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Erst heute wird allmählich die architek-
tonische Qualität des deutschen Kir-
chenbaus der fünfziger und sechziger
Jahre erkannt. In Kirchen und Kapel-
len gab sich eine Gesellschaft, deren
kollektive Orte bis in die letzten Win-
kel von den Nationalsozialisten über-
formt worden waren, neue Gemein-
schaftsräume – und zu den Architek-
ten dieser neuen Baukultur gehörte
auch Nikolaus Rosiny. Zusammen mit
Emil Steffann plante er die Katholi-
sche Kirchengemeinde St. Augustinus
in Düsseldorf-Eller und die 1959 verän-
dert wieder aufgebaute Essener Elisa-
bethkirche, beides elegante, die Back-
steintradition mit der Bungalowmoder-
ne kurzschließende Sakralbauten. Er
engagierte sich früh als Vorsitzender
des Kontaktkreises der Architektenver-
bände für die Gründung einer Kam-
mer, in der sich der Stand selbst organi-
sieren sollte. Die Restaurierung des
Trierer Doms und die Sanierung des
Schlosses Saarbrücken tragen seine
Handschrift. Wie die Architektenkam-
mer Nordrhein-Westfalen jetzt meldet,
ist der 1926 geborene Vertreter der
deutschen Nachkriegsmoderne vergan-
gene Woche gestorben.  F.A.Z.

A uf der Bühne spielt es in der Regel
keine Rolle, ob ein Schauspieler
Jude, Muslim oder Christ ist. Es

sei denn, man will, wie jetzt in Freiburg,
Shakespeares „Kaufmann von Venedig“
im Rahmen der Woche der Brüderlichkeit
als deutsch-israelische Koproduktion und
Ringparabel inszenieren. Dann wird das
interkulturelle Vorhaben zum politischen
Versöhnungsangebot – und das Pfund
Menschenfleisch, mit dem Shylock wu-
chert, zur Fehlspekulation.

Avishai Milstein vom Beit-Lessin-Thea-
ter in Haifa sollte den antisemitischen Ge-
halt des „Kaufmanns“ neu ausloten. Dass
er die politisch korrekte Pflicht einfach
verweigert, muss man ihm hoch anrech-
nen, aber dass er eine harmlose Komödie
als Kür anbietet, wird Shakespeares tragi-
scher Komödie auch nicht gerecht. In Mil-
steins Venedig tragen die Geschäftsleute
Schweine- und Löwenmasken; das Risiko-
kapital regnet vom Himmel direkt in ihre
Aktenköfferchen. Die Händler sind ver-
gnügte, kommod rassistische Faschings-
narren, tollpatschige Yuppies und aufge-
kratzte Entertainer; nur Antonio, der ein
Pfund seines Fleisches in das amouröse
Joint Venture seines Freundes investiert,
steht passiv und depressiv herum.

Shylock ist, nicht nur wegen seines „se-
mitischen Migrationshintergrunds“, der
Fremde auf diesem Maskenball. In allen
Kulturen und nirgends ganz zu Hause,
wechselt der Global-Kapitalist vom Deut-
schen ins Englische, vom Jiddischen ins
Hebräische. Soron Tavary gibt ihn als

polyglotten Kaufmann, dem seine Ver-
tragstreue übel gelohnt wird: Der Jude ist
in Freiburg ein ausgetrickster Trickser,
aber nie ein bedauernswertes Opfer.
Auch sein Übersetzer Lanzelot Gobbo,
bei Orhan Müstük ein muselmännlicher
Macho mit Goldkettchen, beherrscht
vier Sprachen (Kanak-Deutsch nicht mit-
gerechnet) und bringt alles mit, was man
als prekärer Knecht für den veneziani-
schen Arbeitsmarkt und das Spiel mit
Ausländerklischees braucht: Gobbo bag-
gert das Pop-Gänschen Jessica an, rappt
wie ein Hiphopper aus Kreuzberg „Für
euch sind wir Kanaken hier die Nigger“
und ist für ein Späßchen auf Kosten der
deutschen Leitkultur immer zu haben.
Sein Bruder trägt unter dem T-Shirt mit
der Aufschrift „I’m a muslim, don’t pa-
nic“ einen Sprengstoffgürtel, aber keine
Panik: Es ist nur ein Joke.

