Resultat war, dass ich sein technisch sehr schwieriges Solo-
stück »In der Löwengrube« uraufgeführt habe. Das hatte er für 
Daniel Müller-Schott geschrieben, der das aber nie gespielt 
hat. Es bezieht sich auf die ungewöhnliche Sarabande der 
fünften Bach-Suite.

Rudi Spring stellt ja gerne Bezüge her zu Werken der 
 klassischen Tradition.
Ja, und ich liebe das. Bei dem nun anstehenden »In Nomine« 
hat er das unvollendete letzte Haydn-Streichquartett um zwei 
Rahmensätze ergänzt.

Beim kommenden Konzert geht es eher konventionell zu 
mit Klavierquartetten von Dvo ák und Brahms. Wie fi nden Sie 
immer neue Musiker fürs Zusammenspiel?

SONORIZZONTE – BEGEGNUNGEN
Johannissaal im Schloss Nymphenburg, Eingang 19 
30. April | 19.30 Uhr | Tickets: 0151 20977881 
www.jessicakuhn.de

28. April

10. MÜNCHENER AIDS-KONZERT
Prinzregententheater
20 Uhr | Tickets: 089 46136430 | www.m-k-o.de

Das Münchener Aids-Konzert feiert Jubiläum: Zum zehnten 
Mal fi ndet das in der Münchener Konzertlandschaft fest veran-
kerte Wohltätigkeitskonzert statt. Heuer sind es Simone Ker-
mes, Xavier de Maistre, Harriet Krijgh und Lise de la Salle, die 
das Münchener Kammerorchester dafür einlädt. Der Erlös der 
gagenfreien Veranstaltung kommt in diesem Jahr insbeson-
dere dem Hilfsprogramm für Flüchtlinge der Münchner Aids-
Hilfe zugute.

Das Münchener Kammerorchester selbst präsentiert unter 
der Leitung von Alexander Liebreich Ouvertüren von Gioac-
chino Rossini. Liebreich, der zum Ende dieser Saison die 
Künstlerische Leitung des Orchesters abgibt, wird dem MKO 
insbesondere im Rahmen des Münchener Aids-Konzerts ver-
bunden bleiben, das er auch in Zukunft leiten wird.

Das jährlich stattfi ndende Konzert wurde in der Saison 
2006/07 vom Münchener Kammerorchester und seinem Chef-
dirigenten und Künstlerischen Leiter Alexander Liebreich ins 
Leben gerufen. Das international agierende Orchester stellt 
sich mit dem Projekt der sozialen Verantwortung in seiner Hei-
matstadt – mit großem Erfolg: Der bisherige Gesamterlös für 
die Münchner Aids-Hilfe liegt bei über 160.000 Euro. ||

So, 24. April

20 JAHRE BÜRGERHAUS PULLACH | MATINEE
mit David Geringas (Cello), David Elias Moncado (Violine) und 
Mitgliedern des Symphonieorchesters des Bayerischen Rund-
funks | Bürgerhaus Pullach | 11.00 | Heilmannstr. 2, 82049 Pull-
ach i. Isartal | Tickets: 089 744752-0 | www.buergerhaus-pullach.de

Was Hannah Stegmayer im Bürgerhaus Pullach an Theater-, 
Kabarett- und Musik-Highlights auf die Bühne holt, darf man 
neidlos als höchst urban bezeichnen. Zum 20. Bürgerhaus-
Geburtstag gibt es eine festliche Konzertmatinee: Der gefeierte 
litauische Cellist David Geringas, der große Geiger David Elias 
Moncado und Musiker des BR-Symphonie-orchesters spielen 
unter Leitung von Folko Jungnitsch Sarasates »Zigeunerwei-
sen op. 20«, Beethovens »Symphonie Nr. 1 (C-Dur) op. 21« und 
Schumanns »Konzert für Cello und Orchester in a-Moll, op. 
129«. Wir gratulieren! ||

Manche von ihnen, wie die Geigerin Sophia Jaffé oder den 
Violaspieler Roland Glassl, kenne ich schon seit Jahren. Wenn 
man häufi ger anderswo mitspielt, zum Beispiel beim Kölner 
»Ensemble Musikfabrik« oder in Bregenz beim »ensemble 
plus«, lernt man Leute kennen, die ähnlich ticken wie man sel-
ber. Das sind natürlich ideale Partner, die aus Begeisterung für 
ein Konzert, das ihnen wichtig ist, aber vielleicht nicht das 
gewohnte Geld bringt, manches auf sich nehmen.

