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Intro

Die Redaktion

Anzeige

Und tschüß. Das war´s. Die dunkle Jahreszeit ist immer geprägt von 
Schwermut und Melancholie. Vor allem so kurz vor Weihnachten. Die 
ARD-Themenwoche „Leben mit dem Tod“ im Fernsehen und Radio ha-
ben wir überlebt, manche große Zeitungen dagegen, wie die Nürnberger 
Abendzeitung, die Frankfurter Rundschau oder die FT Deutschland 
haben mittlerweile das Zeitliche gesegnet oder stehen kurz davor. 
Höchste Zeit also, die Zelte abzubrechen und sich auf dem Weg nach 
Frankreich zu machen. Genauer gesagt nach Bugarach. Mitten hinein 
in den Endzeit-Tourismus. Wenn am 21.12.2012 der letzte Tag der 
Menschheit kommen soll, wollen wir doch bei den Glücklichen sein, 
die von den Außerirdischen, ob unserer geistigen Größe und sonstigen 
Fähigkeiten, vor dem Untergang gerettet werden. Und obwohl der 
Hausberg der 200-Seelen-Gemeinde für Rettungswillige gesperrt 
werden soll, hoffen wir dennoch, ein Plätzchen in einem Ufo zu finden. 
Wahrscheinlich wird die Menschheit nur deshalb Geschichte werden, 
weil beim Landeanflug der Aliens ein paar Kernkraftwerke in die Luft 
fliegen, oder ihr Planet einer kosmischen Umgehungstraße Platz 
machen muß.
Wir sind aber überzeugt, daß wir auch künftig auf einem erdähnlichen 
Planeten oder Gaswolke in einer anderen Galaxie unser kulturelles Gut 
verbreiten können und in einer interstellaren Gemeinschaftsunterkunft 
willkommen sind. Sollte dies durch die Sprachbarriere verhindert 
werden, bleibt immer noch unsere Zurschaustellung als Relikt einer 
aussterbenden Spezies in einem galaktischen Zoo. 
Wie man in der Stadt munkelt, sollen einige Bürger, die sich für 
besonders wichtig halten, bereits per Campingmobil in die Pyrenäen 
unterwegs sein oder dabei sein ihre sieben Sachen zusammenzupacken. 
Eine paar Vorteile hat die Sache mit dem Weltuntergang. Das 
Weihnachtsgeschäft braucht uns nicht mehr zu kümmern. Der Zeller 
Bock, das Stadttheater und die Frankenhalle brauchen nicht mehr 
saniert werden und auch die Frage ob Rentner noch für 
kommunalpolitische Ämter kandidieren dürfen, hat sich erledigt. Ob 
die Rente sicher ist, steht sowieso in den Sternen.
Angesichts der nicht zu erwartenden Aussichten wünschen wir allen 
unseren Lesern und auch den restlichen Erdenbürgern ein fröhliches 
und friedliches Nichts. 

Sollte wider Erwarten nur das Ende des Jahres kommen, sehen wir uns 
Ende Januar 2013.
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Lichtblick I

wdw / Foto: Schollenberger

Seit Wochen räumen wir unser Redaktionsbüro 
nicht mehr auf. Als die vermutlich letzten 
Cyberflaneure stöbern wir in Internetshops, 

bestellen Unmengen Süßigkeiten, nackte Tän-
zerinnen, Lustknaben (für die Mädels) und nehmen 
zur Kenntnis, daß Ende Dezember den vielen 
Idioten der Garaus gemacht wird. Schön, uns  wird 
es beim Weltuntergang natürlich mit erwischen; 
ein bedauerlicher Kollateralschaden. Aber wir 
wissen damit umzugehen: Wir werden uns schon 
am 20. Dezember auf die Festungsmauer setzen 
und ganz dem ergeben, was Honoré de Balzac 
einmal die „Gastronomie des Auges“ genannt hat. 
Das ist übrigens das Tolle an solchen Großereignis-
sen: Man braucht sich selbst nicht bewegen. Blöd 
wäre nur, wenn einfach das Licht ausginge und 
wir gar nichts zu sehen bekämen. Oder wenn 
wir gleich vom ersten Blitz - und Blitze sind bestimmt 
beteiligt - getroffen würden. Allerdings sollte es uns 
nicht wundern, wenn der große Weltenlenker die 
Dummen, Bösen und Gemeinen einmal mehr, wenn 
auch endgültig, bevorzugt behandeln würde. Wir 
werden ja  sehen ...
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Immer auf 
der Suche nach 
sich selbst
Die Bilder des Schriftstellers Hermann Hesse 
im Museum im Kulturspeicher ,  Henrike 
Holsing, die stellvertretende Direktorin, 
darüber im Interview

Interview / Foto: Achim Schollenberger

Warum Hermann Hesse? 

Henrike Holsing:  Warum Hermann Hesse? Eine 
gute Frage. In diesem Jahr wird ja Hermann Hesses 
50. Todestag begangen und das ist für uns ein Anlaß, 
Hermann Hesse einmal anders als man ihn kennt, 
nämlich nicht als Schriftsteller und Dichter, sondern 
in erster Linie seine Malerei zu zeigen.

Gab es schon Ausstellungen über Hermann Hesse? Mit 
seinen Bildern? 

Holsing: Hat es gegeben. Mit seinen Bildern. Auch 
sogar in Würzburg. 1986 hat Heinrich Ragaller in 
der Städtischen Galerie (damals in der Hofstraße) 
eine Ausstellung gemacht. Aber es hat noch nie eine 
so umfassende Ausstellung gegeben, wie wir sie 
jetzt zeigen. Die tatsächlich auch Hermann Hesses 
malerisches Werk von seinen Anfängen bis ihn die 
Mitte der 30er Jahre zeigt, als er aufgehört hat zu 
malen. Und gerade diese ersten Blätter, die er im 
Rahmen einer Psychoanalyse gemacht hat und die 
überhaupt erst verständlich machen, warum er 
gemalt hat und was der ganze Antrieb dahinter war, 
das ist jetzt hier zum ersten Mal zu sehen.

Wenn man die Ausstellung überblickt, bekommt man 
den Eindruck einer ziemlich heilen Welt mit „banalen“ 
Motiven. Viele Häuser, Bäume, südliche Landschaften. Ist 
dies zeitgemäß?

Holsing: Ich würde jetzt gar nicht die Frage 
danach stellen, ob dies zeitgemäß ist, es ist ja auch 
gar nicht das, um was es Hesse gegangen ist. Für 
Hesse ist die Malerei ja eine Möglichkeit gewesen, 
seine psychischen Krisen, überhaupt das Leben, 
zu bewältigen. Er hat nicht danach gefragt, ob das 
zeitgemäß ist. Ich glaube, das ist bei dieser Malerei 
nicht die relevante Frage. Ich empfinde auch nicht 
alle Bilder als so harmonisch. Das sind sie auf den 
ersten Blick natürlich auch. Für Hesse war ja auch 
die Malerei eine Art Erholung, eine Möglichkeit 
loszulassen von seinen schweren Traumata und 
Persönlichkeitskonflikten. Auf der anderen Seite ist 
die Malerei für ihn ja auch Selbstausdruck gewesen, 
seine inneren Krisen dringen immer wieder in die 
Malerei mit ein. Gerade zu Beginn der Ausstellung 
wird man mit seinen Selbstbildnissen konfrontiert, 
die er ziemlich früh gemacht hat. Sie sind vielleicht 
nicht gerade künstlerisch auf der Höhe, bringen aber 
einen unheimlich direkten Ausdruck von seinen 
Zweifeln an sich selbst, seiner inneren Zerrissenheit 
und seinem Selbsthaß.

Bei den Selbstbildnissen mag das ja gelten, aber wenn 
man die Landschaften anschaut, spürt man doch gar 
nichts von Zerrissenheit und Selbstzweifel. Man hat das 
Gefühl, sie sind eher Beruhigungstherapie.

Holsing: Auf der einen Seite ist es das sicher auch. 
Ich setze mich in die Natur, nehme schöne Farben 
und drücke mich einmal ganz anders aus. Auf der 
anderen Seite, wenn man einmal genauer hinsieht, 
findet man bei vielen dieser Landschaftsbilder, 
daßda auch bedrückende Elemente sind. Zum 
Beispiel: In einer ganzen Serie mit sehr reduzierten 
Farben, eigentlich immer nur ein Grün, Gelb, Blau, in 
der die abgebildeten Gegenstände immer mit einer 
dicken, schwarzen Konturlinie umgeben werden, 
zeigt sich für mich auch etwas Bedrängendes, als 
wollte er die Farben geradezu einsperren mit diesen 
Linien. Die finde ich nicht unbedingt heiter. Dann 
gibt es auch noch die toten Bäume. Auch die sind 
nicht heiter, wenn man jetzt denkt, daß sich Hesse 
sehr stark mit Bäumen assoziiert, in Bäumen auch 
Sinnbilder für den großen Einsamen gesehen hat. 
Dieser große Einsame steht eben nicht immer in der 
vollen Pracht seines Lebens, sondern der kann auch 
tot oder kahl sein. Es können sehr melancholische 
Landschaftsbilder sein, die Hesse gemalt hat.
 
Ist das nun eine subjektive Interpretation oder gibt es 
da auch eine „abgesicherte“ Seite durch biographische 
Notizen, wie „Ich fühle mich als Baum oder verdorrter 
Ast“?

Holsing: Es gibt zum Beispiel ein Gedicht über 
eine gestutzte Eiche, in dem genau das zum 
Tragen kommt. Wenn man sich mit Hesse etwas 
auseinandersetzt, zum Beispiel mit seiner Literatur, 
weiß man, er schreibt immer nur über sich selbst. 
Alle seine Protagonisten sind Selbstbilder und auch 
in seinen Gedichten schreibt er über sich. Und er 
malt auch sich selbst, malt seine Empfindungen. 
Deswegen muß man an diese Bilder weniger vom 
Kunsthistorischen herangehen und jetzt anfangen 
die Komposition zu analysieren, da kommt man 
nicht viel weiter. Man muß die Bilder begreifen als 
den Ausdruck einer künstlerischen Persönlichkeit, 
die immer sehr direkt den Ausdruck gesucht hat 
und sich nicht darum gekümmert hat, ob dies nun 
als dilettantisch angesehen wird oder nicht. Seine 
Gedichte werden ja von der Germanistik auch nicht 
ernst genommen. Hesse hat einmal gesagt, daß es 
für ihn auch gar nicht darauf ankommt, ob es jetzt 
ein schönes Maß ist, sondern es geht mehr um den 
Schrei, der sich darin ausdrückt.
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Arosa (Winterlandschaft mit blockhaften Häusern), Frühling 1929, Aquarell

„... die Grenzen überfliegen.“ 
Der Maler Hermann Hesse.

Noch bis zum 3. Februar 2013
Museum im Kulturspeicher Würzburg

Oskar-Laredo-Platz 1
97080 Würzburg

Öffnungszeiten: 
Di 13-18 Uhr, Mi 11-18 Uhr

Do 11-19 Uhr, 
Fr, Sa, So 11-18 Uhr.

25.12. 2012 geschlossen

Eine Kuratorenführung 
mit Dr. Henrike Holsing  

findet am Donnerstag, 
den 17. Januar 2013, um 17.30 Uhr statt.

Läßt sich durch die Ausstellung das Psychogramm eines 
Menschen und Künstlers entdecken? Oder muß man 
seine Hesse-Bücher dabei haben?

Holsing: Man kann eigentlich in jedem Kapitel 
der Ausstellung an ein Buch denken. Am Anfang 
der Ausstellung ist es der Demian, wenn er seine 
Gesichter malt und sich mit der Psychoanalyse 
beschäftigt, in der Zeit schreibt er auch den Demian, 
dann im zweiten Teil der Ausstellung schreibt er, 
1919, als er ins Tessin gekommen ist, Klingsors letzter 
Sommer. Darin geht es um einen Maler, der unter 
südlicher Sonne sehr farbenfrohe, stilisierte Bilder 
malt. Hier finden wir auch Hesse selbst wieder. So 
geht es weiter. Siddartha, der Steppenwolf, auch da 
finden wir Äquivalente in der Malerei.

Ein Beispiel zum Steppenwolf parat?