In Belmont, dem Wüstenscheichtum
zwischen Tradition und Moderne, geht es
gesetzter zu. Portia und ihre Kammerfrau
tragen Farah-Diba-Sonnenbrillen und
Seidenschals und sind auch sonst nicht
auf das Kopftuch gefallen: Die Kästchen-
wahl der drei Freier ist für sie eine Art Du-
bai-sucht-den-Superstar-Show, und auch
als Rechtsgelehrte zeigen sie den weißen
Männern, wer die Hosen anhat. Als Anto-
nios Schiffe untergehen und seine Felle
davonschwimmen, schlurfen ein paar De-
portierte mit Koffern durchs Bild; Shy-
locks Zwangstaufe sieht eher nach Water-
boarding in Guantánamo als nach gelun-
gener Integration aus. Aber damit ist für
Milstein der Antisemitismus-Diskussion
auch Genüge getan. Der Rest ist venezia-
nischer Karneval mit Hitler- und Islamis-
tenwitzen. Milstein hat in Freiburg schon
mal George Taboris „Mein Kampf“ insze-
niert, aber sein Shakespeare ist eher eine
bonbonfarbene Multikulti-Komödie als
eine politische Groteske. Und Salerio for-
dert das Publikum zum Mitsingen auf.

Für René Pollesch dagegen ist das inter-
aktive Mitmach- und Identifikationsthea-
ter blanker Terror. Dessen „authenti-
schen Kühe“ glauben bekanntlich noch,
durch empfindsame Einfühlung und mo-

ralisierende Kapitalismuskritik den wah-
ren Werten auf die Spur zu kommen. Da-
bei liegt alles an der Oberfläche, im kol-
lektiven Körper der Schauspieler und ih-
rer – freilich oft scheiternden – Kommuni-
kation. Nach Robert Pfallers Theorie der
Interpassivität, die Pollesch schon in Zü-
rich theatralisch durchexerziert hat, ist
das Delegieren innerster Gefühle an äuße-
re Objekte die reine Befreiung. Der Profi
lässt andere ran und entlastet sich so von
Verantwortung und einer lästigen Do-it-
yourself-Ideologie. Sein neuer Theater-
abend trägt deshalb den Titel: „Was du
auch machst, mach es nicht selbst.“

Wie der griechische Chor stellvertre-
tend für die Zuschauer Furcht und Mitleid
ausdrückte, können uns moderne Medien
den ganzen „sentimentalen Scheiß“ von
Glauben, Lieben und Hoffen abnehmen:
Das Konservengelächter entbindet uns
von der Pflicht zum Mitlachen, der Kopie-
rer liest für uns die Bücher, der Video-
recorder zeichnet die Lieblingsfilme auf,
die wir nie lesen und sehen werden. Und
so erlöst uns auch Pollesch vom authen-
tisch interaktiven Nachempfinden reaktio-
närer Bühnenillusion. Der Titel von René
Polleschs neuem Diskurstheaterstreich
stammt übrigens von der Hamburger Dis-
kurspopgruppe Tocotronic. Deren Zeile
aber „Wer zu viel selber macht /wird
schließlich dumm / ausgenommen Selbst-
befriedigung“ könnte allerdings auch Pol-
lesch als Warnung dienen.