Keine geringe logistische Herausforderung, wenn man 
selber als Veranstalterin alle Termine koordinieren, Unter-
künfte besorgen und dabei mit begrenztem Budget zurecht-
kommen muss.
Zum Glück organisiere ich gerne. Was die Unterbringung 
anbetrifft, hab ich mittlerweile eine Absprache mit dem Hotel 
Prinz gleich um die Ecke. Es ist mir schon wichtig, dass meine 
Musiker Umstände vorfi nden, wie ich sie selber anderswo zu 
schätzen weiß. Mal sehen, ob sich’s fi nanziell ausgeht.

Sie müssen ja ins Risiko gehen mit Saalmieten, Presse-
arbeit, Gagen.
Da spielen private Spenden schon eine wichtige Rolle. Öffent-
liche Förderung gibt es für Kompositionsaufträge, aber nicht 
für meine Reihe, weil es nicht ausschließlich um zeitgenössi-
sche Musik geht. Eigentlich müssen die Komponisten auch aus 
München kommen. Aber bei Frangis Ali-Sade hatte ich Glück, 
weil es auch noch einen »Frauentopf« gibt.

Trägt »sonorizzonte« maßgeblich zu Ihrem Lebensunter-
halt bei?
Minimal. Das geht nur, weil ich auch unterrichte oder Kurse 
gebe, was ich durchaus gerne mache. Und mit anderen Ensem-
bles spiele. Man wird regelrecht herumgereicht. Bloß freie 
Stellen gibt es fast nie. Der Cellist der »Musikfabrik« ist da 
glaube ich seit 20 Jahren.

Wäre das der Traumjob?
Einerseits ja, mit einem sehr spannenden Repertoire. Anderer-
seits ist es mir wichtig, nicht nur zeitgenössische Musik zu 
spielen. Dieses Vielseitige, das ist für mich entscheidend.

Sie drehen Ihr eigenes Ding. Kommt das gut an?
Die Reihe hat viel Stammpublikum, das gleich alle vier Kon-
zerte bucht. Bildungsbürger, die sich gut auskennen in der 
Klassik, aber auch Leute, die einfach mal vorbeikommen und 
hängen bleiben. Die mögen es, dass die Musiker zu allen 
Stücken einführend etwas sagen. Und dass es in der Pause 
Wein gibt und häufi g auch nach dem Konzert Gespräche beim 
Italiener.

War es das, was Sie als Musikerin erreichen wollten?
Ursprünglich wollte ich ja Tierforscherin werden. Aber ich 
komme aus einer musikalisch geprägten Familie: die Mutter 
Sängerin, der Großvater Geiger. Mit zwölf stand für mich fest: 
Ich werde Cellistin. Ich hatte den Film über die wunderbare 
Jacqueline du Pré gesehen. Musik so zu verkörpern wie sie, 
das ist es, worauf es mir am meisten ankommt. ||

KLAUS VON SECKENDORFF

Ein Saal, ein Cello und ein paar Musiker, die so denken wie sie: 
Mehr braucht Jessica Kuhn für ihre Reihe »sonorizzonte« nicht

© www.jessicakuhn.de

Anzeige

Weitere Informationen bei: 
Angela Hübel München Ph +49(89)12163537
info@angelahuebel.de www.angelahuebel.de

Ring: Atrium mit Brillanten
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Das Stadtmuseum lädt wieder zu den »Münchner 
Geigentagen«. Dann stellen auf unterschiedlichste 
und äußerst unterhaltsame Art und Weise die lokalen 
Werkstätten für Streichinstrumente ihr Können dar.

DIRK WAGNER

Würde András Varsányi aus einem Telefon-
buch vorlesen, würde man wahrscheinlich 
fasziniert seinem fesselnden Vortrag lauschen. 
Den leuchtenden Augen des Vortragenden 
würde man die Begeisterung für Telefonnum-
mern jedenfalls schon glauben. Ja, man würde 
sich sogar augenblicklich vornehmen, zu 
Hause auch mal wieder intensiver im Telefon-
buch zu schmökern. So sehr versteht es der 
gebürtige Ungar, seine Umwelt von seinen 
Leidenschaften zu überzeugen. Doch Varsányi 
liest zum Glück nicht aus Telefonbüchern vor. 
Als Leiter der Musikabteilung des Münchner 
Stadtmuseums führt er stattdessen Interes-
sierte durch die Instrumentensammlung des 
Hauses. Einige Exponate darf man dort sogar 
ausprobieren. Schließlich soll ein Musik-
instrument nicht nur optisch, sondern vor 
allem akustisch faszinieren. Darum finden im 
Stadtmuseum neben Konzerten auch Work-
shops statt, wo die Teilnehmer zum Beispiel 
unter Anleitung des Schlagzeugers Varsányi 
auf Metallophonen, Gongs und Trommeln 
spielen. Um dessen persönliche Begeisterung 
für Gamelanmusik nachzuempfinden, genügt 
es indes, den gewaltigen Schall zu spüren, den 
die riesige Tam im Stadtmuseum freisetzt, 
sobald Varsányi sie mit einem 40 Kilo schwe-
ren Schlägel anschlägt.