Holsing: Zum Steppenwolf ist das ganz direkt der 
Maskenball. Am Ende des Romans löst sich ja alles 
nach einem großen Finale bei einem Maskenball. 
Und Hesse hat ein Aquarell mit diesem Titel gemalt, 
das die Stimmung dieses Maskenballs vermittelt.

Können die Malerei und die Bücher von Hermann Hesse 
heute noch Interesse wecken? 

Holsing: Seine Bücher werden ja immer noch 
gelesen. Das hat sicher damit zu tun, in welchem 
Lebensabschnitt man sich befindet. Ob man sich in 
dieser Sinnsuche, dieser Suche nach Authentizität, 
nach Selbstausdruck wiederfindet. Wenn man in 
sich ruht und hat so seinen Weg gefunden, mag 
einem der Steppenwolf pubertär vorkommen.  

Möglicherweise gibt es aber auch wieder Phasen im 
Leben, wo man es lesen kann, in denen man auch 
wieder den Siddartha lesen kann, weil man auf der 
Suche ist nach etwas.

Die Malerei von Hermann Hesse bekommt durch 
die Ausstellung in einem renommierten Museum 
natürlich eine besondere Wichtigkeit. Ist die eigentlich 
gerechtfertigt?

Holsing: Ja. Wir wollen ihn ja auch umfassend 
zeigen. Natürlich hätten wir die Bilder nicht 
ausgestellt, wenn er nicht der große Dichter gewesen 
wäre. Das Ganze hat seine Berechtigung darin, daß 
er das gewesen ist. Die Kenntnis seiner Malerei, der 
er auch einen sehr großen Stellenwert in seinem 
Leben beigemessen hat, läßt seine künstlerische 
Persönlichkeit viel umfassender verstehen. Aus-
serdem sind auch wirklich gute Bilder dabei. Und 
er entwickelt sich auch mit der Zeit. Es ist ganz 
interessant zu sehen, wie er dann als Autodidakt an 
künstlerischer Reife gewinnt.

Modernität ist in den Bildern wohl nicht zu finden, oder?

Holsing: Ich sehe sie auch nicht. Ich finde aber, das 
Ganze hat etwas Zeitloses an sich. Es ist nicht nach 
irgendeinem Zeitgeist entstanden, überhaupt nicht.
 
Wird, wenn man durch die Ausstellung geht, der Mensch 
Hermann Hesse greifbar?
 
Holsing: Sicher nicht allein aus den Bildern. Aber 
die Malerei vervollständigt dieses Bild des Künstlers 
und Menschen Hermann Hesse. ¶

Henrike Holsing
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Das „Spitäle“, war einmal eine kleine, gotische 
Spitalkirche und  besitzt eine  wunderschöne 
hochschwingende Apsis. Seit die VKU (Ver-

einigung Kunstschaffender Unterfrankens) sie 
als Ausstellungshalle nutzt, werden hier in der 
Apsis die Werke präsentiert, die das Schaffen des 
jeweiligen Künstlers bündeln und fokussieren. Bei 
der Ausstellung von Kalligraphien und Malerei 
von Roswitha Vogtmann hängen fünf raumhohe 
Schriftrollen aus Japanpapier von der Decke zum 
Boden herab, die mit an japanische Schriftzeichen 
erinnernden Motiven bedeckt sind. Sie tragen  jedoch 
keine inhaltliche Botschaft. Aber sie verwandeln 
den vormals christlichen Raum  in einen völker-, 
religionen-, gedanken-  und  kräfteverbindende 
Energiespeicher, der Ruhe und Konzentration aus-
strahlt. 
Roswitha Vogtmann  (Jahrgang 1954) widmet sich 
schon lange der östlichen Kalligraphie. Während 
ihres Studium an der Akademie München belegte 
sie einen Schriftkurs und lernte jahrelang bei einem 
japanischen Kalligraphiemeister. Ihre Zeichen 
sind freilich erfunden, entspringen aber den 
Grundsätzen japanischer Malerei und Schriftkunst: 
Nach unterschiedlich langer Meditationszeit befreit 
sich die aufgestaute Energie beim Ausatmen und in 
einem auf die Mitte des Blattes konzentrierten Zug 
auf dem Papier. Korrigieren und übermalen kann man 
hier nichts. „Stimmt“ das Ergebnis der Hand nicht 
mit dem Gefühl und dem Geist der Vorstufe überein, 
ist die Arbeit mißlungen und wird vernichtet. Ein 
konzentrierter Hieb entscheidet also über Sein oder 
Nichtsein. Vogtmanns Kunst ist reine Prozeßmalerei. 
Die Bewegung des Pinselgestus, der Druck der Hand 
werden Gestalt in der kalligraphischen Form.
„Jeder Weg beginnt mit dem ersten Schritt.“ 
Dieser Grundsatz japanischer Philosophie 
gilt auch für Roswitha Vogtmann. Nach den 
schwarzen Zeichen auf weißem Grund entdeckte 
sie die Farbe. Hier kann man drei unterschiedliche 
Methoden unterscheiden. In den dramatischen und 

dynamischen  Arbeiten wird die Bildfläche von 
ausholenden, sich gegenseitig ausbalancierenden 
großen Pinselbewegungen dominiert. Gerne treten 
Komplementärfarben gegeneinander an, um sich im 
kraftvollen Dialog zu treffen. Farbspritzer sprühen 
hier wie sichtbar gewordene Kraftanstrengungen 
über die Leinwand. Aus der Tiefe eines imaginären 
Raumes scheinen die Farben herauszusteigen und 
sich die Oberfläche des Bildfelds zu erobern, das 
sie überschneidet und sie damit hinausläßt in den 
Betrachterraum.  In  Ansätzen erinnert diese Praxis 
an die All-over-Gemälde von Jackson Pollock, 
der seine Köperchoreographie in die am Boden 
liegenden Leinwände hineinbrachte. Auch die 
Arbeiten Vogtmanns liegen beim Entstehen auf 
dem Boden, entwickeln sich aus einer Technik, die 
Pollocks Lehrer Thomas Hart Benton als „Push and 
Pull“ bezeichnete.
Doch Vogtmann bündelt nicht nur Aktionen. In 
einer anderen Gruppe ihrer Arbeiten läßt sie sich 
von Naturstimmungen oder Landschaftsausblicken 
inspirieren. Ein Blick von einer Anhöhe  übers 
Meer oder die Impression von Luft gestalten sich in 
ruhigen Bildern, in denen sich Farblichter wie hinter 
einer Milchglasscheibe verströmen. Der Pinsel-
schlag ist hier gleichmäßig, geradlinig  und 
transparent. Schicht legt sich auf Schicht, gedämpf-
te Passagen pulsieren neben farbintensiven. 
Besonders auf der Empore beschwören vier große 
Tafeln in orange- gelben Tönen „warmes Licht“, das 
sich von oben in den ganzen Ausstellungsraum  zu 
ergießen scheint. 
In jüngster Zeit schuf die Künstlerin auch 
einige frappierende Objekte in Wand- und 
Bodeninstallationen, die in ihrer Klarheit an 
Konkrete Kunst erinnern und sich in ihrer 
lebendigen Aura mehr der Seele als dem Auge 
des Betrachters mitteilen. Auf einer weißen 
Fläche montierte Vogtmann  vornehmlich weiße 
Objekte, die, salopp gesagt, an Bungalows mit  
überstehendem Flachdach erinnern. Die Unterseite 
dieses „Flachdachs“ (oder den Rand eines Sockels) 
bemalte die Künstlerin mit einer intensiven Farbe, 
die in dieser Konstruktion nicht direkt sichtbar 
ist und sich in ihrer Leuchtkraft nur dem weißen 
Umfeld mitteilt. Dieser Widerschein der Farbe, 
ihre immaterielle Ausstrahlung, verschränkt sich 
mit den Schatten der Objekte und gestaltet eine 
vibrierende Aura, die im Betrachter nachschwingt.
Eine sehr eindrucksvolle Ausstellung, welche die 
kontinuierliche Entwicklung Roswitha Vogtmanns 
wunderbar aufzeigt und auf ihre nächsten Schritte 
neugierig macht. ¶

Meditative 
Energie
Roswitha Vogtmann zeigte Gemälde und 
Objekte im “Spitäle” Würzburg

Von Eva-Suzanne Bayer
Foto: Achim Schollenberger

Ausstellung von Roswitha Vogtmann im Spitäle
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Von Frank Kupke

Menschheit selbst. Betrachtet man das Bild, sieht 
man eine junge Frau. Die Art der Malerei verleiht 
dem Gesicht eine Patina, die auf vergangene Zeit 
hinweist. In diesem Widerspruch (Jugend und Alter) 
liegt für mich eine gewisse Faszination.“ Diese 
Ambivalenz, die sehr schön zum Ausstellungstitel 
„Wechselbad“ paßt, findet sich auch in dem surrealen 
Rücken- und Landschaftsbild „Margeritenmädchen“ 
von Sonja Salih wieder. Hier verhindert das mit 
bildnerischen Mitteln erzielte Changieren in 
Form und Thema, daß das Bild zum Kitsch wird, 
dem es durch die kalkulierte Nostalgie gefährlich 
nahe kommt. Diese Gefahr besteht bei Wolfgang 
Kuhfuß‘ grandios gestalteter abstrakter Arbeit 
„Raumbewegung III“ freilich genauso wenig wie dem 
herrlich verspielten Szenario auf „Gelber Kreis mit 
schwarzem Rand“ von Wolfgang Dehm. Und so kann 
ein Besuch der Ausstellung der Bewerber um den 
Kunstpreis der Stadt Marktheidenfeld 2012 in dem 
grandiosen, dreigeschossigen Ausstellungsraum 
des Franck-Hauses zu einem wahrlich erquicklichen 
„Wechselbad“ werden, dem diesjährigen Thema des 
Kunstpreises, der seit 1998 alle zwei Jahre vergeben 
wird. Von den insgesamt 81 Arbeiten, die bei dem 
heuer für Malerei ausgeschriebenen Wettbewerb 
eingereicht wurden, hat die Jury 35 Werke in die 
engere Wahl für den Kunstpreis gezogen. Der Jury 
gehören Dr. Marlene Lauter (Direktorin des Mu-
seums im Kulturspeicher Würzburg), Dr. Christiane 
Ladleif (Leiterin der Kunsthalle Jesuitenkirche 
Aschaffenburg), Jürgen Hochmuth (Träger des 
Kunstpreises 2010 der Stadt Marktheidenfeld) und 
Dr. Leonhard Scherg (Vorsitzender der Vol-
kshochschule Marktheidenfeld) an. Angeregt zum 
Thema wurden die Organisatoren des Kunstpreises 
Brigitte Hausner, Akimo alias Achim Schollenberger, 
Stefan Geith und Martin Harth vom neuen Freizeit- 
und Familienbad „Wonnemar“ in Marktheiden-
feld, das am 17. Dezember 2012 eröffnet wird. Alle 
Besucher der Ausstellung können bis Sonntag, 9. 
Dezember 2012,  ihren Favoriten unter den Bildern 
wählen. Abstimmungszettel und Wahlurne sind 
bereit. Kunstpreisträger und Publikumspreisträger 
werden am letzten Ausstellungstag, dem 16. 
Dezember, im Rahmen der Finissage bekannt- 
gegeben. Die Preisgelder  von  2000 Euro (2010 waren 
es 1500 Euro)  für den Kunstpreis und 500 Euro für 
den Publikumspreis wurden von den Sponsoren, 
der InterSpa GmbH & Co. KG. (Bauherrin und 
Betreiberin des „Wonnemar“) und der Pellikaan Bau 
GmbH (Erbauerin des neuen Bades), zur Verfügung 
gestellt. ¶

Erquickliches 
Wechselbad
Ausstellung zum Kunstpreis der Stadt 
Marktheidenfeld

Wirtschaftliche Krisenzeiten müssen nicht 
unbedingt künstlerische Krisenzeiten 
sein. Im Gegenteil. Die Spreu trennt sich 

vom Weizen. Kitsch von Kunst. Dies macht die 
Ausstellung „Wechselbad“ deutlich, die derzeit im 
Franck-Haus in Marktheidenfeld zu sehen ist. Als 
sehr aufschlußreich erweist sich der Leitfaden mit 
den Biographien der Künstler und selbstverfaßten 
Statements zu ihren Werken. Dieser gleichermaßen 
informative wie ansprechend gestaltete Leitfaden 
soll bei den Besuchern die Auseinandersetzung 
mit den Werken fördern. Das umfangreiche Info-