Immerhin hat er sein Theoriegeschwur-
bel wieder mit Zitaten aus Boulevardthea-
ter, Verwechslungsklamotten und Holly-
wood-Melodramen aufgelockert. Fünf
Schauspieler turnen durch rollende Um-
kleidekabinen, und die Dialektik von Kör-
per und Seele, Waren- und Denkform
schließen sich zu Laokoongruppen, Kaf-
feekränzchen, Liebesszenen und Verfol-
gungsjagden zusammen oder verschwin-
den gern auch mal länger ins Foyer. Aber
sie tun das nicht ohne Witz und schrägen,
unverbrauchten Charme. Die Entgegen-
nahme des Schlussapplauses delegieren
sie dann interpassiv an fünf Zuschauer.
Aber das ist fast schon wieder interakti-
ves Mitmachtheater.  MARTIN HALTER

„Was du auch machst, mach es nicht selber“, heißt René Polleschs neues Stück. Im Stadttheater Freiburg laufen Charlotte Müller und
Jennifer Lorenz wenigstens noch selbst über die Straße, und das mit unterschiedlichstem Schuhwerk.   Foto Maurice Korbel

Gotteshausbauer
Zum Tod von Nikolaus Rosiny

Wer sich in Düsseldorf über aktuelle
Tendenzen der Kunst informieren will,
geht nicht nur in den Kunstverein oder
in die Kunsthalle – er geht auch in die
Kaistraße. Hier, in einem Lagerhaus
des ehemaligen Hafens, betreibt die Ol-
denburgerin Monika Schnetkamp ei-
nen Ausstellungsraum. „Kai 10 / Raum
für Kunst“ heißt dieser Ort. Bereits
neun Ausstellungen fanden hier statt,
es werden ausschließlich thematische
Ausstellungen vorbereitet, die zum ak-
tuellem Geschehen eine Position ein-
nehmen und neue Tendenzen noch im
Entstehen vorstellen wollen. Mit der
Ausstellung „No Illusion“ wurde der
Raum im September 2008 eröffnet. Vor
allem jungen, noch unbekannten Künst-
lern und Künstlerinnen will „Kai 10“ –
der von der Arthena Foundation betrie-
ben wird, deren Trägering Schnetkamp
ist – Raum bieten und neue Ausstel-
lungsformen erproben.

Die Ausstellung mit dem Titel „Der
müde Tod“ etwa wurde von der in Ber-
lin lebenden Künstlerin Astrid Sourko-
va und dem Berliner Maler Markus
Selg gestaltet: Unter Mitwirkung der
englischen Künstler Andrew Gilbert
und Dominic Wood und des Deutschen
Bernhard Lehner verwandelten sie mit
Wandmalereien, Zeichnungen, Skulptu-
ren, Videoprojektionen und Musik den
an sich nüchternen Raum in eine Büh-
ne – und versuchten so auch, eine neue
Form von Ausstellung zu erfinden: We-
niger sakral, bewusst theatralisch ging
es hier zu nach Motiven des gleichnami-
gen Filmes von Fritz Lang und Thea
von Harbou aus dem Jahre 1921. Es
war eine Ausstellung, die versucht hat-
te, die Idee des Gesamtkunstwerkes an-
ders zum Leben zu erwecken. In der
Ausstellung „Transformed Objects“ ge-
hen Zdenek Felix, der frühere Direktor
der Hamburger Deichtorhallen und
häufiger Gastkurator hier, und der Ku-
rator Ludwig Seyfarth den Erschei-
nungsformen des alltäglichen Objekts
in der heutigen Kunst nach.

Die in Polen geborene, in Berlin le-
bende Künstlerin Alica Kwade lehnt
polierte, gebeugte Stelen aus Messing,
Stahl und Kupfer so geschickt an die
Wand, dass sie wie elegante Dandys
aussehen, die Amerikanerin Rachel
Harrison zeigt eine bildhauerisch ver-
arbeitete Geschichte, die sie der Zei-
tung entnahm: Um die Fahrt der New
Yorker Taxifahrer nach Newark zu der
regelmäßigen Reifeninspektion verlo-
ckender zu machen, hat das dortige
Museum sie zu einem Essen eingela-
den. Ein Foto zeigt die Fahrer, wie sie
eine nackte Frauenstatue des Muse-
ums aus dem 19. Jahrhundert bewun-
dern. In Harrisons Erzählung „Che-
cking the Tires, not to Mention the
Marble Nude“ kommen die Fotos, die
Nackte im klein und der Reifen in ei-
nen Berg aus Styropor eingebettet vor.