Doch der studierte Musikethnologe ent-
deckt den Wohlklang nicht nur in exotischen 
Instrumenten, sondern auch in vermeintlich 
heimischen. In Geigen zum Beispiel. Wobei: 
Auch unter ihnen stellt das Stadtmuseum eine 
Reihe exotischer Exemplare aus, etwa das 
»Totenkopf-Quartett«: Vier Streichinstrumente, 
ihres Klangkörpers beraubt, stehen da wie 
eine Ansammlung knöcherner Gerippe, ein 
auf ihre Hälse geschnitzter Totenkopf gibt 
dem Ensemble seinen Namen. Zum 75. Ge-
burtstag des Münchner Komponisten Wilfried 
Hiller wurde auf jenen fast lautlosen Instru-
menten ein Konzert vor zweihundert Zuschau-
ern gespielt. »Das klang unheimlich sphä-
risch«, schwärmt Varsányi. Einige hätten sich 
die Musik freilich lauter gewünscht, indem 
man sie technisch verstärkt. »Aber dann wäre 
es ja nicht mehr dasselbe Konzert«, entgeg-
nete der Abteilungsleiter. 

Deutlich lauter darf man indes die Streich-
instrumente erwarten, die vom 23. April bis 8. 
Mai nebst Bögen auf den Münchner Geigen-
tagen im Stadtmuseum nicht nur ausgestellt, 
sondern auch zum Klingen gebracht werden. 
Erfreulich konkurrenzlos präsentieren hier 36 
selbstständige Geigen- und Bogenbauer aus 
dem Münchner Raum gemeinsam ihre Instru-

mente. Anders als in anderen Ausstellungen 
soll man die Instrumente dann sogar anfassen 
und ausprobieren können. Die Geigen- und 
Bogenbauer selbst sind für eventuelle Fragen 
vor Ort. Garniert wird solche Sichtbar-
machung eines eher verborgenen Handwerks 
mit Konzerten von renommierten Musikern, 
etwa dem Goldmund und dem Henschel 
Quartett oder von Ingolf Turban. Um mit 
deren Konzerten auch den Klang möglichst 
vieler der hier ausgestellten Instrumente zu 
prüfen, lassen sich die Musiker sogar auf die 
Herausforderung ein, in ihren Konzerten nach 
jedem Satz die Instrumente zu wechseln. Dass 
dabei ausschließlich Klassik gespielt wird, 
anstatt die Geige auch mal in Zusammenhang 
mit Volksmusik oder Jazz zu bringen, ist der 
Erkenntnis geschuldet, dass die Möglichkei-
ten einer Violine in der klassischen Musik 
umfangreicher ausgelotet werden können, wie 
Michael Jaumann erklärt. Zum zweiten Mal 
hintereinander hat der Geigenbauer die Lei-
tung der Ausstellung inne. »Weil ich mittler-
weile drei Meister in meiner Werkstatt be-
schäftige, kann ich mir dieses Ehrenamt zum 
Glück leisten. Allerdings ist es wirklich sehr 
zeitaufwendig«, sagt Jaumann, der darum die 
Verantwortung für die nächsten Geigentage 
auch gerne an einen anderen Mitwirkenden 
weitergibt. Schließlich ist sein Hauptanliegen 
ja nicht die Präsentation des Handwerks, son-
dern die Wartung, Restaurierung und Herstel-
lung von Instrumenten sowie ihre Vermittlung 
an interessierte Musiker.

Damit Anfänger ihr Talent ausprobieren 
können, bevor sie sich ein teures Instrument 
kaufen, verleiht Jaumann auch Instrumente. 
»Ein guter Geiger kann jede Violine gut klin-
gen lassen. Gerade Anfänger brauchen aber 
ein gutes Instrument, das sie unterstützt. Sonst 
macht das Spielen schnell keinen Spaß«, 
mahnt Jaumann seine Kunden. Die Gebühren 
für eine geliehene Violine werden übrigens bis 
zu einem halben Jahr auf den Kaufpreis ange-
rechnet, falls man das Instrument dann doch 
erwerben mag. Auf den Münchner Geigenta-
gen kann man sie indes nur ausprobieren, ihre 
Schönheit betrachten und hören. Denn anders 
als ähnliche Messen ist diese Ausstellung 
keine Verkaufsveranstaltung. || 

Schlüssel zur 
Violine

MÜNCHNER GEIGENTAGE
Stadtmuseum | St.-Jakobs-Platz 1 
23. April bis 8. Mai | 10 bis 18 Uhr 
(montags geschlossen) | Rahmenprogramm: 
www.muenchner-geigentage.de

Wer den BMW Welt Jazz Award erhält, 
entscheidet sich zwischen zwei Sängerinnen.