Heft vermittelt vor allem 
die nicht nur bildnerisch, 
sondern auch sprach-
lich sehr facettenreiche 
Herangehensweise der 
Künstler an die Welt 
in Werk und Wort. So 
reichen die Statements 
von den existentialistisch-
ästhetischen Erwägungen 
eines Werner B. Jannek 
zu seinem abstrakten 
Diptychon „Der 2. Weg 
des Ichs“ bis hin zu den 
ganz schlicht gehaltenen 
Aussagen von Richard 
Kuhn zu seinem Portrait 
von Coco Chanel. Beide 
Bilder sind technisch 
sowie künstlerisch von 
hoher Qualität und mar-
kieren die Gegenpole der 
aktuellen Kunstszene: die 
Neuen Abstrakten und die 
Neuen Figurativen. Die 
einen vertiefen sich immer 
mehr in die Aussagekraft 
der menschlichen Psyche, 
während die anderen 
immer stärker der Ex-
pression von Körpern ver-
trauen. Daß beides sei-
ne Berechtigung hat, 
steht außer Frage, 
wenn es auf so hohem 
Niveau geschieht wie bei 
zahlreichen Werken in der 
Marktheidenfelder Aus-
stellung. 
Außer Frage steht frei-
lich auch, was bei der 

breiten Masse am besten ankommt, nämlich das 
Gegenständliche, genauer: der Mensch.Das ist nicht 
verwunderlich, schließlich scheinen porträthafte 
Gemälde auf den ersten Blick zumeist vertrauter 
und deshalb verständlicher. Allerdings erweist sich 
beispielsweise die „Coco“ von Kuhn – wegen der über 
das Inkarnat gelegten Farbläufer – schon recht bald 
als irritierender als so manche nur auf den ersten 
Blick interessante Op-Art, wie etwa die Arbeit von 
Stefan F. Konrad. Recht treffend sagt Kuhn zu seinem 
Werk: „Coco Chanel steht für Jugendlichkeit und 
Schönheit. Das Streben danach ist so alt wie die 

Gudrun Quitzau: Energiewende – ein Wechselbad der Gefühle
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Es geht nichts über eine gute Tasse Kaffee 
oder Tee! Wobei sich an der Wahl und 
Zubereitungsart des Genußgetränks die 

Geister scheiden. Während die einen hochwertigen, 
ausschließlich schwarzen Tee zur festgesetzten 
Stunde zelebrieren, kommt für die anderen dasselbe 
Aufgußgetränk nur bei Krankheit in Frage, und 
wenn schon, dann nur mit Rum. Kaffee dagegen 
muß schwarz sein wie die Nacht, heiß wie die Liebe 
und süß oder bitter wie das Leben selbst, sagt ein 
arabisches Sprichwort. Erst dann würde er die 
anregenden Kräfte entfalten, die man ihm nachsagt, 
seit „Muselmänner“ im Kaffeehaus Müßiggang 
und Geschäftsbeziehungen beim „Türkentrank“ 
pflegten und diese Sitte im 17. Jahrhundert auch das 
Abendland und die übrige Welt eroberte.
„Tee oder Kaffee? Von Teatime und Kaffeeklatsch“ 
heißt die Sonderausstellung im Deutsch-
ordensmuseum Bad Mergentheim, die bis zum 17. 
Februar 2013 zu sehen sein wird. Sie präsentiert 
rund 1000 Objekte aus den letzten 200 Jahren rund 
um Kaffeetafel und Teekultur, sie  erörtert anhand  
ausgewählter, liebevoll zusammengestellter 
Exponate die gesellschaftliche Rolle von 
„Kaffeeklatsch“ und Teatime und macht deutlich wie 
sehr Kaffee und Tee die Tischsitten fast jeder Kultur 
prägten. 
Nachdem zunächst das entsprechende Geschirr 
gefehlt hatte und man sich mit dem Import 
chinesischer Ware behalf, beförderte die Erfindung 
des europäischen Porzellans 1708 in Meißen die 
Entwicklung der Alltags- und Festgebräuche bei 
Tisch rasant. Porzellan war freilich zunächst dem 
höfischen Bereich vorbehalten, während Gedecke 
aus Zinn – das älteste Stück der Ausstellung ist eine 
Zinnkanne aus der 1. Hälfte des 18. Jahrhunderts 
–, Fayence und Steingut dem Bürger zustand. Als 
Entrée zeigt die Ludwigsburger Manufaktur – andere 
Leihgeber sind die Museen der Stadt Bamberg, 
Schloß Aschach, das Kaffeehaus Hagen in Heilbronn 
und Privatpersonen – fein bemaltes, kostbarstes 
Porzellan. 
Einen anschaulichen, direkten Einblick in den 
bürgerlichen Haushalt in der Mitte des 19. 
Jahrhunderts erhält man durch einen Eintrag im 
Haushaltsbuch des pensionierten Pfarrers und 
Dichters Eduard Mörike, der sieben Jahre lang in 
Mergentheim lebte. Am 8. November 1846 lud der 
Lyriker seine weiblichen Gäste zur Kaffeetafel. 
Er skizzierte den festlich gedeckten Tisch mit 
Kerzenleuchter und Kaffeegedeck und die Namen 
der sieben Beteiligten. Der zur damaligen Zeit 
beständig finanziell klamme Mörike ließ dennoch 

für 9 Kreuzer Kuchen und für 1 Kreuzer Milch für die 
Kaffeegesellschaft besorgen. 
Die Schau zeigt den Stolz jeder Hausfrau in einer 
prachtvollen Vitrine: Porzellan von Villeroy & 
Boch, Silber aus Schwäbisch Gmünd, aber auch 
die zusätzlichen Tischgeräte wie Tortenplatten, 
Tropfenfänger und Zuckerzangen, Kinder- und 
Puppengeschirr, Andenkengeschirr, Mokka- und 
Sammeltassen. Mancher Besucher wird sich 
angesichts der Ausstellungsstücke seine eigene 
Kindheit in Erinnerung rufen; ein mit Silbergeschirr 
gedeckter Tisch zeigt anschaulich, wie elegant die  
Kurgesellschaft in Mergentheim vor 100 Jahren die 
Nachmittagsstunden verbrachte. 
In China und Japan entstand eine eigene Teekultur, 
das demonstrieren die wunderschönen Kannen  
aus Porzellan, Metall oder Steinzeug. In Europa 
zelebrierte vor allem die britische Aristokratie den 
Teegenuß zur teatime. 
Auch Künstler und Designer widmeten sich der 
Tee- oder Kaffee-Alltagskultur: Der schottische 
Architekt Charles Rennie Mackintosh, entwarf 
seinen berühmten Oberkellner-Stuhl mit der 
typischen, hohen Rückenlehne und der Sitzklappe 
für Materialien, was auf die Willower Tearooms in 
England verweist. Wilhelm Wagenfeld entwickelte 
1931 sein zeitloses und beständiges Teeservice aus 
feuerfestem Glas; es gehört heute noch zu seinen 
bekanntesten Entwürfen. 
Im Fokus der Ausstellung steht jedoch der Kaffee, 
den man, ebenso wie Tee, als Genußmittel früher in 
der Apotheke kaufen mußte. Anfangs war Kaffee den 
Männern vorbehalten, für Frauen war der Kaffee-
genuß nicht gerne gesehen: Die holde Weiblichkeit, 
die sich beim „Kaffeeklatsch“ solidarisierte, war 
verdächtig, ihren Männern weniger „gehorsam“ 
zu sein. Die Porzellanmanufaktur F. A. Schumann 
in Moabit stellte als erster privater Betrieb in 
Berlin Porzellan für den bürgerlichen Haushalt 
und alltäglichen Gebrauch her, .z. B. um 1850 
die Kaffeetasse für die Dame mit der Aufschrift: 
„Emanzipation der Frauen“.  ¶                 Bis 17. Februar 2013

Neben Führungen gibt es ein reiches Zusatzprogramm 
mit „Plauderei in der Ausstellung“ (6. Januar, 14.30 Uhr),  
„Kaffeeklatsch und Vortrag“ (27. Januar, 14 – 17 Uhr,  und 

„Vortrag“, 16 Uhr), „Lustige Katzengeschichten für Kinder von 
5 – 12 Jahren (9. Februar, 15 Uhr), „Teeverkostung“ ( 17. Februar, 

14 – 17 Uhr).
 Adresse: 

Deutschordensmuseum, Schloß 16, 97980 Bad Mergentheim, 
Tel: 07931-52212, Fax: 07931-52669, 

www.deutschordensschloß.de
Öffnungszeiten ab Nov.: Di - Sa 14 – 17, So/Fei 10.30 – 17 Uhr.  

Schwarz 
wie die 
Nacht, 
heiß wie 
die Liebe ...
Tee oder Kaffee? Ausstellung in 
Bad Mergentheim

Von Angelika Summa / Foto: Besserer
Zum neunten Mal hat die Stadt Würzburg 

in diesem Jahr den Petrini-Preis vergeben. 
Mit ihm werden alle zwei Jahre Bauherren 

ausgezeichnet, die mit ihrem Bauwerk in beson-
derer Weise das Stadtbild bereichert haben. Die 
Auszeichnung gilt damit nicht in erster Linie der 
Architektur – ihre Qualität ist freilich Voraussetzung 
des Preises –, sondern den Bürgern der Stadt, die sie 
ermöglicht haben. Man könnte ihn auch als einen 
Bürgerpreis bezeichnen. 
Dies zeigt auch die Zusammensetzung der Jury, in 
der von neun Personen vier von Verwaltung und 
Rat der Stadt Würzburg gestellt werden und nur 
drei als freie Architekten fachlich ausgewiesen 
sind. Im Sinne der Stadt Würzburg als Stifter des 
Preises wäre es also, wenn die Aussicht auf den 
Preis einen Wettkampf in der Bürgerschaft um die 
beste Architektur auslösen würde. Die Projekte, 
die der Kommission für Stadtbild und Architektur 
zur Beurteilung vorgelegt werden, zeigen, daß hier 
durchaus noch ungenutzte Spielräume bestehen. 
Ein bißchen mehr Ehrgeiz unter den Bauherren wäre 
zu wünschen.
Wer ist nun prämiert worden? Der Freistaat 
Bayern erhielt den ersten Preis für den Zweig der 
Fachhochschule am Sanderheinrichsleitenweg, die 
DGS Projektentwicklungsgesellschaft GbR Eibel-
stadt den zweiten für einen Geschäftsbau auf dem 
Gelände des ehemaligen US-Hospitals Mariannhill. 
Platz drei ging an Lothar Betzold für die Erweiterung 
des Hotels Steinburg. Neben den Preisen vergab die 
Jury drei Anerkennungen, je einen an den Freistaat 
für das Hörsaalgebäude im Universitätscampus – 
hier schon einmal besprochen –, an die Maiberg 
Wohnbau GmbH für den Umbau des US-Hospitals 
zu Wohnungen und an den Architekten Prof. 

Am 
falschen 
Standort

Zum neunten Mal zeichnete die Stadt 
Würzburg Bauherren aus. 

Von Ulrich-Karl Pfannschmidt

Kaffeekanne Steingut mit Druck „La Charité” Marke „Stone Coquerel et Le Gros, Paris”
Deutschordensmuseum, Inv. Nr. 1765
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Lichtblick
Wolfgang Fischer für sein eigenes  Wohnhaus im 
Stadtteil Lengfeld. Mit den Bauherren freuen sich 
natürlich auch ihre Architekten, hier ungenannt, 
weil nicht vom Preis betroffen.
Alle Bauten zeigen eine saubere, anständige 
Architektur, die durchaus auf der Höhe der Zeit 
ist. Professionell geplant und handwerklich gut 
ausgeführt. Hier gibt es nichts zu kritisieren, außer 
vielleicht, was man der deutschen Architektur der 
Gegenwart allgemein vorhalten könnte, es fehle 
ihr an Innovationskraft und Originalität. Unsere 
Architektur liegt lieber auf der sicheren Seite. 
Hier bildet sich die Mentalität einer vergreisten 
Gesellschaft ab, die gesicherten Positionen mehr 
vertraut, als sich mit Mut und jugendlichem 
Überschwang in Experimente zu stürzen. 
Dem genauen Betrachter fällt auf, Preise und 
Anerkennungen sind, mit einer Ausnahme, 
Neubauten zuerkannt worden. Ebenfalls mit einer 
Ausnahme liegen sie alle an der Peripherie der 
Stadt. Im Bereich des Stadtzentrums war nichts zu 
preisen. Hier stagniert die Entwicklung der Stadt, 
oder schlimmer noch, was sich hier tut, ist nicht 
preisverdächtig.