Das Überzeugende an dieser Ausstel-
lung, all diesen Ausstellungen ist das
Thetische an ihnen: Sie machen Ent-
wicklungen, Tendenzen in der Kunst-
produktion deutlich – und schaffen es
oft darüber hinaus, in den Kunstwer-
ken eine Gegenwartsdiagnostik, ein
Bild der Bilder zu liefern, die unsere
Zeit prägen. So ist hier zu sehen, wie
die aktuelle Objektkunst wieder surrea-
le Züge annimmt – so ergänzt sie die
Klassikerschau der Frankfurter Schirn,
die „Surreale Dinge“ zeigt, um einen
Blick in die Gegenwart.

So verschieden die Objekte der bei-
den Ausstellungen sind, eines verbin-
det sie. Wie in Ovids Metamorphosen
sind die Übergänge zwischen Mensch
und Ding fließend. Stelen und Maschi-
nen werden zu menschlichen Wesen,
umgekehrt wird der menschliche Kör-
per zum Ding; durch die Tragödie in Ja-
pan bekommen diese unkontrollierten
Metamorphosen eine traurige, beunru-
higende Aktualität.  NOEMI SMOLIK

Transformed Objects. Kai 10, Düsseldorf, bis
zum 18. April. Kein Katalog.

Helft euch bloß nicht selbst!

Den „Kontinent Kleist“ hatten sich die
Ruhrfestspiele 2010 vorgenommen, und
so verhalten sie sich im Kleist-Jahr antizy-
klisch: „In die Zeit gefallen: Schiller“
lautet das Motto des Festivals, das vom
1. Mai bis zum 12. Juni über den grünen
Gewerkschaftshügel geht. Michael Thal-
heimer zeigt dort seine bereits in Frank-
furt herausgekommene „Maria Stuart“

(F.A.Z. vom 14. März), Alexander Mini-
Dlin das Fragment „Demetrius“ mit sei-
nem Marionetten-Theater St. Petersburg,
„Die Räuber“ kommen in Nicolas Ste-
manns Bearbeitung vom Thalia Theater
Hamburg, „Don Carlos“ in der Regie von
Roger Vontobel vom Staatsschauspiel
Dresden und „Kabale und Liebe“ in der
Inszenierung von Dušan David Parizek
vom Deutschen Schauspielhaus Ham-
burg. Zur Eröffnung spielt Martin Bram-
bach in der deutschen Erstaufführung
„Die Demonstration“ von George Tabori.

Das „Festival der Uraufführungen“ be-
steht aus fünf Stücken: „Das Ding“ von
Philipp Löhle, „Der große Marsch“ von
Wolfram Lotz, „Gute Reise Auf Wiederse-
hen“ von Einar Schleef, „Monsterballa-
de“ von Ulrich Zaum, „Alles Opfer! Oder
Grenzenlose Heiterkeit“ von Dirk Laucke
und „Aufstand“ von Albert Ostermaier.
Lesungen, Fringe- und Kabarett-Festival
ergänzen das Programm, das Deutsche Li-
teraturarchiv Marbach schickt die Ausstel-
lung „Räuber sein! Schiller“ ins Rang-
foyer des Festspielhauses.  aro.

Im Jahr 1967 schreibt der spätere Litera-
turnobelpreisträger Ôe Kenzaburô den
Text „Der Waldeinsiedler im Atomzeital-
ter“ (Kakujidai no mori no intonsha).
Sein Protagonist lebt als buddhistischer
Tempelpriester in einem Dorf. Während
er sich mit dem Problem der persönli-
chen Freiheit befasst, warnt Einsiedler
Gii vor einer drohenden Katastrophe.
Er rät, sich in den Wald zu flüchten, um
dort der Naturkraft teilhaftig zu werden.
Auf dem Dorffest wiederholt Gii seine
Warnung: „Wenn das Gift, / das die ra-
dioaktive Asche und die Funkwellen
von Erdsatelliten ausstrahlen, / alle
Menschen, alle Haustiere und alle Klei-
der / in jeder Stadt und in jedem Dorf
verseucht haben wird, / dann wird sich
im Wald etwas ereignen, / eine erstaunli-
che Erneuerung der Lebenskräfte. Die
Kraft des Waldes wird wachsen, / der
Zerfall jeder Stadt und jedes
Dorfs / wird zugleich das Wiedererste-
hen des Waldes bedeuten. / Weil es das
Gift der radioaktiven Asche und der
Funkwellen von Erdsatelliten ist, das
von den Blättern der Wälder, vom Gras
auf der Erde und vom feuchten Moos
/ aufgesogen wird und ihnen zur Kraft-
quelle wird . . . Die, die im Atomzeitalter
überleben wollen, / müssen mit der
Kraft des Waldes eins werden, sie müs-
sen fliehen aus den Städten allenthal-
ben, aus den Dörfern allenthalben, Ein-
siedler werden im Wald!“