In sechs Sonntagsmatineen behaupten sich 
weltweit ausgesuchte Musiker, zwei von ihnen 
treten im Finale in einen Wettstreit: Der jähr-
liche BMW Welt Jazz Award zählt in München 
längst schon zu den Konzerthöhepunkten 
zum Jahresbeginn. Heuer präsentierten sich 
die Teilnehmer nach dem Motto »Inspired by 
Legends«. Prompt klang die Jazzwelt nach 
Beethoven, Björk oder den Geschichten aus 
Tausendundeiner Nacht. Da vorab alle Teil-
nehmer von einer – geschlechtlich übrigens 
ausgewogen besetzten – Fachjury mittels 
eines Blindfold-Tests ausgesucht werden, in 
dem die Entscheidenden also Aufnahmen von 
potenziellen Mitstreitern ohne jegliche Infor-
mationen über sie zu hören bekommen, ist 
auch dieses Jahr die Männerdominanz aus-
nahmsweise keine frauenfeindliche.

Weil heuer aber trotz männlicher Überzahl 
ausgerechnet die beiden einzigen weiblichen 
Teilnehmerinnen ins Finale rücken, geht die-
ses Jahr der Jazzpreis auch ohne Frauenquote 
auf jeden Fall an eine Frau. Dass dies zudem 
eine Sängerin sein wird, bleibt indes die letzte 
Gemeinsamkeit. Ansonsten könnten die Musi-

kerinnen unterschiedlicher nicht sein, nach 
deren Doppelkonzert am 7. Mai in der BMW 
Welt jene Fachjury nun die bessere der beiden 
bestimmen soll: die schrille Erika Stucky, die 
die Musik von Jimi Hendrix in eine Bühne 
verwandelt, auf welcher sie nun agiert wie 
eine Schauspielerin. Oder die introvertierte 
Sängerin Indra Rios-Moore, die Popsongs, 
Weltmusik und Jazzstandards aufs Wesentli-
che reduziert und mit wenigen markanten 
Figuren nur sparsam skizziert. Wo Rios-Moore 
solche Skizzen aber mit einem Gesang belebt, 
der mehr in sich hinein zu hören scheint, als 
aus sich heraus zu tönen, beginnen die Lieder 
engelsgleich zu fliegen. Wer Äpfel mit Birnen 
vergleicht, hat es in beiden Fällen mit Fallobst 
zu tun. Stucky und Rios-Moore sind indes 
zwei völlig unterschiedliche Planeten im Jazz-
universum. || dw

Gegen jede Quote

BMW WELT JAZZ AWARD – FINALE
BMW Welt (Auditorium) | Am Olympiapark 1
7. Mai | 19 Uhr | Tickets: 089 54818181 
www.muenchenticket.de

Anzeige
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Sa, 9.4.

THEATER | DIE STÜHLE 
Theater Viel Lärm um nichts | 20.00 
Pasinger Fabrik | Tickets: 089 82929079 
vlun@gmx.de | bis 11.6., Do bis Sa

Semiramis und Poppet, die zwei Alten aus 
Eugène Ionescos frühem Klassiker des Absurden 
»Die Stühle«, sind wahre Paraderollen für Margrit 
Carls und Andreas Seyferth. In einem apokalyp-
tisch anmutenden Endzeittableau empfangen 
sie jede Menge Honoratioren aus aller Welt, die 
dummerweise unsichtbar sind, und stellen 
winzige Puppenstubenstühlchen für ihre Gäste 
bereit.

Sa, 9.4. bis Sa, 14.5.

AUSSTELLUNG | CHRISTINE 
SAALFELD: »REINVENTING THE 
LOGIC OF HOUSE«
Galerie arToxin | Vernissage: 8.4., 19.00 
Kirchenstr. 23 | Mi 16.00–21.00, Do/Fr 12.00–19.00, 
Sa 12.00–16.00 | www.artoxin.de

Christine Saalfelds Hauptthema ist der Raum. 
Der geschlossene und der öffentliche Raum und 
die eigene Lebensumgebung spielen in ihre 
Arbeiten hinein, die sich als Skulptur, Objekt, 
Installation oder Zeichnung darstellen und in 
denen sie Funktionalität und Störung, Sess-
haftigkeit und Nomadentum, Sinn und Unsinn 
hinterfragt. Der Künstler und seine Verantwor-
tung für die Umwelt sind Thema ihrer Stiftung 
»Stadtnomaden«, mit der sie, inspiriert von ihrem 
aktuellen Lebensumfeld Rotterdam, räumliche 
Interventionen und urbane Strategien entwickelt. 
All das, was wir dringender als jemals zuvor 
brauchen. 

