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D
as erste Bild ist eine Tonspur
ohne Bild. Eine männliche Stim-
me – es ist die von Daniel Blake
– telefoniert mit einer weibli-

chen Stimme, die zu einer „healthcare pro-
fessional“ gehört, zur Mitarbeiterin eines
Gesundheitsdienstes, der über Daniel
Blakes Anspruch auf Krankengeld ent-
scheidet. Daniel Blake hat einen Herzin-
farkt erlitten. Das versucht er der Gesund-
heitsdienstleisterin zu erklären. Die aber
fragt ihn, ob er seine Arme über den Kopf
heben, seine Schuhe binden und ein paar
Schritte geradeaus gehen könne. Daniel
wird ungeduldig. Er habe einen verdamm-
ten Herzinfarkt gehabt, sagt er, und den
restlichen Quatsch könne sie sich sparen.
Durch sein Fluchen, antwortet die Gesund-
heitsdienstleisterin, schade sich Daniel
nur selbst. Das Gespräch bricht ab.

Die nächsten drei Szenen spielen in ei-
ner Arztpraxis, in Daniel Blakes Woh-
nung und auf dem Arbeitsamt. Bei seiner
Ärztin erfährt Daniel, dass er vorerst auf
keinen Fall arbeiten darf. Bei sich zu Hau-
se findet er einen Brief, der ihm mitteilt,
dass sein Antrag auf Krankengeld abge-
lehnt wurde. Als er bei dem Gesundheits-
dienst anruft, wird er nach zwei Stunden
in der Telefonwarteschleife auf einen spä-
teren Termin vertröstet; man werde sich
bei ihm melden. Auf dem Arbeitsamt, wo
er Einspruch gegen den Krankengeldbe-
scheid erheben und zugleich einen Antrag
auf Arbeitslosenhilfe stellen will, erhält
Daniel Blake die Auskunft, dass Formula-
re nur noch online ausgefüllt werden dür-
fen. Er könne ganze Wohnungseinrichtun-
gen reparieren, entgegnet er dem Mann
vom Amt, aber mit Computern habe er
nie etwas zu tun gehabt.

In einer griechischen Tragödie wären es
die Götter, die Daniel Blake zugrunde rich-
ten. In der Welt, in welcher der Film „Da-
niel Blake“ spielt, ist es die Bürokratie.
Am Verlauf der Geschichte ändert das we-
nig. Es ist das alte Duell von Ohnmacht
und Übermacht. Der verwitwete Schrei-
ner Daniel Blake ist neunundfünfzig Jahre
alt. Das „Employment and Support Allo-
wance“-Programm der britischen Regie-
rung, das die Prüfung der Beihilfeansprü-
che von chronisch kranken Arbeitslosen
an eine private Dienstleistungsfirma über-
tragen hat, ist seit acht Jahren in Kraft.
Man kann dem Regisseur Ken Loach vor-
werfen, dass er den Kampf zwischen Da-
niel Blake und ESA (wie die offizielle Ab-
kürzung für das Beihilfeprogramm lautet)
nicht etwas farbenfroher und abwechs-
lungsreicher schildert. Aber Ken Loach ist

kein Mann für Farbenfreude im Kino. Er
will es uns nicht schön machen mit seinen
Filmen. Er will uns auch nicht unterhal-
ten, so wie es die Gesetze des Marktes und
die Gremien der Filmförderung vorschrei-
ben. Was Loach will, ist das, was die anti-
ken Dramatiker mit ihren Geschichten
wollten: Sie sollten uns erschüttern.

Auf dem Arbeitsamt lernt Daniel Blake
die junge Katie kennen, die mit ihren zwei
Kindern von der Londoner Wohnungsbe-
hörde hierher nach Newcastle abgescho-
ben wurde. Sie hat ihren ersten Termin in
der fremden Stadt verpasst und verliert
deshalb einen Teil ihrer Sozialhilfe. Das
Häuschen, das Katie zugewiesen bekam,
ist dunkel und kalt, der Strom abgestellt,
die Toilette kaputt. Daniel repariert den
Spülkasten, klebt Plastikfolie vor die Fens-
ter, hängt ein selbstgeschnitztes Mobile

auf und baut eine Tischheizung aus Tee-
lichtern und zwei Blumentöpfen. So ver-
geht die Zeit, die sonst im Kino mit Explo-
sionen, Verfolgungsjagden, Schusswech-
seln, Sex und Geschichten von Selbstver-
lust und Selbstfindung gefüllt wird.