Das Lied gibt im Format des grotes-
ken Realismus eine ökologisch engagier-
te Schrift aus der ersten Phase eines er-
wachten Umweltbewusstseins in Japan
wieder. Es artikuliert eine heftige Aver-
sion gegen das Industriezeitalter und sei-
ne Errungenschaften, Kernkraft und
Elektrosmog. Der Einsiedler plädiert
für eine Absage an die Zivilisation und
für den Rückzug in die Wälder, die rege-
nerative Kräfte besitzen. Wenig später
wird Gii von den Flammen eines Lager-
feuers erfasst, seine verkohlte Leiche er-
innert an einen in Hiroshima umgekom-
menen Dorfbewohner, der, so glaubt
man, als Geist auf dem Fest erschienen
ist. Der imitierte Atomtod Giis bestätigt
die Ängste des Dorfs vor einer neuen
großen Katastrophe.

Ôes im Westen kaum bekannter Bei-
trag zur japanischen Diskussion um die
Gefahren der Kernenergie und die Um-
weltbelastung durch Strahlen und Abga-
se spiegelt den Zeitgeist der sechziger
Jahre. Zugleich führt er Gedanken fort,
die in der sogenannten Atombombenlite-
ratur (genbaku bungaku) entwickelt wur-
den – einem Genre, das aufgrund der
Zeitgeschichte in Japan beheimatet ist.

Mit genbaku bungaku sind die literari-
schen Arbeiten der ersten Schriftsteller-
generation gemeint, die sich mit den Er-
fahrungen von Hiroshima und Nagasaki
auseinandersetzte – wie Hara Tamiki
und Ôta Yôko. Ôta, in Hiroshima gebo-
ren und 1963 in Fukushima gestorben,
hatte den Bombenabwurf im Zweiten
Weltkrieg selbst erlebt. Sie berichtete
nur wenige Jahre danach, etwa in „Stadt
der Leichen“ (1948), behindert von der
amerikanischen Zensur, aus einem rei-

chen Erinnerungsspeicher des Grauens.
In ihrem Stück „Ein halber Mensch“
schildert sie die psychischen Nachwir-
kungen der Katastrophe, die die Trauma-
tisierten als Außenseiter zurücklässt.

Zur zweiten Generation der Atom-
bombenliteratur zählt Ibuse Masujis
(1889 bis 1993) international bekannter
Text „Der schwarze Regen“, der indirekt
noch in den Hollywoodfilm „Black
Rain“ (1989) mit Michael Douglas und
Takakura Ken Eingang fand. Ibuses Text-
vorlage wurde ebenfalls 1989 von Ima-
mura Shôhei unter dem Titel „Kuroi
ame“ dem Original getreu verfilmt. „Ku-
roi ame“ handelt von der Diskriminie-
rung, der die Opfer von Hiroshima in
der japanischen Gesellschaft ausgesetzt
waren. Man hatte erfahren, dass Men-
schen, die unmittelbar nach der Explosi-
on vom „schwarzen Regen“ getroffen
wurden, bald unter den Folgen der Strah-
lenkrankheit zu leiden hatten.