Di, 12.4.

KABARETT | LISA CATENA UND 
MARVIN SPENCER 
Lach- und Schießgesellschaft | 20.00, Einlass 
18.30 | Ursulastr. / Ecke Haimhauser Str. 
Tickets: www.lachundschiess.de

Die Gewinner des Kabarett Kaktus 2015 heute im 
Doppelpack: Lisa Catena aus Bern stellt ihr Pro-
gramm »Gruezi Deutschland« vor, in dem es um 
Pegida-Demonstranten beim Schweizer Integrati-
onstest geht, um die Götterdämmerung des Franz 
Beckenbauer und um die Frage, warum wir beim 
Thema Flüchtlinge alle an die Grenzen kommen. 
Marvin Spencer, hellhäutiger Halbjamaikaner und 
agnostischer Islamwissenschaftler aus Hamburg, 
erklärt entschieden: »Das wird man doch wohl 
noch sagen dürfen!« Der Münchner Kabarett 
Kaktus gilt seit 1989 als einer der wichtigsten 
Kabarettnachwuchspreise in Deutschland. 

Mi, 13.4.

MUSIK | »FEINDSENDER«INDSENDER«
NS-Dokumentationszentrum München, 
Auditorium | 19.30 | Brienner Str. 34 
www.ns-dokuzentrum-muenchen.de 
Tickets: Abendkasse, www.muenchenticket.de

Die Konzertreihe »Feindsender« widmet sich der 
Situation des Jazz unter der Nazidiktatur. 
Der vierte Teil der Reihe steht unter dem Titel 
»Jazz am Abgrund« und präsentiert Stücke vom 
Kriegsende bis zu den ersten Nachkriegsjahren. 
Nach dem Krieg entwickelte sich in Deutschland 
und aus den Trümmern einstiger Jazzkeller 
wieder eine blühende Musikkultur. Es spielen 
Studierende und Dozenten der Hochschule für 
Musik und Theater München unter der Leitung 
von Tizian Jost.

Mi, 13.4. bis So, 8.1.17

AUSSTELLUNG | »BIER IST DER 
WEIN DIESES LANDES«
Jüdisches Museum
St.-Jakobs-Platz 16 | Di bis So 10.00–18.00
www.juedisches-museum-muenchen.de

Der 500. Geburtstag des Bayerischen Rein-
heitsgebots ist auch ein Stück jüdische Kultur
geschichte: Die Ausstellung erzählt u. a. vom 
Bierbrauen im alten Israel, von jüdischen 
Brauherren in München, sie berichtet von dem 
maßgeblich von Münchner Juden geprägten 
Bierkrugveredelungsgewerbe im 19. Jahrhundert 
und über deutsch-jüdische Brauer in den USA. 
Ein vom Jerusalemer Herzl Beer Workshop 
und der Münchner CREW Republic gebrautes 
Bier wird während der Ausstellung im Café 
des Jüdischen Museums und in ausgewählten 
Münchner Lokalen ausgeschenkt.

Do, 14.4.

GESPRÄCH | BENDER TALK: 
»SONG FOR THE LAST QUEEN«
Galerie Renate Bender | 19.00, Einlass ab 18.30 
Türkenstr. 11 | www.galerie-bender.de 
Di bis Fr 13.00–18.00, Sa 11.00–15.00

Experten verschiedenster Fachgebiete und 
Künstler treffen sich ab sofort zum Galerie-
gespräch. Den Auftakt macht »song for the last 
queen – von Bienen und Kunst« im Rahmen der 
aktuellen Ausstellung »IKARUS – der zweite 
Versuch. Über den richtigen Einsatz von Wachs« 
(noch bis 30. April). Das A-cappella-Quartett 
Time4tunes interpretiert Sybille Neumeyers 
Arbeit »song for the last queen«, mit der sie das 
globale Phänomen des Bienensterbens themati-
siert. Sie bettet tote Bienen in Honig und reiht 
diese in Glasröhrchen aneinander. Die variieren-
de Positionierung der Bienen kann als großfl ä-
chige Notation gelesen werden. Peter Weber, 
Künstler und langjähriger Bienenvater, erläutert 
die Herausforderungen, die mit der Bienenzucht 
verbunden sind. Zum Abschluss gibt es eine 
Honigverkostung.

Do, 14.4.