Die Entscheidung der Jury hat nicht überall 
Begeisterung ausgelöst. Besonders umstritten ist 
der Preis für die Erweiterung des Hotels Steinburg. 
Die artikulierte Empörung gilt der Erscheinung des 
Neubaus. Sie wäre wohl ausgeblieben, wenn der 
Bau nicht weithin sichtbar vorn an der Hangkante 
des Steinbergs errichtet worden wäre, sondern 
unsichtbar dahinter. Die Aufregung  krallt sich an die 
Architektur, obwohl eigentlich ein städtebauliches 
Problem vorliegt, nämlich die Frage, wie geht 
die Stadt Würzburg mit Bauwünschen an den 
Höhenlagen des Talkessels um. Das Hotel Steinburg 
mag zwar alt sein, der Befund ändert aber nichts 
an der Tatsache, daß es leider an der falschen Stelle 
steht. Die kuriosen Details des Hauses sollen 
hier gnädig übergangen werden. Das Hotel 
jedenfalls hätte in dieser Weise niemals erweitert 
werden dürfen.  An der Stelle des  bankrotten 
Tenniscenters, ebenfalls in Höhenlage, war die Stadt 
bisher sensibler. Man fragt sich, wie lange noch. 
Möglichkeiten zur Sünde sind auch am Schützenhof 
oder am Weg zu neuen Welt zu finden.
Für den ersten Preis  - Neubau der Fachhochschule 
– gilt ähnliches. Die Architektur ist gut, der 
Standort leider falsch. Das Haus besetzt einen 
Platz im Außenbereich, der am oberen Rand des 
Alandsgrundes gelegen, bis zum Bau einen freien 
Blick in den Grund und darüber hinaus bis zum 
Heuchelhof geboten hatte. Der Blick sollte trotz Bau 
erhalten bleiben, die Straße dorthin nicht ausgebaut 
werden, so war versprochen worden.  Dem Auge zeigt 
sich anderes. Nach der langen, leidvollen Geschichte 
der Grundstückssuche für die Fachhochschule ist 
dem Oberbürgermeister der Geduldsfaden gerissen 
und das Projekt einfach hingeplumpst, wohin es 
niemals hätte fallen dürfen. Man kann es verstehen, 
aber richtiger wird es deshalb nicht. Nur ein paar 
Wochen später hätte es genug Platz auf der Brache 
der Leighton Barracks gegeben.
Die Wahrung der Identität einer Stadt, ihrer 
Unverwechselbarkeit,  fordert vor allem anderen 
den Schutz ihrer besondern Eigenschaften. 
Die Einzigartigkeit von Würzburg liegt in der 
Topographie, im Wechsel von flach und steil 
geneigten Hängen um den Talkessel und beidseits 
des Maines, einschließlich der seitlich 
einmündenden Täler. Die Einzigartigkeit zu 
schützen, müßte oberstes Ziel der Stadtplanung 
sein. Es zu definieren, ist eine herausragende 
städtebauliche Aufgabe. Einmaligkeit, nicht 
Beliebigkeit, tut not. Bauen an sich ist kein Wert, 
auch wenn es noch so oft behauptet wird. ¶

Die Architektur ist gut, der Standort leider falsch.  
Foto: Weissbach

Es weihnachtet und die Augen der Künstler beginnen zu leuchten, ob der 
Vorfreude auf anstehende Verkäufe. Ob die tatsächlich kommen, so wie 
die besungenen Kinderlein, steht allerdings noch in der Sternen. (schon 

wieder dieses Untergangsszenario). Doch wer nichts versucht, kann auch nichts 
gewinnen, Also starten allerorten die beliebten Sammelschauen mit einem 
prallen Angebot des unterfränkischen Kunstpotentials. Stückwerk heißt die 
Vorweihnachtsausstellung in den Räumen des BBK im Kulturspeicher in welcher 
die BBK–Mitglieder ein reiches Spektrum an Gemälden, Zeichnungen, Plastiken, 
Objekten, Druckgraphiken und anderen künstlerischen Techniken feilbieten. Daß 
Kunst auch mundet bewies die Künstlerin Christane Gaebert, die, keimfrei wie eine 
OP-Schwester gekleidet, mit einem Skalpell ihre dicke Marzipanmann-Skulptur 
bei der Vernissage in appetitliche Stücke zerteilte und unters Volk brachte.                                                                                                                                         
                                                                                                                            Text/Foto: Schollenberger

Physiokratie
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Lichtblick II
Merinowolle aus Neuseeland ist die feinste 

Wolle der Welt, sie ist kuschelweich, 
kratzt nicht und hat auch noch ein paar 

andere völlig ungefährliche Eigenschaften, weshalb 
sie besonders für feinste Babyhöschen geeignet 
ist. Denise Bettelyoun hat für ihre Ausstellung 
„Tricoteuse“ in der Galerie Professorium ganz 
andere Woll-Objekte gestrickt und  – wenn man 
ihr Schmunzeln richtig deutet – ist sie um neue 
verwegene Ideen nicht verlegen.  
                                                                                  sum/Foto: Schollenberger

Nummer80.indd   22-23 28.11.2014   17:49:38



November/Dezember 2012   nummerachtzig24 25

die Frauen, die fast das Bildformat sprengen, wirken 
düsterer, abweisender, auch durch die Farben. Die 
Diskrepanz zwischen den Schaffensbedingungen 
und dem Ergebnis ist hier greifbar. Dennoch gelang 
es ihm, in dieser problematischen Zeitspanne 
des Zweiten Weltkriegs einige längsformatige 
Ölbilder zu schaffen von Damen an der Bar und, 
als Erinnerung an Faschingsfeste früherer Zeiten, 
ein Selbstbildnis in Verkleidung mit seiner Frau. 
Irgendwie scheint dies wie die Flucht vor der Welt 
in seinen geschlossenen Kosmos des Künstlichen. 
Trotz aller Repressionen hatte Kleinschmidt 
heimliche Bewunderer, so frühere Ulmer Freunde; 
von ihnen erhielt er wenigstens in Notzeiten 
Aufträge für Landschaftsbilder und Stilleben. Die 
Landschaften erhalten durch die Vereinfachung und 
Gliederung häufig etwas Monumentales, Schweres; 
Zementwerke, Brücken und Häuser sowie technische 
Konstruktionen boten ihm die Möglichkeit, 
Grauwerte und Weiß als rhythmische Elemente 
einzusetzen und auszuprobieren. Bei den Stilleben 
bevorzugte er immer wieder den Baumkuchen – als 
festliches, künstliches Backwerk und Genußmittel, 
durch die Rundungen irgendwie sinnlich, bei den 
Blumen liebte er weiß Blühendes, Flieder, Lilien, 
Iris, Rosen: All das sind keine Naturblumen, sondern 
gezüchtete Gewächse, und diese weißen Blüten 
geben den Bildern etwas Unwirkliches, schon in 
der oft verschachtelten Anordnung und Nahsicht. 
Auch die Diva in Theater, Zirkus oder Varieté ist ein 
solch künstliches Geschöpf. Kleinschmidt hat sie nie 
sozialkritisch gesehen; ihn interessierte viel mehr 
die Malerei als solche und ihre Möglichkeiten, etwa 
wie er die Haut einer Frau farblich gestalten könne. 
In einem solchen Umfeld der erotischen Schwüle 
erfüllt der Mann eine dienende Funktion, hält 
sich im Hintergrund. Ob Kleinschmidt damit der 
Gesellschaft einen Spiegel vorhalten wollte, ist eher 
zu bezweifeln; er hatte einfach den Wunsch, sich als 
Maler zu vervollkommnen, wollte eine „Erhöhung 
der Pracht“, „eine bessere malerische Welt“.  Eines 
seiner letzten Werke ist die „Bückende Balletteuse“ 
von 1948, klar in der Gliederung, heller als früher 
in der dichten, pastosen Farbigkeit. Aber nach 
Kriegsende war eine andere Malweise,  Abstraktes 
und nicht mehr Figurales gefragt. Die Zeit war über 
Kleinschmidt hinweggegangen; sein „Käsestilleben“ 
von 1949 wirkt wie eine Trotzreaktion auf die Not. 
Auch hier verweist der Maler auf eine künstliche 
Welt; sie fasziniert den Betrachter, läßt ihn aber auch 
irgendwie kalt, ein Zwiespalt, der das ganze Werk 
Kleinschmidts durchzieht.  ¶                            Bis 6. 1.       

Das entspricht kaum unserem heute gängig-
en Schönheitsideal, was die Kunsthalle 
Schweinfurt im großen Raum den Be-

suchern zeigt, und doch fasziniert es durch die 
desillusionierende, seltsam bizarre Ausstrahlung: 
Voluminöse, üppige Frauen, mit fleischig dicken 
Armen und Beinen, mit hervorquellendem Busen, 
in viel zu knappen Korsagen und Stiefelchen, hinter 
der Bühne, in der Bar oder Garderobe, beim An- und 
Ausziehen, oft ungelenk in den Bewegungen, müde, 
gelangweilt erscheinend, stark geschminkt und mit 
künstlich glatten Haaren bevölkern die Ölbilder von 

Paul Kleinschmidt (1883-1949). In  matten Farben, 
expressiv mit breitem Strich hat er im Verlauf seines 
Malerlebens immer wieder Frauen dargestellt, die 
keine individuellen Menschen sein sollen, sondern 
bestimmte Lebensweisen verkörpern; erstaunlicher-
weise diente ihm dabei über all die Jahre seine Ehefrau 
Margarete als Modell. Dieses sein Hauptmotiv 
änderte er nie. Das Theater, der Zirkus, die Halbwelt 
übten eine große Faszination auf ihn aus, stießen ihn 
aber auch irgendwie ab. Diese Ambivalenz ist immer 
durchzuspüren. Kleinschmidt kam aus dem Milieu 
des Theaters, sein Vater leitete eine Wanderbühne, 
und er sollte nach der Familientradition 
Schauspieler werden. Doch Paul haßte eigentlich 
die Bühne, interessierte sich aber für alles, was 
hinter den Kulissen vorging. Nicht zu Unrecht 
trägt die Ausstellung, die vor allem durch Joseph 
Hierling angeregt und bestückt wurde, diesen Titel. 
Kleinschmidt machte es sich nicht leicht; nach dem 
Kunststudium in Berlin und München versuch-te er 
sich nur kurz im Malstil eines Leibl oder Trübner; 
die recht realistischen Porträts der Eltern von 1906 
zeugen noch von diesem Anfang. Nach Kriegseinsatz 
und schwerer Verwundung im Ersten Weltkrieg 
fand er aber dann schnell zu dem Stil, der ihn sein 
Leben lang prägte, nämlich zu einem expressiven 
Realismus. Mit flächig zusammenfassendem, breiten 
Pinselstrich modellierte er ohne Konturen Figuren 
und Gegenstände in vorwiegend pastosen Grau, Blau- 
und Weiß-Tönungen, was manchmal wie verwischt, 
verschleiert wirkt. Anfangs arbeitete Kleinschmidt 
noch in seinem erlernten Beruf als Graphiker; einige 
Beispiele mit recht expressiven Radierungen sind zu 
sehen. In den 20er Jahren hatte er mit seinen Gemälden 
Erfolg und zog Sammler und Mäzene wie den 
Nudelfabrikanten Erich Cohn aus New York an. Doch 
seine Bilder paßten nicht zur Kunstauffassung der 
Nazis und wurden ab 1933 in „Schandausstellungen“ 
als „entartet“ gebrandmarkt. Er fand kaum noch 
Aufträge, zog sich zurück und begann mit seiner 
Familie eine Odyssee durch Süddeutschland an 
verschiedene Wohnorte, flüchtete in die Schweiz, 
nach den Niederlanden und Frankreich, wo er 
interniert und schließlich zwangsweise nach 
Bensheim an der Bergstraße repatriiert wurde. 
Dort kannte er niemanden, und trotz ärmlichster 
Lebensumstände blieb er sich treu, malte, auch wenn 
er keine Ölfarben mehr benutzen konnte bzw. durfte, 
in seinem Stil weiter; nunmehr aber verlegte er sich 
auf Gouachen in einer neuartigen Technik. Einige 
von ihnen sind in einem extra errichteten Kabinett 
zu sehen: Der Gegenstand ist gleich geblieben, das 
Szenario der Halbwelt der 20-er Jahre in Berlin, aber 

Dicke Mädels
Die Schweinfurter Kunsthalle präsentiert 
den Maler Paul Kleinschmidt unter dem 
Titel „Hinter den Kulissen“.