Junge Frauen wie die Protagonistin
Yasuko sind damit als Heiratspartnerin-
nen unvermittelbar. Yasukos Onkel ver-
sucht fünf Jahre nach dem Geschehen,
ein ärztliches Unbedenklichkeitszeug-
nis für seine Nichte zu bekommen, um
ihr den Weg in eine Partnerschaft zu
ebnen. Doch Atombombenopfer, japa-
nisch hibakusha, verschrecken in ihrer
Versehrtheit die Mitmenschen. Nie-
mand möchte ihnen wirklich nahe sein,
die Solidarität mit den Betroffenen hört
da auf, wo es um die Familiengründung
geht. Yasukos einziger Freund ist der
vom Krieg traumatisierte Yûichi. Er be-
gleitet sie auch in das Krankenhaus, als
sich ihr Gesundheitszustand verschlech-
tert. Es ist vermutlich ihr letzter Weg.

Einer der wenigen japanischen
Schriftsteller, die sich nach Ibuse noch
mit Hiroshima befasst haben, ist der
2007 verstorbene Autor und Friedensak-
tivist Oda Makoto. 1981 erhielt er einen
Literaturpreis für sein Werk „Hiroshi-
ma“, in dem er die Stadt des Ersteinsat-
zes der Atombombe als Kriegswaffe
zum Achsenpunkt globaler Schicksale
werden lässt. Nach Ibuse, Ôe und Oda
haben japanische Literaten das Thema
nur selten weiterverfolgt.

In der zeitgenössischen japanischen
Literatur finden sich kaum Überlegun-
gen zur Problematik der militärischen
Nutzung der Nuklearkraft sowie ihres
Einsatzes als Energielieferant. Auch die
sogenannte Umweltliteratur (kankyô
bungaku) hat hier keine relevante Dis-
kussion in Gang gesetzt. Autoren be-
schäftigten sich von den neunziger Jah-
ren an, die als „Verlorene Dekade“ be-
zeichnet werden, meist mit der Wirt-
schaftsflaute und den Phänomenen der
japanischen Abstiegsgesellschaft.

Die aktuellen Ereignisse werden
sicherlich neue Aufmerksamkeit auf die
atomare Problematik ziehen. Aber
es gibt Erfahrungen, die man nicht
unbedingt machen möchte. Eine
dritte Auflage japanischer Atombom-
benliteratur wäre ein unerwünschtes
Genre.   LISETTE GEBHARDT

Die Verfasserin ist Japanologin an der Frankfur-
ter Goethe-Universität.

In die Zeit gefallen
Schillertheater Ruhrfestspiele

Schwarze Schlünde der Posaunen taten
sich auf. Eine Musik aus zerfetzten Tre-
molowolken, Streicherklüften und Bläser-
blitzen fegte durch den Saal des Berliner
Konzerthauses, noch bevor auf der Büh-
ne unter dem schwarzen Riesensegel die
Handlung in Gang kam. „In was für einer
Welt leben wir?“, fragt diese Musik. Ist
sie ein Kosmos, der Gesetzen der Ord-
nung und Schönheit folgt? Oder ist sie
Schöpfung, aus dem Nichts gerufen, dem
Eingriff höherer Mächte jederzeit offen?
Joseph Martin Kraus, 1756 in Miltenberg
am Main geboren, 1792 in Stockholm ge-
storben, lässt in seiner monumentalen
Oper „Aeneas in Carthago“ die Orkane
übers Land brausen, das Meer an die Küs-
te peitschen und am Ende sogar die Erde
beben, dass es ein Grausen und Zähne-
klappern ist.

Es ist die optimistische Form von Auf-
klärung, die hier musikalisch zusammen-
stürzt. Kraus reißt mit der avanciertesten
Kunst seiner Zeit Natur und Rationalität
auseinander. Auch in den Seelen der
Menschen gibt es Nächte, die eben keine
Vernunft erhellt. Tragisch dabei ist, dass
diese Seelenfinsternis in der gleichen Na-
turanlage gründet wie das, was man da-
mals „Humanität“ nannte: dem Gefühl.