MUSIK | INFINITE LIVEZE LIVEZ
Kiste | 21.00 | Siegesstr. 17 
www.volxvergnuegen.org | Tickets: Abendkasse 

Das Dept. of volxvergnuegen lädt zu einer neuen 
Folge seiner »Lektionen in Kultur / elektronische 
Musik für alle«, diesmal mit dem Musiker Infi nite 
Livez: In London geboren, lebt er heute in Berlin 
und entlockt seinem unüberschaubaren Geräte-
park wilde Improvisationen aus schrägen Sam-
ples, Loops und Beats, überlagert vom Groove 
seiner Stimme. Das fertige Produkt ist eine wohl-
dosierte Mischung aus Bühnenperformance und 
Clubexperience, das dem Harmoniebedürfnis
nonchalant ein Bein stellt: another dose of an
infi nite life.

Fr, 15.4. bis Sa, 4.6.

AUSSTELLUNGAUSSTELLUNG | LACK – 
DIE KUNST DER OBERFLÄCHEDIE KUNST DER OBE
Galerie Handwerk | Vernissage: 14.4., 18.30 
Max-Joseph-Str. 4 | Di, Mi, Fr 10.00–18.00, 
Do 10.00–20.00, Sa 10.00–13.00 
www.hwk-muenchen.de

Lack macht aus banalen Objekten Preziosen. 
Die Ausstellung lenkt den Blick auf die Beson-
derheiten des Materials und zeigt, zu welchen 
ästhetischen Ausprägungen es bis heute in für 
die Lackanwendung typischen Ländern gekom-
men ist. Vorgestellt werden Lackarbeiten 
zeitgenössischer internationaler Künstler, Autos, 
Musikinstrumente, historische Leihgaben aus 
dem asiatischen und europäischen Raum und 
Restaurierungskonzepte.

Fr, 15.4. bis So, 8.5.

AUSSTELLUNGAUSSTELLUNG
UNBOXING PANDORAUNBOXING PANDORA
Kunstpavillon | Vernissage: 14.4., 19.00 
Sophienstr. 7a | Di bis Sa 13.00–19.00, So und 
Feiertage 11.00–17.00 | www.kunstpavillon.org

Die Klasse Stephan Huber (Akademie der 
Bildenden Künste München) öffnet in einer 
Gruppenausstellung die Büchse der Pandora 
und stellt sich der Auseinandersetzung mit 
Gewalt, Angst und Repression. Alle Einzelposi-
tionen der beteiligten Studierenden verbinden 
sich in einer multimedialen Installation drama-
turgisch zu einem assoziativen Narrativ. Skulp-
turen, Zeichnungen, Collagen, Fotografi en und 
Video arbeiten thematisieren Selbstoptimierung, 
zwischenmenschliche Beziehungen, Mord, 
Überwachung und Schmerz und generieren ein 
Panoptikum der Gegenwart. 

Fr, 15.4. bis So, 17.4.

MÜNCHNER SCIENCE & FICTION 
FESTIVAL | KUNST, SLAM, MUSIK
Einstein Kultur, Halle 1–4 | Einsteinstr. 42 
Programm: www.muc-sf-festival.com 
Tickets: Tages-/Abendkasse

Das Münchner Science & Fiction Festival ist eine 
Fusion aus UrbanArt und Wissenschaftsfestival – 
mit der Fantasie und Experimentierfreude, die 
seit jeher die Science Fiction prägt. Zum dritten 
Mal versammelt das interdisziplinäre Forum 
Künstler und Wissenschaftler mit neuen Forma-
ten wie dem Science Fiction Slam, Faultiverse – 
The Fails of Science&Fiction, Musik sowie Urban 

Do, 21.4.

LESUNG | TIPPGEMEINSCHAFT 
Keller der kleinen Künste | 20.00 
Buttermelcherstr. 18 | Tickets: Abendkasse

Das Deutsche Literaturinstitut Leipzig gilt als 
Kaderschmiede des deutschsprachigen Schrift-
stellernachwuchses, lehrt aber auch journalisti-
sches Schreiben, Hörspiel und Werbetexten. 
Studenten der Akademie laden zum Release ihrer 
Jahresanthologie »Tippgemeinschaft 2016« ein. In 
der Reihe »Liaison Spezial« stellen Özlem Özgül 
Dündar, Simon Kalus, Antje Kersten, Désirée 
Opela und Ronya Othmann im Keller der kleinen 
Künste ihre Texte vor.

Do, 21.4. bis Mo, 25.4.

KABARETT | CHRISTIAN SPRINGER: 
»TROTZDEM« (PREMIERE)
Lach- und Schießgesellschaft | 20.00, Einlass 
18.30 | Ursulastr. / Ecke Haimhauser Str. | Tickets: 
www.lachundschiess.de | auch am 1.5. und 3.–5.5.