Jeder Film von Ken Loach erzählt auf
die eine oder andere Weise davon, wie ein
Mensch dem anderen hilft. Sein ganzes
Kino, könnte man sagen, steht im Zei-
chen der Brüderlichkeit, auch da, wo, wie
in „The Wind that Shakes the Barley“, ein
Bruder den anderen verrät. Und so könn-
te man in „Daniel Blake“ erwarten, dass
Katie und Daniel sich irgendwie zusam-
mentun, dass sie gemeinsam den Bürokra-
ten trotzen. Aber Loach und sein langjäh-
riger Drehbuchautor Paul Laverty kennen
ihren Stoff zu gut, um der Geschichte die-
se Wendung zu geben. Sie führen das
Paar, das in Wirklichkeit keines ist, auf ge-
trennte Wege. Katie (Hayley Squires) pro-
stituiert sich, um ihre Kinder durchzubrin-
gen, und Daniel (Dave Johns) sprüht sei-

nen Protest mit schwarzer Farbe an die
Fassade der Behörde, die ihn abgewiesen
hat. „Ich, Daniel Blake, verlange eine An-
hörung, bevor ich verhungere.“ Eine
Gruppe von Frauen in Variétékostümen
auf der anderen Straßenseite jubelt ihm
zu. Ein Obdachloser, der vorbeiläuft, for-
dert ein Denkmal für Daniel Blake. In Zu-
kunft, hat Andy Warhol verkündet, werde
jeder für fünfzehn Minuten berühmt sein.
Dies ist Daniels Andy-Warhol-Moment.
Dann kommt die Polizei.

In Cannes, wo „Ich, Daniel Blake“ im
Mai die Goldene Palme gewann, wurde
Loach die Holzschnitthaftigkeit des Films
vorgeworfen. Das ist so, als würde man
dem Himmel über Newcastle vorhalten,
dass er grau ist. In Filmen wie „Angels’
Share“ oder „Jimmy’s Hall“ hat Loach sei-
ner Sympathie für die Charaktere, von de-
nen er erzählt, die Zügel schießen lassen.
Diese Schwäche erlaubt er sich hier nicht.
„Ich, Daniel Blake“ ist eine Geschichte an
der Grenze zur Fallstudie, zur Dokumenta-
tion. Nur manchmal, wenn eine Frau, die
am Verhungern ist, in einer Essensausga-
bestelle zusammenbricht oder ein Mäd-
chen einen Mann umarmt, der gerade sei-
ne Wohnungseinrichtung verkauft hat, er-
starrt das Bild wie von selbst zur Pietà.
Dann braucht man keinen Dialog, um zu
verstehen, was der Film meint.

„Ungeheuer ist viel und nichts / unge-
heurer als der Mensch“, heißt es bei So-
phokles. Damals ging es um Königstöch-
ter, die gegen den Staat, und Königssöh-
ne, die gegen die Götter rebellieren. Heu-
te geht es um einen Schreiner, der Sozial-
hilfe beantragt. Der Ton hat gewechselt,
das Personal auch. Aber noch immer ent-
scheidet am Ende ein Gericht über den
Fall. Oder wir alle. ANDREAS KILB

Brüder, wenn wir
uns begegnen

 WIEN, 23. November
Ein riesiger Eisberg türmt sich vor der
Beethoven-Statue im Foyer des Wiener
Konzerthauses. Er bedeckt einen Flügel,
auf dem die zierliche Han-Gyeol Lie
kaum hörbar die Klavierstimme von
Franz Schuberts „Winterreise“ spielt. Mit
schmelzendem Eis symbolisiert Georg
Nussbaumer in seiner Installation das Ver-
fließen der Zeit, das Dahinschwinden des
Lebens. Und bewegt sich damit gerade-
wegs ins Zentrum des Festivals „Wien mo-
dern“, das diesmal um „letzte Fragen“
kreist: Krieg, Terror, Hunger, Tod. „Es
gibt erstaunlich viele zeitgenössische
Komponistinnen und Komponisten“, er-
klärt der neue Festivalleiter Bernhard
Günther, „die mit ihrer Musik den düste-
ren Fragen unserer Zeit nachspüren –
meist viel beeindruckender, als man dar-
über reden könnte.“