Joseph Haydn nannte Kraus „eines
der größten Genies, die mir je begegnet
sind“. Doch lange wusste man nichts
mehr davon. Stockholm lag für die mittel-
europäischen Nabelschauer außerhalb ih-
res Gesichtsfeldes. Das Kraus-Jahr 2006
jedoch hat eine Renaissance auf dem
Plattenmarkt ausgelöst. Der Berliner Or-
tus-Musikverlag bringt die erste kritische
Gesamtausgabe von Kraus’ Werken her-
aus. Und Lothar Zagrosek, Chefdirigent
des Konzerthausorchesters Berlin, hat zu-
sammen mit der norwegischen Regisseu-
rin Susanne Ögland eine halbszenische
Version dieser tragischen Mythologie er-
arbeitet.

Zagrosek beschloss bereits 2006 seine
Zeit als Generalmusikdirektor der Staats-
oper Stuttgart mit „Aeneas in Carthago“
– damals die szenische Uraufführung der
im Original fünfstündigen Oper, die der
Komponist 1790 vollendet hatte, aber

nie zu hören bekam. Zagrosek ist vom
geistigen Rang der Musik so überzeugt,
dass er schon nach fünf Jahren diese Aus-
grabung erneut zur Diskussion stellte.

Man merkt dem Stück an, dass Kraus
den „Idomeneo“ von Mozart kannte,
dass er zudem eine Bewunderung für die
Grandeur Glucks hegte. Aber im Ergeb-
nis ähnelt diese Musik mit ihrem Pathos,
ihrer eruptiven Energie, ihrer völlig iro-
niefreien Innigkeit am ehesten dem jun-
gen Beethoven (der von Kraus allerdings
auch nichts wusste).

Zwölf Charaktere – Menschen und
Götter – streiten in dem Stück mit- und
umeinander. Die Bravourarie ist das häu-
figste Genre. Doch Kraus funktioniert
den Spektakelwert der Koloratur voll-
ständig um zum Mittel eines differenzier-
ten, hochgradig erhitzten Ausdrucks. Ein
exzellentes Sängerensemble stand dafür
in Berlin bereit: Cornelia Horak als Juno
und Catriona Smith als Venus lieferten
sich vom Balkon des ersten Ranges aus
ein Duell zweier Königinnen der Nacht.
Auch die beiden Tenöre Dominik Wortik
(Aeneas) und Daniel Ohlmann (als Numi-
dianerkönig Jarbas) mussten in einem pa-
ckend gemeisterten Bravourduell gegen-
einander antreten. Daniel Kirch hatte als
gleißender Neptun den Wogen, Joachim
Goltz als grollender Eol den Stürmen zu
gebieten. Die kleineren Partien der Célie
und der Bercé waren mit Klara Ek und
Olivia Vermeulen hinreißend besetzt.

Eine außergewöhnliche Leistung aber
hat Simone Schneider als karthagische
Königin Dido vollbracht: Denn diese Par-
tie verlangt – ähnlich wie Mozarts Con-
stanze in der „Entführung“ oder die Leo-
nore in Beethovens „Fidelio“ – gleicher-
maßen Lyrik, Dramatik und Koloratur-
fertigkeit, also gewissermaßen drei Sän-
gerinnen in einer. Der Rias-Kammer-
chor, von Eberhard Friedrich einstu-
diert, kam besonders in der Trauer um
Dido, die sich selbst verbrennt, zu un-
heimlicher, erschütternder Wirkung. Lo-
thar Zagrosek und sein Konzerthaus-
orchester feierten beim Publikum mit
dieser Leistung einen ihrer größten
Triumphe.  JAN BRACHMANN

Der Stand
der Dinge
Düsseldorfs Kai 10 zeigt,
wie man Kunst zeigen soll

Werdet doch alle
Einsiedler im Wald!
Neuauflage? Das Atomzeitalter der japanischen Literatur

Hier ersäuft die Aufklärung
„Aeneas in Carthago“ am Berliner Konzerthaus

Das Freiburger Theater
sucht nach dem Lauf
der Welt: mit einem
aktiven „Kaufmann von
Venedig“ und einem
neuen passiven
Pollesch-Stück.