Mehr als Kabarett verbirgt sich hinter Christian 
Springers neuem Programm »Trotzdem«: Es ist 
seine Geisteshaltung, die den Ton vorgibt. Wenn 
er nicht gerade Hilfstransporte nach Syrien 
organisiert und durchführt, formuliert er scharf-
sinnig und -züngig, was ihm durch den Kopf 
geht. Kein halbesoterisches Motivationstraining, 
sondern zorniges Politdrama ist das Ergebnis. 
Springer nimmt Anstoß an der Welt und übersetzt 
seine Beobachtungen in Wortkaskaden, die dem 
Publikum den Atem verschlagen. Ohnmacht ist 
kein Weg, darauf sollte man gefasst sein.

Sa, 23.4.

MUSIK | GEISSE, SCHIMANSKI, 
SCHINDLER
Pasinger Fabrik | 20.00 | August-Exter-Str. 1 
Tickets: Abendkasse | www.arch-musik.de

Drei international aktive Münchner Klangaben-
teurer loten mit improvisierter Kammermusik 
die Verbindung von Elektronik und akustischen 
Klangerzeugern aus. Der Multiinstrumentalist, 
Komponist und Architekt Udo Schindler, der 
Klangforscher und Freispieler Gunnar Geisse 
am Laptop und an der Laptopgitarre und der 
Schlagzeuger Patrick Schimanski bauen einen 
Klangraum, in dem gleichberechtigte Stimmen 
verdichtet, überlagert und wieder entfl ochten 
werden.

Fr, 29.4.

LYRISCHES QUARTETTLYRISCHES QU  | »MEHR 
GEWICHT FÜRS KINDERGEDICHT!«GEWICHT FÜRS K
Lyrik-Bibliothek | 20.00 | Amalienstr. 83a | Tickets: 
Abendkasse | www.ijb.de/veranstaltungen.html

Die Autoren Uwe-Michael Gutzschhahn, Susan 
Kreller, Arne Rautenberg und die Journalistin 
und Herausgeberin Christine Knödler werben 
fürs Kindergedicht. Das als »Lyrisches Quartett« 
bekannte Veranstaltungsformat wendet sich 
diesmal ausschließlich Kinderlyrik zu: ihrer 
Kraft, Grazie und sprachzauberischen Fantasie 
und nicht zuletzt ihrem Reiz für Kinder jeden 
Alters. 

Fr, 6.5. und Sa, 7.5.

MUSIK | FESTIVAL JAZZ+
Seidlvilla | 20.00 | Nikolaiplatz 1a 
Tickets: info@jazz-plus.de 

Die Seidlvilla feiert ihren 25. Geburtstag und 
Jazz+ gratuliert mit einem feinen Festival. Pianist 
Achim Kaufmann eröffnet mit seinem langjähri-
gen Duopartner, dem Saxofonisten Michael 
Morre, das Wochenende. Sie spannen den Bogen 
von freien Improvisationen über eigene Stücke 
hin zu Kompositionen von Herbie Nichols und 
Andrew Hill. Das Trio Lauer-Westergaard-Smith 
trifft auf die Sängerin Almut Kühne – wer den 
Ausnahmeposaunisten Johannes Lauer noch 
nicht kennt, sollte diesen raren Münchentermin 
nicht verpassen. Den zweiten Abend eröffnet das 
Leipziger Rhythmusduo Robert Lucaciu und 
Philipp Scholz zusammen mit dem Altsaxofonis-
ten Hayden Chisholm und dem Pianisten Jürgen 
Friedrich. Zu viert heißen sie Nautilus und 
unternehmen musikalische Forschungsreisen ins 
tiefe Ungewisse. Das Festival beschließt die 
hochgelobte Berliner Formation Yellow Bird um 
die Sängerinnen Manon Kahle und Lucia 
Cadotsch (Schneeweiss und Rosenrot), die sich 
mit Uli Kempendorff (Field), Ronny Graupe 
(Hyperactive Kid) und dem Schlagzeuger Michael 
Griener musikalisch den Weiten Nordamerikas 
widmen. Das klingt nach guter Stimmung.

& Media Art-Ausstellungen. Am Sonntag fi ndet 
erstmals der »Hebocon« statt – ein Schrottrobo-
ter-Contest für die ganze Familie.

Sa, 16.4.