Von Renate Freyeisen

Der Maler und seine Frau 
im Fastnachtskostüm. 
1940 Öl auf Leinwand, 
128 x 88 cm
Foto: oh
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Peter Alexander (Frank Koch), Amy Winehouse 
(Esther Filly), Tina Turner (Ellen Obier), Nena 

(Carina Pieper) und Luciano Pavarotti (Otto Schmid) 
in einer Show, daß schafft vermutlich nicht einmal 
ein Privatsender. Und sei es, weil der eine oder 
andere Star inzwischen verstorben ist. Um so 
überraschender, daß dies in Marktheidenfeld gelingt. 

Dort hat man nämlich das 1. Deutsche Parodisten-
Festival erfunden, und – das darf betont werden – 
mit Erfolg durchgezogen. Gut, abgesehen von der 
selbst in zahllosen Rollen auftretenden Moderatorin 
Ellen Obier handelte es sich bei den meisten 
Darbietungen nicht um Parodien, sondern eher um 
Imitationen. Ellen Obier war mit ihren Parodien 

(außer Konkurrenz) von Milva über Zarah Leander 
bis zu Tina Turner mitreißend gut. Doch auch die 
Imitatoren waren ausgesprochen unterhaltsam und 
über weite Strecken nahezu perfekt. Allen voran 
Esther Filly, die als Amy Winehouse auf die Bühne 
ging und – kein Festival ohne Preise – sowohl den 
Publikumspreis als auch den 1.Preis der Jury für ihren Text/Foto: Weissbach

Parodie und Imitation
Auftritt erhielt. Verdientermaßen aber ging keiner 
der Teilnehmer ohne viel Applaus vom Publikum 
und einen dotierten Preis nach Hause. Und: Es wird 
vermutlich schon im kommenden Jahr wieder ein 
Parodisten-Festival in Marktheidenfeld geben. ¶

Nummer80.indd   26-27 28.11.2014   17:49:40



November/Dezember 2012   nummerachtzig26 29

  
August Strindbergs „Der Vater“ im 
Mainfranken Theater  in Würzburg

Geschlechterkampf  pur – auf groteske Weise 
verschärft zeigen dies die Kammerspiele des 
Mainfranken Theaters Würzburg in August 

Strindbergs Trauerspiel „Der Vater“. Doch – ist das 
Thema heute noch so aktuell wie zur Entstehungs-
zeit des Dramas Ende des 19. Jahrhunderts in 
Bezug auf Rollenverständnis und Rollenverhalten? 
Regisseur Peter Wallgram schien einer solchen Sicht 
etwas zu mißtrauen. So verlegte er die Tragödie um 
den Vater, den Mann, der letztlich von der perfiden 
Vorgehensweise der Frau, der Mutter besiegt wird, 
in eine surreale Ebene, sichtbar am Bühnenbild 
von Isabell Ziegler; es wies schrille Leuchtfarben 
für die Requisiten auf, aber die Akteure trugen 
„historische“ weiße Kleidung (Kostüme: Kristopher 
Kempf ) vom Ende des 19. Jahrhunderts. Als Eingang 
in das bürgerliche Wohnzimmer des Rittmeisters 
dient eine riesige gelbe Möse, durch die sich alle 
hindurchquetschen müssen, als symbolischer 
Hinweis auf die alles bestimmende Mutterschaft, 
auf Macht und einengende Weiblichkeit. Im Raum 
sitzt der Rittmeister oben auf einer schiefen, 
quietschblauen Ebene auf einem signalgrünen 
Pferdchen, leider für die niedrigen Kammerspiele 
etwas hoch geraten, aber zur Deutung seiner 
lächerlichen Position unübersehbar. Für die Frau 
gibt es als Spielgerät eine pinkfarbene Schaukel. 
Alles das wirkt auch wie eine Versuchsanordnung, 
nicht unbedingt real. Das Publikum zeigt sich 
davon innerlich weniger berührt als zeitweilig 
amüsiert; trotz der brutalen Handlung reizt uns 
heute einiges ab und zu zum Lachen. Natürlich 
geht alles schlimm aus, aber da es sich hier weniger 
um lebendige Menschen als um Prototypen 
von bestimmten Verhaltensmustern handelt, 
folgt der Zuschauer diesen psychostrategischen 
Machtspielen mit Interesse und Spannung. Ob es 
heute noch solche oder ähnliche Konstellationen 
im Streit um die beherrschende Position in der Ehe 
gibt? Das wohl, aber vermutlich subtiler. Strindberg 
selbst verarbeitete mit diesem Stück - es durfte 
in Deutschland lange Zeit nur in geschlossenen 
Vorstellungen aufgeführt werden – wohl seine 
eigenen Eheprobleme mit Siri von Essen ab, und 
er wollte damit eine kontrastierende Antwort 
auf Ibsens „Nora“ geben; der Norweger hatte sich 
hier für die Emanzipation der Frau eingesetzt, 
Strindberg schrieb mit „Der Vater“ die Absage 
an die emanzipierte Frau. Außerdem fürchtete er 
zeitlebens, den Verstand zu verlieren; sein Stück ist 
wohl auch eine Reaktion auf Ibsens „Gespenster“. 
Wenn der Rittmeister am Ende dank der Intrigen 
seiner Frau in eine Irrenanstalt eingewiesen werden 

Der Rittmeister (Rainer Appel) und sein Ehegespons 
(Edith Abels)

***

Von Renate Freyeisen / Foto: Gabriela Knoch

Ehegespons(ter)
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soll, wenn er von seinem bigotten Kindermädchen 
die Zwangsjacke angelegt bekommt, dann drücken 
sich hier auch die Ängste des Autors aus, und 
der Zuschauer weiß: Die weibliche Macht hat 
zugeschlagen, der Mann ist ihr unterlegen, und 
wenn er sich wehrt, dagegen ankämpft, wird er für 
verrückt erklärt und somit als Person vernichtet. 
Denn Frauen haben ein Faustpfand, mit dem sie 
den Mann unterdrücken, klein halten können: die 
Mutterschaft. 

Der Mann ist der Versager ...

Gleich zu Anfang wird dies deutlich in der 
Unterhaltung zwischen dem Pastor und dem 
Rittmeister: Welcher Mann kann sich sicher sein, daß 
er wirklich der Vater des Kindes ist, das er in seiner 
Familie als eigenen Sproß aufzieht? Einen solchen 
Zweifel nährt auf ganz hinterhältig-gemeine Weise 
Laura, die gefühlskalte Gattin des Rittmeisters. Der 
Streit der Eheleute eskaliert nämlich, als es um die 
Erziehung der vom Vater innig geliebten Tochter 
Bertha geht. Er möchte, daß sie außerhalb des 
Hauses ausgebildet wird, vielleicht als Lehrerin, 
und beruflich auf eigenen Beinen stehen kann. Die 
Mutter aber will sie bei sich behalten, sie sieht sie 
als Künstlerin und vielleicht später gut verheiratet. 
Laura nutzt nun geschickt die Unsicherheit des 
Gatten bezüglich seiner biologischen Vaterschaft 
aus, schürt sie noch an. Sie möchte erreichen, daß 
ihrem Mann die Erziehungsgewalt über Bertha 
entzogen wird, indem er für unmündig, also 
verrückt erklärt wird. Das gelingt ihr, indem sie böse 
Gerüchte über ihren Mann streut, der eigentlich 
ein korrektes Familienoberhaupt ist, und sie 
provoziert ihn ständig immer mehr, bis er ausrastet. 
Auch an seinem Verstand soll er zweifeln; sie 
unterschlägt ihm die Post, die er als dilettierender, 
aber wissenschaftlich anerkannter Mineraloge 
für den Austausch mit Fachkollegen benötigt. Als 
er den Betrug entdeckt, gerät er in Rage. Auch in 
seinem „christlichen“ Umfeld hat er einen schweren 
Stand als aufgeklärter Mensch und Materialist; 
sein Schwager ist Pastor, seine frömmelnde Amme 
ist allen möglichen abergläubischen Ängsten 
verfallen, und in der Weiberdiktatur seiner Familie 
gilt er mit seinen Ansichten als unnormal und 
letztlich verrückt. Die bewußt von Laura gesteuerte 
Diffamierung ihres Mannes erhält schließlich 
die amtliche Bestätigung durch das Zeugnis des 
Arztes. Er scheint zuerst noch skeptisch eingestellt 
gegenüber den Aussagen der Frau Rittmeister über 
ihren Mann; doch als der aus verständlicher Wut 

und Verzweiflung ihr gegenüber handgreiflich wird, 
steht der medizinische Befund fest: geisteskrank 
und somit gemeingefährlich. 

... die Frau sein Feind

Boris Wagner zeichnete den Doktor Östermark 
als schwache, beeinflußbare Persönlichkeit. Der 
Pastor, Bruder der Mutter, steht natürlich auf der 
Seite seiner Schwester Laura, denn der Rittmeister 
ist als Atheist ohnehin ein Gegner des Vertreters 
der Religion. Max de Nil gab ihn würdevoll und 
unehrlich, fast als Karikatur eines nur äußerlich 
frommen Kirchenmannes. So hat der Rittmeister 
auch im männlichen Lager keine Unterstützung. In 
Der Mann ist ein Faktor der Unordnung, die Frau sein 
Feind, und „die Liebe zwischen den Geschlechtern 
ist Kampf“, der Mann dabei der Unterlegene; als 
Versager wird er nicht mehr gebraucht. Auch wenn 
das ehemalige Kindermädchen des Rittmeisters 
noch so sanft und gottesfürchtig tut; Franziska 
Kleinert zeigt in dieser Rolle, daß sie nur fixiert ist 
auf die eigenen Ängste und richtiges, unterwürfiges 
Verhalten gegenüber der starken Laura und daß sie 
ihren früheren Zögling nicht liebt. Auch Tochter 
Bertha, die zuerst noch den Vater herzt und sich an 
ihn schmiegt, ist ein Geschöpf ohne eigenen Willen, 
Wachs in den Händen ihrer Mutter und bezieht 
letztlich Position gegen ihren Vater; sie wird von 
Anna Sjöström als naives, sich kindlich gebendes 
Wesen dargestellt. Ihre Mutter Laura aber ist die 
unumschränkte Herrscherin des Hauses; Edith 
Abels gab sie resolut, mit kühler Freundlichkeit 
kalkulierend, als attraktive und temperamentvolle 
Frau, als eine Meisterin des Taktierens. Ihr sind alle 
in diesem Haushalt nicht gewachsen. Vor allem der 
Vater, der Rittmeister, der am Schluß gebrochen 
in den Armen seiner Amme an einem Herzanfall 
stirbt. Rainer Appel brillierte in dieser Rolle nicht 
nur durch die Präzision seiner Aussagen, sondern 
vor allem durch die Vermittlung einer durchaus 
eigenständigen, aber seiner Umwelt gegenüber 
hilflosen Persönlichkeit, die sich trotz klaren 
Verstands gegenüber dem übermächtigen Einfluß 
der Frau und ihrer weiblichen Verbündeten nicht 
durchsetzen kann. Ein tragisches Charakterbild. 
Auch wenn die Überlegenen am Schluß angesichts 
der von ihnen heraufbeschworenen Katastrophe 
zunächst fassungslos scheinen – dieser Zustand 
wird nicht lange anhalten. Das Publikum war von 
der Darbietung jedenfalls sehr angetan; ob es den 
Strindbergschen Gedanken in allem folgen kann und 
will, bleibt die Frage. ¶