Dennoch keine einfache Kost für einen
Neubeginn, den das in den letzten Jahren
dahindösende Musikfestival dringend be-
nötigt. Der einst beim „Musikinformati-
onszentrum Austria“ beschäftigte, zuletzt
an der Philharmonie Luxemburg als Dra-
maturg tätige Bernhard Günther scheint
jedenfalls prädestiniert, um „Wien mo-
dern“ neue Impulse zu versetzen. Nicht
nur verriet das Programm durch das Leit-
thema eine konsequente Dramaturgie;
auch jede einzelne der insgesamt 88 Ver-
anstaltungen mit nicht weniger als 38 Ur-
aufführungen war gleichsam durchkom-
poniert. Und so ließen sich die ohnehin
als todessehnsüchtig verschrienen Wiene-
rinnen und Wiener vom finsteren Motto
nicht abschrecken und strömten meist
zahlreich in rund zwanzig verschiedene
Spielstätten der Stadt.

Die Motive, weshalb sich viele zeitge-
nössische Komponistinnen und Kompo-
nisten solch dunkler Dinge annehmen,
sind vielfältig: Einige von ihnen kompo-
nieren ihre Werke aufgrund philosophi-
scher Überlegungen, wie Klaus Lang oder
die beiden Italiener Pierluigi Billone und
Giorgio Netti. Andere wiederum in reli-
giöser Absicht, wie Sofia Gubaidulina
oder der Elsässer Mark Andre. Zwei der
bei „Wien modern“ präsentierten Werke
Andres, „asche“ und „. . . zum staub sollst
du zurückkehren . . .“, beziehen sich sogar
direkt auf das Sterben. Mit extremer Frag-
mentierung, kurz angerissenen Klängen,
oft auch harten Sforzati, die im Klavier
durch Pedalisierung neue Klangräume öff-
nen, nähern sich die Kompositionen von
Andre dieser Thematik. Eine gleichsam
intentionslose Musik, deren Mäandern
unserer Ratlosigkeit angesichts des Todes
entspricht.

Gleichfalls vom „österreichischen en-
semble für neue musik“ interpretiert wur-
de ein neues Werk von Klaus Lang, der
sich für die Uraufführung von „weiße far-
ben“ den rund dreißig Meter hohen Raum
des einst als Kulissenlager dienenden
Semper-Depots zunutze machte: Auf den
Emporen plaziert, wölbten die Musikerin-
nen und Musiker des „oenm“ eine imagi-
näre Klangkuppel über das Publikum.
Am selben Ort erzeugte Pierluigi Billone
einen nachgerade gegenteiligen Effekt:
Die hart angeschlagenen Akkorde seines
erstmals vollständig präsentierten „Sgor-
go“, eines von Yaron Deutsch bravourös
gespielten Solos für E-Gitarre, schraub-
ten sich im Nachhall förmlich zur Decke
des Semper-Depots empor. Ähnliche
raumakustische Wirkungen erzeugte

auch Billones Landsmann Giorgio Netti,
durch dessen elektroakustisch gesteuer-
ten „Ciclo del ritorno“ die virtuose Solis-
tin Anna Spina mit ihrer präparierten Vio-
la den Klangraum des Wiener Stephans-
doms vielfältig gliederte und füllte.

Geht es in Stücken wie Nettis „Ciclo“
um die Aufhebung von innen und außen
und die Herstellung eines Kontinuums
von Raum und Zeit, so beschreibt Molle-
na Lee Williams-Haas, die amerikanische
Ehefrau des österreichischen Komponis-
ten Georg Friedrich Haas, die Folgen des
Alkoholismus. Ihr – selbst vorgetragener
– Text zu Haas’ rund einstündigem En-
semblestück „Hyena“ folgt der Tradition

des Storytelling und schildert den Kampf
gegen die lauernde „Hyäne“ der Trunk-
sucht. Der vom „Klangforum Wien“ ge-
spielten Musik fällt zwar nur eine klug
kommentierende Rolle zu, berührend war
das Werk jedoch allemal. Ähnliche Grenz-
erfahrungen vermittelte auch Pierluigi
Billone in seinem neuen Vokalwerk
„Face“, bei dem die famose Solistin Anne
Clare Hauf, spröde begleitet vom Ensem-
ble PHACE, aus erdigen Urlauten eine
emotionale Klage formte.