MUSIK | ADHD
Unterfahrt | 21.00 | Einsteinstr. 42 
www.unterfahrt.de 

ADHD, vier Freunde aus Reykjavik, präsentieren 
auf ihrem fünften Album ihren ganz eigenen 
Sound. Er läßt an die heißen Wasserlöcher ihrer 
Heimatinsel denken, in denen es nie allzu ge-
mütlich wird, weil plötzliche eisige Strömungen 
den Kreislauf ankurbeln. Óskar Guðjónssons 
warmes tiefes Saxofon, Davíð Pór Jónssons 
zuweilen dramatische Hammondorgel und die 
Gitarre seines kongenialen Bruders Ómar 
Guðjónsson werden von Magnús Trygvason 
Eliassens Schlagwerk strukturiert. Ihre Mischung 
aus Jazz, Indie und Ambient bewegt sich an 
der Grenze zwischen Perfektion und Wahnsinn, 
zwischen selbst gebranntem Schnaps, schatten-
gleichen Elfen und unheimlichem Wetterleuchten.

Sa, 16.4.

HÖRFUNKHÖRFUNK | »MEIN SCHNECK IST | »MEIN
MIR BEDÜRFNIS« MIR BEDÜRFNIS«
Bayerischer Rundfunk | Bayern 2 | Radiofeature 
13.05 bis 14.00 | Wiederholung: 17.4., 21.05
von Gesche Piening

Für jedes Geld-, Zeit- und Platzbudget fi ndet 
sich das passende Tier: Von den versorgungsin-
tensiven Haustierklassikern mit steigender 
Lebens erwartung bis hin zu pfl egeleichten und 
kurzle bigen Käfern – niemand muss mehr darauf 
verzichten, sein Fürsorgebedürfnis nach Belieben 
auszuleben. Ob Katze oder Hund, Kanarienvogel, 
Flusskrebs oder Assel, als beste Freunde und 
treueste Begleiter sind unsere Haustiere längst 
zur relevanten Konsumentengruppe geworden. 
Von der Wohnungseinrichtung im tierischen 
Möbeldesign über den Traumurlaub im Tierhotel 
bis hin zur letzten Ruhe auf dem Tierfriedhof ist 
für alles gesorgt. »Mein Schneck ist mir Bedürf-
nis« begibt sich auf die Suche nach dem ökono-
mischen und ethischen Status quo. Ist ein 
Haustier einfach nur das, was man draus macht?

Mo, 18.4. bis 31.5.

AUSSTELLUNGAUSSTELLUNG | MIRKO BORSCHE: MIRKO BORSCHE:
»HEROES«»HEROES«
Referat für Arbeit und Wirtschaft | 19.00 
Herzog-Wilhelm-Str. 15 | www.muenchenticket.de 

Die PLATFORM, öffentlich fi nanziertes Ausbil-
dungsmodul für zukünftige Kuratoren und 
Künstler, hat ein Gastspiel dort, wo sein Geld 
herkommt – im Referat für Arbeit und Wirtschaft, 
das leider so aussieht, wie es klingt. Das Foyer 
des Verwaltungsbaus zwischen Sendlinger Tor 
und Stachus wird bis Ende Mai von Mirko 
Borsche aufgehübscht: Aus den Namen der 
657 Akteure, die in den letzten Jahren mit der 
PLATFORM zusammengearbeitet haben, macht 
er eine Installation. Die Namen leuchten vom 
Foyer aus in den öffentlichen Raum hinein und 
»beschwören zusammen die Power kreativer 
Arbeitswelten«, wie es in der Pressemitteilung 
heißt. Zur Eröffnung sprechen Mirko Borsche 
und Elisabeth Hartung über München als 
Kreativstandort, über das Verhältnis der Designer 
und Künstler zur Stadt, über Mut und Potenziale. 
Es kann alles nur besser werden.

Do, 21.4.

THEATER | JACQUES OFFENBACH: 
»HERR BLUMENKOHL GIBT SICH 
DIE EHRE«
Hofspielhaus | 20.00 | Falkenturmstr. 8 | Tickets: 
089 2420 9333 | auch am 24.4., 28.-30.4., 1.5., 5.5., 
20.5., 27.5. und 29.5. | Beginn: www.hofspielhaus.de

Herr Blumenkohl plant seinen glanzvollen 
Aufstieg in die feine Gesellschaft mit einer 
Soirée. Höhepunkt soll der Auftritt dreier welt-
berühmter Opernsänger werden. Als die ihm 
kurz vor der Veranstaltung absagen, weiß seine 
Tochter Rat: Man wird den Gästen die angekün-
digten Stars einfach selbst vorspielen. Zwar kann 
Blumenkohl kein Wort Italienisch und Musik 
nicht ausstehen, doch die Angst vor der Blamage 
ist größer. Die wilde Schmiere wird ein privater 
und künstlerischer Triumph für alle Beteiligten. 
Dominik Wilgenbus inszeniert Offenbachs 
Schmonzette in einer satirischen Fassung eigens 
für das Hofspielhaus, als »Operette für alle«, 
die nach der Premiere auch an öffentlichen 
Münchner Plätzen aufgeführt werden soll.
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