Es gibt viele gut gemeinte Werke zur Shoa; aber 
kommentarlos an zwei Frauen zu erinnern, sie 
selbst zu Wort kommen zu lassen und damit 

das Ungeheuerliche und gleichzeitig scheinbar 
„Normale“ jüdischen Lebens im Naziterror vor 
Augen zu führen, das gelang auf besondere Weise 
sehr eindrucksvoll der in München geborenen 
Komponistin Magret Wolf mit ihrer Kammeroper 
„Refidim Junction“. Der sperrige Titel bezieht sich 
im ersten Teil auf einen Ort in der Wüste, der für die 
Israeliten mit Bösem verknüpft ist, bedeutet aber 
auch „Die Schwachen“, der zweite Teil heißt übersetzt 
„Schnittpunkt“ oder „Verbindung“. Schon solch 
symbolischer Hintergrund ist schwer zu vermitteln. 
Wie aber kann eine „szenisch-dokumentarische 
Aktion“ – so die Festlegung der Librettistin Wolf 
– bühnenwirksam aufbereitet werden, zumal mit 
neuer Musik, nur auf der Grundlage von Briefen, 
vom Ansatz her also absolut handlungsarm. 
Kai Christian Moritz gelang mit seiner ersten 
Regiearbeit das Kunststück, die Uraufführung 
der Oper dieser renommierten 52jährigen, 
heute in Jerusalem lebenden Komponistin Wolf 
beeindruckend zu gestalten im Würzburger 
Theater in der Bibrastraße als Kooperation des 
Mainfranken Theater mit der Hochschule für 
Musik. Im Mittelpunkt steht das Schicksal zweier 
jüdischer Frauen. Die eine, Marianne Dora Rein, 
lebte in Würzburg bis zu ihrer Verschleppung nach 
Litauen und der Ermordung in einem bis heute 

unbekannten Lager. In die Stadt am Main war sie 
mit ihrer verwitweten Mutter gezogen; sie scheint 
sich in Träume geflüchtet zu haben, wollte ohne 
ihr geliebtes „Mamele“ nicht emigrieren, obwohl 
die Lage immer verzweifelter wurde. Dies erfährt 
man nur andeutungsweise aus ihren Briefen. Ein 
Ausweg aus den deprimierenden Lebensumständen 
war wohl die Literatur. Ab 1936 schrieb Marianne 
Rein Gedichte und wandte sich ab 1938 an den ihr bis 
dato unbekannten Schriftsteller Jacob Picard mit der 
Bitte, ihre Lyrik zu beurteilen. Daraus entwickelte 
sich eine rege Korrespondenz. Die Briefe Picards sind 
nicht mehr erhalten, wohl aber die von Marianne; 
und daraus geht hervor, daß der zuerst in Berlin 
und nach seiner Emigration in den USA lebende 
Picard, den sie später vertraut mit „Joggele“ anredet, 
in ihren Mädchenträumen zum fernen Geliebten 
wird. Sie hat ihn nie gesehen, nur einmal mit ihm 
telefoniert, was wohl für sie etwas enttäuschend 
war. Fragen zur Literatur treten mit der Zeit mehr 
im den Hintergrund; die Briefe sind eher Zeugnisse 
einer einsamen, liebesbedürftigen Frau, im Grund 
eine schriftliche Spiegelung ihrer Emotionen und 
Sehnsüchte, die sich nie erfüllten. Ab 1940 sind auch 
Äußerungen zu lesen, die rudimentär Auskunft 
geben über ihre bescheidenen Lebensumstände; 
sie arbeitete im jüdischen Altersheim, wurde zu 
Umzügen, Versteigerungen des Hausrats und 
anderen Restriktionen gezwungen, immer in Sorge 
um die Mutter. Am 27. 11. 1941 wurde sie nach Litauen 
deportiert; dort verliert sich ihre Spur. Der anderen 
Frau, der wesentlich älteren verheirateten Perl 
Margulies, ging es graduell besser. Sie lebte mit zwei 
Kindern in Essen; ihr Mann Benno emigrierte 1933 
nach London. Perl schrieb verzweifelte, drängende 
Bittbriefe an ihn. Sie fürchtete, die Ausreise nicht 
mehr zu schaffen, zog mit ihrer Mutter und den 
Kindern nach Mannheim, wo sie sich bitter beklagte 
über ihre entwürdigende Arbeit als Dienstmädchen, 
über Geldnot, ihre Ängste thematisierte, das Visum 
nicht mehr rechtzeitig zu bekommen. 1934 gelang 
dann doch die Ausreise. Aus den Briefen von Perl 
erfährt man viel über den zermürbenden Alltag. Hier 
wird nichts poetisch verklärt wie bei Marianne Rein, 
hier gibt es keine beschönigende Sicht auf das harte 
Leben. 
Pogrammatisch wie die beiden gegensätzlichen 
Schicksale und Perspektiven beginnt die Oper: Im 
Zuschauerraum stehen an beiden Seiten schwarz 
bzw. grau gekleidete Menschen, stumm. Über der 
Bühne sieht der Besucher zuerst auf den Segeln 
per Video blühende Landschaft, eine Wiese mit 
Bäumen, aber hinter einem Zaun; dann ändert sich 

Uraufführung der Kammeroper 
„Refidim junction“ von Magret Wolf  – 
eine  Gemeinschaftsproduktion von 
Mainfranken Theater und  Hochschule 
für Musik

Von Renate Freyeisen / Foto: Nico Manger

Reines Leben
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die Perspektive: Von unten blickt man auf hohe 
Bäume in Schwarz-Weiß; die Kamera schwenkt nach 
unten: Todeszone – Halt! Dann hebt die Musik der 
Kammeroper an; für die hat Magret Wolf die Texte 
zusammengestellt, Titel und Klänge konzipiert. 
Frau Wolf gilt im Bereich der zeitgenössischen 
Musik als renommiert, was sich an zahlreichen 
Auftragswerken zeigt. Die Komposition für die 
Kammeroper klingt nicht disharmonisch, ist aber 
rhythmisch durchpulst; sie besitzt melodische 
Stellen, wenngleich keine Melodien, arbeitet mit 
Klangflächen und Wiederholungen und erhält 
Kontur durch Percussion mit teilweise ausgefal-
lenem Schlagwerk wie tibetischen Klangschalen, 

um das Ganze, das eigentlich wenig Handlung 
besitzt und sich deshalb schwer inszenieren läßt. 
Doch Regisseur Kai Christian Moritz ließ sich 
schlüssige Bilder und Personen-Konstellationen 
sowie passende Aktionen und Bewegungen dafür 
einfallen. In Nahsicht zeigte er per Video immer 
wieder die Gesichter der beiden Frauen, die von 
Ausgrenzung und Vernichtung bedroht sind. 
Außerdem laufen an den Seiten wie in einem 
Fließtext die menschenverachtenden Verordnungen 
der Nazis ab; Einzelheiten sind dabei unwichtig; 
kurze Blicke darauf genügten. Das Publikum war 
ohnedies gefesselt von dem Geschehen auf der Vor-
bühne. In Schwarz agierten Perl I und II, wie als 
Hinweis auf die harte Realität, während Marianne I 
und II, adrett in weißer Bluse, die poetische Flucht 
aus der Wirklichkeit andeuteten. Daß diese beiden 
Marianne-Figuren am Schluß, als alles aussichtslos 
erscheint und die Deportation bevorsteht, die feine 
Kleidung ablegen, ist ein äußeres Zeichen, daß nun 
nichts mehr verdrängt werden kann. Beide Frauen 
werden bei aller Verschiedenheit ihres Schicksals 
auch als Einheit erlebbar, wenn sie nebeneinander 
synchron agieren, wenn sie versuchen, aus der 
Bedrohung das Beste zu machen. Anfangs betont 
Marianne immer wieder: „Das Leben ist schön“, 
und diese optimistische Sicht läßt sie sich auch 
später kaum nehmen. Was wäre wohl aus Marianne 
geworden, wenn sie überlebt hätte? Wäre aus ihr 
eine bekannte Lyrikerin geworden, wie sie es sich 
gewünscht hatte, oder haben nur die Umstände sie 
zu einer Dichterin gemacht? Solche Fragen bleiben 
unbeantwortet. Perl Margulies hatte dagegen mehr 
Glück. Im 1. Teil der 11 Kapitel umfassenden Oper 
rennt sie noch aufgeregt hin und her, übernervös, 
hektisch, was auch in der Musik deutlich wird; 
am Anfang des 2. Teils hat sich ihre Unruhe noch 
gesteigert – doch dann die Erleichterung: Sie darf 
weg, darf ausreisen, aber das Video der rettenden 
Bahnfahrt läßt auch an Entgegengesetztes denken, 
nämlich an die Vernichtungstransporte in den Osten. 
Perl kann ihre Familie in Sicherheit bringen, hatte 
also eine Zukunft. Davon zeugt auch ihre Tochter 
Alice, heute eine bekannte Feministin in Israel. Sie 
besuchte ebenso wie die Komponistin die Premiere 
in Würzburg und war begeistert von der stimmigen 
Inszenierung. An ihrem Ende senkt sich der 
Bühnenboden immer mehr ab; Marianne ist allein, 
hilflos den sich immer mehr verschlechternden 
Umständen ausgeliefert. Auch wenn sich der Schluß 
musikalisch etwas hinzieht: Das Publikum verließ 
nachdenklich und beeindruckt das Theater. Ein 
solches Erinnerungsstück wirkt nach.  ¶

Vibraphon und diversen Gongs; das erinnert dann 
manchmal an fernöstliche Meditation, kann aber 
auch laut werden. Das Orchester der Hochschule 
ist ungewöhnlich besetzt mit Streichquintett, zwei 
Akkordeons, Cembalo und vielen Bläsern; es spielte 
sehr konzentriert unter der Leitung von Ulrich 
Pakusch. Für die Sängerinnen ergeben sich aus 
den teilweise starken Klangballungen schwierige 
Aufgaben; sie müssen sich die oft ähnlichen 
Wiederholungen merken; manche Passagen sind 
auch recht hoch angesetzt. Die beiden Solistinnen, 
Judith Beifuß als Perl und Katja Beer als Marianne 
konnten mit ihren kraftvollen Stimmen die 
Schwierigkeiten bestens meistern. Immer dort 

setzen die beiden Soprane ein, wo die Briefstellen 
emotional werden, wo Gefühle durchbrechen. Denn 
den beiden Frauen sind Sprecherinnen zugeordnet, 
welche – per Mikroport verstärkt – die Brieftexte 
lesen und angedeutet spielen; hierbei ist Charlotte 
Sieglin die Marianne, Britta Scheerer die Perl. Auch 
im Chor gibt es solche Doppelung: Während die 
sieben schwarz Gekleideten die oft gleichförmigen 
mehrstimmigen Passagen singen – als „Text“ dient 
dabei u. a. die Nennung der Namen unterfränkischer 
Deportierter -, hat der vierköpfige Sprechchor das 
Gedicht einer Ghetto-Insassin aus Lodz vorzutragen, 
die Gott bittet, die Bezeichnung „Mensch“ von 
ihr zu nehmen. Dieses Gebet bildet den Rahmen 

Charlotte Sieglin als Marianne Dora Rein (Schauspiel-Part)
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Text / Foto: Frank Kupke

Immer an zwei Sonntagen Ende November, 
Anfang Dezember ist die Würzburger St. 
Johanniskirche so voll, wie sonst selten. Der 