Nicht alles gelang so überzeugend wie
diese Uraufführungen: Ratlos machte vor
allem die Verleihung des Erste-Bank-
Kompositionspreises an Eva Reiter. In ih-

rem neuen Stück „Noch sind wir ein Wort
. . .“ möchte die Wienerin mit wilden
Rhythmen auftrumpfen – und biedert
sich doch nur hilflos an die Rockmusik
an, ohne klare Strukturen zu schaffen. Ne-
ben den formal feingliedrigen „Relazioni
fragili“, die 1956 der damals dreißigjähri-
ge Friedrich Cerha geschaffen hatte, ver-
blasste das Stück der Preisträgerin völlig.

Eine Enttäuschung bescherte auch Jor-
ge E. López bereits im Eröffnungskonzert
mit dem RSO Wien unter Cornelius Meis-
ter: Seine vierte Symphonie, op. 26 geis-
tert im dichten Urwald expressiver, oft so-
gar spätromantisch aufgeladener Klang-
gesten, ohne einen erkennbaren formalen
Weg durch das Dickicht zu schlagen. Der
junge Schweizer Komponist Patrick
Frank verwechselt in seinem textlastigen
Vokalstück „Siegel und Idee“ Musik mit ei-
nem politischen Traktat. Und die szeni-
sche Uraufführung von Georg Friedrich
Haas’ Vertonung von Mira Lobes „Das
kleine Ich bin ich“ litt an der Regie von
Michael Scheidl, für dessen phantasielose
Inszenierung Nora Scheidl die ohnehin
kleine Bühne des Kindertheaters
„Dschungel“ durch einen Videoscreen un-
nötig verkürzte. Wie kreativ so ein klei-
nes Theater genutzt werden kann, zeigte
hingegen das Wiener Ensemble „Studio
Dan“, das in einer Performance mit Kom-
positionen von Vinko Globokar Kindern
auf spielerische Weise vermittelte, wie
Geräusche aus der Alltagswelt Eingang in
die Kunstmusik fanden.

Mehr von solcher Gegenwärtigkeit wie
bei diesem „Planeten Globokar“ hätte
dem Festival gutgetan, das sich gegen
Ende hin in einem bedenklichen Retro-
Trend verlor. Beginnend mit einem spek-

takulären Projekt, bei dem alle fünfzehn
Streichquartette von Dmitri Schostako-
witsch unter der Führung des Arditti
Quartet und des Jack Quartet simultan
aufgeführt wurden, gratulierte „Wien mo-
dern“ zahlreichen Jubilaren zu ihren Ge-
burtstagen: György Kurtág wurde in die-
sem Jahr 90, Sofia Gubaidulina 85, Hans
Zender 80, und sogar der hundertste Ge-
burtstag von Karl Schiske wurde nicht
vergessen. Solche Gedenkkonzerte, im
Fall von Kurtág noch verständlich, war
der Ungar doch bereits bei der ersten Fes-
tivalausgabe 1988 präsent, sollten selbst-
verständliche Aufgaben der Wiener Kon-
zerthäuser sein. „Wien modern“ besche-
ren sie freilich einen Hang zum Retro-
spektiven, den das Festival bereits über-
wunden hatte.

Immerhin konnte dieser Eindruck
durch das kleine, in „Wien modern“ inte-
grierte Festival „Comprovise“ der Interna-
tionalen Gesellschaft für Neue Musik kor-
rigiert werden, das sich erfreulicherweise
auch um experimentelle Improvisations-
musik kümmerte. Zwischen spontanen
Improvisationen – wie einem phänomena-
len Duo des britischen Klarinettisten und
Gitarristen Tim Hodgkinson und des
Schweizer Cellisten Alfred Zimmerlin –,
strukturierten Improvisationen und Kom-
positionen, in die improvisatorische Mo-
mente integriert sind, bewegte sich das
Programm des dreitägigen „Comprovise“.
In Stücken wie Gerhard E. Winklers „Biki-
ni . Atoll“ oder in Horatiu Radulescus
Streichquartett „Before The Universe
Was Born“ blitzte unsere brutal geworde-
ne Realität schlagartig wieder auf.