Grund: Es sind Würzburger Bachtage. Und da gibt 
es im Rahmen von zwei aufeinanderfolgenden 
Sonntagsgottesdiensten stets feine Musik zu 
hören, die jedermann – ob religiös oder nicht 
– erfreuen kann, der offene Ohren hat. Denn 
Bachchor und Bachorchester bringen hier unter dem 
Künstlerischen Leiter der Würzburger Bachtage, 
Kirchenmusikdirektor Christian Kabitz, auf hohem 
Niveau qualitätsvolle Musik zu Gehör: nämlich 
jeweils eine komplette Bach-Kantate. Und außerdem 
gibt’s das Ganze – abgesehen vom Klingelbeutelgeld 
– umsonst. So erklang jetzt beim ersten dieser beiden 
Kantaten-Gottesdienste die Kantate „Meinen Jesum 
laß‘ ich nicht“. Das hohe kompositorische Niveau 
dieser Komposition und ihrer Aufführung ließen es 
fast vergessen, ja schier unglaublich erscheinen, daß 
Bach über 200 solcher Kantaten komponierte, weil 
es zu seinen Pflichten als Leipziger Thomaskantor 
gehörte, allsonntäglich eine nagelneue Kantate 
aufzuführen. Die Kantate, die nun bei den 
Würzburger Bachtagen erklang, wurde am 1. Sonntag 
nach Epiphanias, am 7. Januar 1725, in Leipzig, 
erstmals aufgeführt. Wie üblich bei Bach, bilden 
hier zwei  Choralsätze den Rahmen für die Arien und 
Rezitative, die die Gesangssolisten vortragen. Das 
instrumental Besondere an dieser Kantate ist die sehr 
umfangreiche und technisch anspruchsvolle Solo-
partie für Oboe d’amore (das ist eine etwas längere 
Oboe mit einem leicht bauchigen Schallbecher, die 
eine kleine Terz tiefer liegt als die normale Oboe und 

infolge ihrer etwas anderen Gestaltung einerseits ein 
wenig voller, andererseits etwas nasal klingt). Dieser 
sehr individuelle, charakteristische Instrumental-
klang gehört – wie das Englischhorn (das ja 
bekanntlich anders als der Name vermuten läßt, 
ebenfalls ein Holzblasinstrument der Oboenfamilie 
ist, das eine Quinte tiefer liegt als die Oboe) – seit der 
Wiener Klassik nicht mehr zur Standardbesetzung 
eines Sinfonieorchesters und wird erst wieder 
in der Romantik gezielt benutzt, um pastorale 
Stimmungseffekte oder dergleichen zu erreichen. 
Bach hingegen verwendete es gerne wie ein ganz 
normales, melodieführendes Solo-Instrument – 
oftmals auch in Kombination mit der menschlichen 
Stimme, wie auch in der Kantate „Meinen Jesum 
lass‘ ich nicht“, wo dieser Instrumentalklang (sehr 
gut: Igor Storoshenko) freilich besonders gut zu den 
musikalischen und textlichen Aussagen der Kantate 
paßt, die vom Eingangs- und Schlußchoral geprägt 
sind.
Dieser Choral ist ein hervorragendes Beispiel 
dafür, wie sehr sich in einem evangelischen 
Kirchenlied die Umbrüche und Entwicklungen 
einer Zeit widerspiegeln können. Weder Text noch 
Melodie des Chorals sind von Bach. Der Text ist 
von Christian Keimann (1607-1662). Er dichtete 
das Lied auf die letzten Worte seines Gönners, des 
sterbenden Kurfürsten Johann Georg I. (1585-1656) 
von Sachsen. Die von Bach verwendete Melodie ist 
von Andreas Hammerschmidt (1610/oder 1611- 1675). 
Bach verwendete auch sie in der frühen Fassung der 
Matthäus-Passion von 1727/1729 am Ende von deren 
erstem Teil. Die in den heutigen evangelischen 

Gesangbüchern zu findende Melodie zum selben 
Choral schrieb 1674 Johann Ulrich (Max Reger legte 
diese Melodie seiner Kantate „Meinen Jesum laß‘ ich 
nicht“ von 1906 zugrunde).
Bereits Text und Musik des Chorals, wie ihn Bach 
kannte und für seine Kantate verwendete, spiegelten 
die Frühzeit der Auseinandersetzungen zwischen 
der lutherischen Orthodoxie (deren Vertreter war 
unter anderem jener Kurfürste Johann Georg I. von 
Sachsen) und den Anfängen des Pietismus wider. 
Darüberhinaus waren der Choral auch ein Ausdruck 
des Kampfes und der Schrecken jener Epoche, 
die gerade den Dreißigjährigen Krieg hinter sich 
gebracht hatte. Der unbekannte Verfasser des von 
Bach vertonten Kantatentextes ließ von den sechs 
Strophen des Original-Choraltextes die erste und die 
letzte Strophe unverändert, während er den Gehalt 
der restlichen Strophen auf seine sehr eigene Weise 
umdichtete. Gerade in beinahe zinzendorfschen 
Versen wie: „Solange sich ein Tropfen Blut in Herz 
und Adern regt, soll Jesus nur allein mein Leben und 
mein alles sein“, blüht Bachs Musik zu enormer Kraft 
und Stärke auf. Insbesondere diesen inhaltlichen 
Zug hin zur Introspektion – den Oberstkirchenrätin 
Susanne Breit-Keßler in ihrer Predigt (bei der sie 
sich mehrmals auf die zuvor gehörte Kantate bezog) 
möglichst außen vor ließ, um die Kantate umso mehr 
auf ihre Alltagstauglichkeit hin auszuwerten – brach-
te der Tenor Maximilian Argmann hell und profiliert 
in der St. Johanniskirche zu Gehör. Nachdem in 
dem packenden Rezitativ des Baßbaritons (herrlich: 
Janno Scheller) die Todesklippe umschifft wurde, 
mündete die durchaus theatermäßig aufgebaute 
Kantate ins Flehen zu Gott (strahlend und sicher: 
Martina Schilling, mit wundervoll natürlichem 
Timbre: Mirjam Striegel). Daß die Instrumental-
Einleitung zur Arie „Und wenn der harte Todestag“ 
nicht gelingen wollte, was Dirigent Kabitz dazu 
bewog, nach wenigen Takten abzuwinken und 
einfach nochmal neu anzufangen, tat der insgesamt 
wunderbar plastischen Gestaltungskraft der 
Aufführenden kaum einen Abbruch. Von wahrlich 
exquisiter Güte waren die Leistungen der gut 30 
Sängerinnen und Sänger des Bachchores – und 
zwar sowohl in den majestätischen, polyphonen 
Cantus-firmus-Gesängen des Eingangschorals, 
die die Instrumentalisten im Dreivierteltakt 
duftig auflockerten, wie auch im satten, runden, 
homophonen Klang des Schlußchorals. Erfreulich 
war im übrigen die gelungene Orgelumrahmung 
des Gottesdienstes mit Bachs Präludium und Fuge in 
h-moll BWV 544  durch Regine Geisler an Manualen 
und Pedal. ¶

... umschifft
Bachchor lotete Bach-Kantate bei Bachtagen aus
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Die rapide Veränderung der Innenstädte 
hat auch Würzburg längst erfaßt. Seit 
Jahren hat sich die Fußgängerzone in 

eine Aneinanderreihung von Filialen bundesweit 
operierender Ketten verwandelt, der klassische 
Einzelhändler mit seinem individuellen Ge-
schäftsmodell ist auch in Würzburg aus dem 
Zentrum weitgehend verschwunden. Während die 
von einem umstrittenen Baureferenten geführte 
städtische Bauverwaltung und Teile des Stadtrates 
mit der fragwürdigen Bebauung jenes Areals, auf 
dem immer noch der denkmalgeschützte Bau 
des Mozart-Gymnasiums steht, ein großflächiges 
Einkaufzentrum planen, das mit noch mehr 
Filialisten den verbliebenen innerstädtischen 
Einzelhändlern endgültig den Garaus machen 
soll, wehren sich die engagierten Händler von 
1b- oder 2a-Lagen wie Augustiner-, Sander- oder 
Semmelstraße seit Jahren mit gemeinsamen 
straßen- oder branchenübergreifenden Aktivitäten, 
wie der „Qualitätsroute“ oder „Einkaufstraße 
Semmelstraße“ gegen die von der Stadtplanung 
forcierte Existenzvernichtung.
In die Zange genommen wird der klassische, 
inhabergeführte Einzelhandel – und das unabhängig 
von der jeweiligen Branche – aber genauso vom 
Online- und Versandhandel. Einschlägige Internet-
Portale und auf spezielle Zielgruppen fokussierte 
Versender vermelden regelmäßig zweistellige 
Wachstumsraten, während die Umsätze im 
stationären Handel seit Jahren stagnieren und 

Umsatzzuwächse allenfalls im Promillebereich 
liegen.
Aber auch gegen dieses anonyme, vermeintlich 
bequeme, weil per Mausklick auszuführende 
Einkaufen, formieren sich – bundesweit und lokal 
– Gegenbewegungen. Beispielsweise die Initiative 
„Buy Local“, die ausgehend von Baden-Württemberg 
inzwischen in allen Bundesländern Resonanz 
und Unterstützer gefunden hat. Die Gründe für 
regionalen und örtlichen Einkauf liegen auf der Hand 
und sind doch längst nicht jedem Konsumenten 
präsent: Neben den rein ökonomischen Faktoren 
wie der Tatsache, daß Umsätze vor Ort zugleich 
Steueraufkommen, Arbeitsplätze und faire Ar-
beitsbedingungen sowie direkten Konsum der 
ausbezahlten Löhne vor Ort generieren, sind es 
auch die oft unterbewerteten oder gar übersehenen 
„weichen“ Faktoren, die für den bewußten Einkauf 
vor Ort sprechen: der Einzelhändler lebt in seiner 
Stadt, ist Ansprechpartner für kulturelle, soziale 
und politische Initiativen, beteiligt sich mit 
Veranstaltungen und Aktionen am städtischen 
Leben, prägt so über das optische Erscheinungsbild 
des Ladenlokals hinaus die Bürgergesellschaft der 
Stadt – und beugt somit auf jeweils individuelle 
Weise der Formatisierung der Standzentren zu 
standardisierten Konsummeilen vor.   
In Würzburg hat vor wenigen Wochen 
Elisabeth Stein-Salomon, Buchhändlerin und 
Inhaberin der Akademischen Buchhandlung 
Knodt, die Initiative ergriffen, und drei weitere 
inhabergeführte Buchhandlungen – Buchhandlung 
Dreizehneinhalb, Buchladen Neuer Weg und 
Universitätsbuchhandlung Schöningh – für die 
gemeinsame Aktion „Laß den Klick in Deiner 
Stadt“ gewonnenen. Diese vier mittelständischen 
Buchhandlungen verkörpern für Würzburg geradezu 
paradigmatisch die positiven Eigenschaften, die ein 
Händler vorweisen muß, um die o. g. Richtlinien für 
die Beteiligung am „Buy Local“-Standard zu erfüllen: 
Alle vier erfreuen die Kunden nicht nur durch 
qualifiziertes, serviceorientiertes, freundliches 
und zumeist langjährig erfahrenes  Fachpersonal, 
sondern beteiligen sich auf je unterschiedliche Weise 
mit Lesungen, sozialen, kulturellen und politischen 
Veranstaltungen an jenem gesellschaftlichen Mit-
einander und jenen öffentlichen Diskursen, die für 
eine bürgerliche Stadtgesellschaft unverzichtbar 
sind. Sie machen, im Verbund mit anderen 
öffentlichen Einrichtungen wie (Privat-)Theatern 
oder individuell geführter Gastronomie (beispielhaft 
seien hier das „Tiepolo“, das vor zwei Jahren 
eröffnete „Zwei-Viertel“ oder das gerade eröffnete 

„Neubau“ genannt), den Stadtraum unverwechselbar 
und damit attraktiv für die Bewohner vor Ort, die 
Besucher aus der Region und die kulturbewußten 
Gäste aus aller Welt. Und sind zugleich alles andere 
als provinziell, sondern über ihre jeweiligen Web-
Adressen weltweit vernetzt. „Online können wir 
alle auch“, meint Elisabeth Stein-Salomon und 
verweist im Pressegespräch auf die professionell 
gestalteten Online-Shops der Würzburger Buch-
handlungen, „aber gerade die Kombination von 
Online-Shop und lokalem Ladengeschäft mit 
persönlichen Ansprechpartnern und individuell 
gestaltetem Sortiment ist unsere Stärke“. Die 
Buchpreisbindung in Deutschland sieht Adolf Wolz 
von der Universitätsbuchhandlung Schöningh als 
großen Vorteil gegenüber anderen Branchen: „Neue 
Bücher kosten überall den gleichen Preis – egal ob 
online oder beim Händler vor Ort gekauft. Denn die 
Preisbindung schützt das Buch als Kulturgut und 
garantiert die Vielfalt auf dem Buchmarkt“. Und 
natürlich können die Würzburger Buchhändler 
auch in Sachen Schnelligkeit mit den vermeintlich 
allmächtigen Versendern konkurrieren: Online-
Bestellungen sind in der Regel schon am nächsten 
Tag abholbereit in den Ladengeschäften oder wer-
den umgehend nach Hause gesandt. „Uns ist klar, daß 
nicht jeder Kunde immer die Zeit hat, vor Ort unsere 
Buchauswahl zu durchstöbern,  aber wir möchten 
sie nicht an die anonymen Versender verlieren. 
Die ganz unterschiedlich und mit verschiedenen 
Schwerpunkten angelegten Online-Auftritte unserer 
Buchhandlungen bieten rund um die Uhr Zugang 
zur Welt der Bücher und anderer Medien, und sind 
zusätzlich angereichert mit Buchempfehlungen 
unserer Mitarbeiter oder Informationen zu Lesungen 
und Veranstaltungen“, erläutert Ulla Rottmann von 
der Buchhandlung Dreizehneinhalb. Und Werner 
Beyer vom Buchladen Neuer Weg betont, daß der 
Käufer mit jedem Klick oder dem Besuch beim lokal-
en Händler eine gesellschaftspolitische Entschei-
dung trifft. So sorgt er dafür, daß sein Geld in der 
Stadt bleibt, sei es über den Lohn für die Mitarbeiter 
oder über die Gewerbesteuer. Darüber hinaus erfüllt 
der Buchhandel natürlich – quasi en passant – eine 
unverzichtbare Rolle als Kulturvermittler jeglicher 
Art. Und selbstverständlich gehören schöne, 
individuelle Buchhandlungen zu einer lebendigen 
und liebenswerten Stadt, die einen Einkaufsbummel 
lohnt. 
Im Rahmen der Initiative „Lass den Klick in Deiner 
Stadt“ bereiten die vier beteiligten Buchhandlungen 
mitten im anstrengenden Weihnachtsgeschäft schon 
jetzt für die nächsten Monate weitere Aktionen vor. 

Geplant sind unter anderem eine Anzeigenkam-
pagne, öffentliche Veranstaltungen, ein Gewinnspiel 
und eine Initiative zur lokalen Leseförderung, etwa 
nach dem in  Frankfurt stadtweit praktizierten Motto 
„Eine Stadt liest ein Buch“ und kommt darüber mit 
sich ins Gespräch. Allein die Diskussion darüber, 
welches Buch das für Würzburg sein könnte, 
verspräche ja schon eine interessante Diskussion, 
etwa wenn die Wahl zwischen „Vom Kaiserplatz 
zum Konsumtempel“ des Stadtheimatpflegers oder 
„Die Jünger Jesu“ eines heimatlosen Linken mit 
Würzburger Wurzeln zu treffen wäre. Oder wenn, 
noch schlimmer (schlimm für wen eigentlich?), aus 
Anlaß der im Kulturspeicher geplanten Ausstellung 
über in der NS-Zeit angekauften Kunst, plötzlich 
„Hitler lieben“ von Peter Roos wieder auf die 
verbindliche Leseagenda käme?  Da freuen wir uns 
schon jetzt auf alle gedruckten und ungedruckten 
Leserbriefe – egal an welches Medium sie gerichtet 
werden.  ¶

www.buylocal.de, www.dreizehneinbhalb.de, www.knodt.de, 
www.neuer-weg.com, www.schoeningh-buch.de.

Und 
wo 
klickst 
Du?

Gastbeitrag von  Manfred Kunz

Kultur im Franck-Haus

Franck-Haus
97828 Marktheidenfeld
Untertorstraße 6

Öffnungszeiten:
Mi.bis Sa. 14 -18 Uhr
So. + Feiertag 10 -18 Uhr

Ausstellungsprogramm    12/2012- 04/2013

Kunstpreis 2012 der Stadt Marktheidenfeld
Ausstellung der ausgewählten Werke
Thema des Wettbewerbs: „Wechselbad“ 
bis 16.12.2012

Partnerstadt Pobiedziska- 1000 Jahre deutsch-polnische Geschichte
Ausstellung des Deutschen Polen-Instituts Darmstadt, 
ergänzt durch das Städtepartnerschaftskomitee Marktheidenfeld
bis 30.12. 2012

Gemeinschaftsausstellung
der Künstlergruppe ArtBreeze
Malerei, Installationen, Aquarelle, Fotograe
12.01. - 24.02.2013

„Beruf – Wunsch & Verwirklichung
Schulprojekt FOS/BOS
Schwarz-weiß-Porträts + Interviews
23.02. – 07.04.2013

Druckgrak, Margreth Hirschmiller-Reinhard
Malerei, Ines Schwerd
02.03. – 14.04.2013

24.12. und 25.12.2012 geschlossen

Info unter:     www.marktheidenfeld.de                                     Eintritt frei

Würzburger Buchhändler gehen in die 
Offensive.
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  Britta Schramm

40

Die Schriftstellerin Dorothy Parker zählte in den 
20er Jahren zu den Stars der Intellektuellen von New 
York City. Sie galt wegen ihrer Schlagfertigkeit und 
ihres beißenden Spotts als Königin der Algonquin-
Runde, eines Literaturzirkels, der nach 1925 die 
intellektuelle Ausstrahlung Amerikas mitprägte. 
Dazu war sie als Theater- und Literaturkritikerin 
gefürchtet und gehaßt. Angesichts dieser Vorgaben 
dürfte ein Abend mit dieser Salonlöwin, die weder 
Martini noch Whisky verschmähte und sich immer 
in die falschen Männer verliebte ein anregender 
und amüsanter literarischer Cocktail werden. An 
zwei Abenden im Dezember liest die Schauspielerin 
und Regisseurin Britta Schramm im Theater am 
Neunerplatz aus der Biographie „Noch ein Martini 
und ich lieg‘ unterm Gastgeber“ von Michaela Karl 
und aus Dorothy Parkers Kurzgeschichten.               [as]

Vorstellungen am Dienstag , den 04. Dezember und  Mittwoch, 
den 12. Dez. 2012 - jeweils 20 Uhr 

13,- EUR, ermäßigt 9,- EUR. 
Karten gibt es im Theater am Neunerplatz oder in der 

Buchhandlung Knodt unter Tel: 09 31 / 5 26 73.

3-fach betitelt ist die Winterausstellung der VKU 
im Würzburger Spitäle. Nach bereits bewährtem 
Modus teilen sich die Aussteller den Zeitrum vom 
1. bis 26. Dezember. Jeweils für eine Woche, in drei 
Blöcken also,  bespielen immer wechselnde Künstler 
den Galerieraum. Viele Mitglieder des BBK sind ja 
auch in der VKU, auch hier ist eine allumfassende 
Mischung der Kunst und dazu Kunsthandwerk 
erwarten. Dazu gibt es noch bis einschließlich 22. 
Dezember täglich von Dienstag bis Samstag um 
18.30 Konzerte mit diversen Musikklassen, in denen 
junge Musiker ihr Können zeigen werden.
Die vielversprechend klingende Reihe SprechStunde 
in der es lebendige Sprache von Mundart –Dichtung 
bis Petry-Slam , Lyrik bis Klangkunst zu hören gibt, 
startet im neuen Jahr am Freitag, den 11. Januar um 
20 Uhr mit einem Auftritt von Nora Gomringer.    [as]

Zero und (Zeit)Genossen versammelt Gabriele 
Müller in ihrer Galerie in der Theaterstraße 18 
in Würzburg. Neben Arbeiten von Heinz Mack und 
Guenther Uecker zeigt sie auch Werke von Jörg 
Immendorff, Markus Lüpertz, A.R. Penck und C.A. 
Wasserburger, alles hochkarätige Namen also.        [as]

Noch bis zum 23. Dezember. Info unter www.galerie-gabriele-
mueller.de  

Es gilt als Bayerns größtes Kinderfest mit 
zuletzt rund 15000 Besuchern, 80 beteiligten 
Organisationen und rund 900 ehrenamtlichen 
Helfern. Beim Internationalen Kinderfest im Mai 
teilen sich der Bayerische Rundfunk, die Deutsche 
Lepra- und Tuberkulosehilfe (DAHW) und die Stadt 
Würzburg seit Jahren die Organisationsarbeit und 
haben so eine über die Stadtgrenzen hinaus beliebte 
Institution geschaffen, die am 6. Mai 2013 in die 37. 
Auflage geht. Der bekannte Rundfunk-Journalist 
Eberhard Schellenberger unterstützt seit 1991 das 
Fest komplett ehrenamtlich, hilft organisatorisch 
und moderiert mit das Bühnenprogramm. 
Für sein Engagement erhielt er nun aus den 
Händen von Oberbürgermeister Georg Rosenthal 
den Tanzenden Schäfer. Rosenthal verband die 
Auszeichnung mit dem Wunsch, daß das Kinderfest 
noch lange beim Bayerischen Rundfunk diesen 
hohen Stellenwert genießen möge.                                [as]

Es ist irgendwie seltsam. Vor nicht allzu langer Zeit 
wurden die drei Kinosäle des Corso geschlossen, 
weil einfach die schrumpfende Besucherzahl 
einen Betrieb nicht mehr rentabel machte, nun 
erwägen die Genossen des Programmkino Central 
zu expandieren und die stimmungsvolle Aula 
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der ehemaligen Mozartschule in ferner Zukunft 
zu verlassen. Natürlich steht bei einer solchen 
Entscheidung im Vordergrund, daß man an 
dem mittlerweile etablierten Standort in der 
Hofstraße keine Planungssicherheit hat, denn die 
Stadtverwaltung Würzburg ist wie gewohnt wieder 
mal auf Investorensuche  für das Areal. 
Mit Befremden erinnert man sich aber an den 
letzten Abend im Corso am 30. Dezember 2009. 
Was gab es da nicht alles für Beileidsbekundungen 
und grenzenloses Bedauern, was die damalige 
Betreiberin der drei Corso-Säle, Hildegard Jung, im 
ausverkauftem Corso 1 in die Feststellung faßte „...ja 
wenn immer so viele Besucher wie an diesem letzten 
Abend gekommen wären, hätte man nicht schließen 
müssen.“ 
Nun fragt man sich, wieso die Kinogenossenschaft 
ein ähnliches Modell mit drei Kinosälen in 
Erwägung zieht, was bedeutet: höhere Kosten, 
höherer Einsatz der freiwilligen Mitarbeiter, 
eventuell höhere Personal- und Verleihkosten und 
anderes mehr. Letztlich braucht man dazu deutlich 
mehr Kinobesucher, die den weiten Weg aus dem 
erreichbaren Zentrum inmitten der Stadt in die 
äußeren Grenzgebiete der Zellerau finden sollen. 
Denkt man da nicht zu euphorisch, nur weil ein 
Kinosaal in der noch kurzen Historie des Central 

eine hervorragende Auslastung hatte? Wieso blieben 
denn damals die Leute weg? Gibt es in Würzburg 
genügend Cineasten, die permanent drei Säle füllen? 
Und war nicht mal auch ein AKW dort, das mehr und 
mehr ins Vergessen geriet, bis zum Exitus? 
Ein paar muntere Bürger der Stadt wollen jedenfalls, 
unabhängig oder vielleicht gerade auch wegen des 
Programmkinos (dies sei hier einmal vermutet) 
aus dem Mozart- ein kulturelles Areal machen. 
Und wie das heute so geht, gründet man dafür 
eine Bürgerinitiative. Damit man möglichst auch 
viele Bürger erreicht, hat man eine Internetseite 
eingerichtet, auf der über die Initiative selbst und der 
Mozartschule als erhaltenswertes Denkmal der 50er 
Jahre zu lesen ist. Die von der Stadt vorgesehene rein 
kommerzielle Nutzung des Areals und einen Abriß 
der Mozartschule mag sich die noch namenlose 
Bürgerinitiative auf keinen Fall vorstellen. Deshalb 
sucht man nun  weitere Unterstützer für die kultu-
relle Zielrichtung, sammelt aber auch Meinungen 
und versteht sich als Diskussionsforum. Für neue 
Ideen zur Nutzung der Gebäude ist man offen. 
Die Internetseite zeigt sich im nostalgischen Stil 
der 50er, und wenn die spätere Gestaltung des 
Mozartareals nur halbwegs so gelingen würde wie 
sie, dürfte man sich auf einen niveauvollen, Kulturort 
freuen.    [as]                                                      Info unter www.dasmoz.de
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