Und so schmolz auch das Eis dahin, in
dem „Wien modern“ jahrelang erstarrt
war.  REINHARD KAGER

Alipato: The Very Brief Life of an Em-
ber – Zukunftsdrama um Armut und
Aussichtslosigkeit.
Arrival – Gedankenreiches Science-
fiction-Kino von Denis Villeneuve.
(F.A.Z. von gestern).
Deepwater Horizon – Ölbohranlagen-
drama mit Mark Wahlberg.
Ich, Daniel Blake – Sozialrealismus von
Ken Loach (Kritik nebenstehend).
Wovon träumt das Internet? – Kom-
plexe Netzweltdokumentation von
Werner Herzog.
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Das Rotterdamer „Office for Metropoli-
tan Architecture“ (OMA) wird die kom-
mende Ausgabe der Manifesta verant-
worten, die im Jahr 2018 in Palermo
stattfinden wird. Damit hat die euro-
päische Wanderbiennale, die seit ihrer
ersten Ausgabe 1996 in Rotterdam alle
zwei Jahre in wechselnden europäi-
schen Städten stattfindet und immer
wieder das Biennale-Format originell
hinterfragt, einmal mehr eine unge-
wöhnliche Entscheidung hinsichtlich
ihrer künstlerischen Leitung getroffen.
So hatte man 2010 gleich drei mehr-
köpfige Kuratorenteams ins spanische
Murcia geladen. In diesem Jahr kura-
tierte der Künstler Christian Jan-
kowski die Ausgabe in Zürich (siehe
F.A.Z. vom 11. Juni).

Mit dem von Rem Koolhaas mitge-
gründeten Büro OMA stellt sich die
Manifesta, die sich von einem EU-För-
der- und -Forschungsinstrument insbe-
sondere für neue Kunst zu einem
Standort-Marketinginstrument entwi-
ckelt hat, um das Bewerberstädte mit
Eigenkapital konkurrieren, explizit in
einen urbanistischen Diskurs. OMA
werde „den urbanen, sozialen und kul-
turellen Wandel Palermos untersu-
chen und mit Spezialisten aus den Be-
reichen zeitgenössischer Kunst, Sozio-
logie, Musik, Kino und Architektur“ zu-
sammenarbeiten, heißt es in einer am
Mittwoch veröffentlichten Ankündi-
gung. Geradezu kämpferisch äußert
sich Hedwig Fijen, die seit mehr als
zwanzig Jahren den Direktorenposten
innehat: „Im Mittelpunkt steht die Fra-
ge, wie die Manifesta 12 dabei helfen
kann, neue Regeln oder Instrumente
zu entwickeln, mit denen sich lokale
Communities ihre Stadt zurücker-
obern können.“

Sanfter klingt OMA-Partner Ippoli-
to Pestellini Laparelli, der die Leitung
übernimmt: „Im gegenwärtigen politi-
schen Klima ist Palermo (. . .) das idea-
le Labor, um aus einer mediterranen
Perspektive die liberalen Werte, die
wir teilen, neu zu denken und die we-
sentlichen Themen der Gegenwart
und Zukunft der europäischen Stadt zu
behandeln.“ In einer Zeit, in der der
Kunstbetrieb sich der starken Rolle be-
wusst wird, die er selbst in den sozia-
len und wirtschaftlichen Entwicklun-
gen spielt, die er gerne kritisiert – Stich-
wort Gentrifizierung –, ist diese
Wende vom Überbau symbolischer Re-
präsentation zur Basis durchaus inter-
essant.  KOLJA REICHERT

Ich kenne dich, Trunksucht, du alte Hyäne
Bernhard Günther führt als neuer künstlerischer Leiter das Festival „Wien modern“ mit zahlreichen Uraufführungen Neuer Musik aus der langen Erstarrung heraus

ANZEIGE

Basis statt
Überbau
OMA kuratiert die
12. Manifesta in Palermo

Neu im Kino

Der Filmregisseur Ken Loach ist der Chronist der
britischen Wirklichkeit. In „Ich, Daniel Blake“
erzählt er von einem Mann, der seinen Anspruch
auf Unterstützung durchzusetzen versucht, und
einem System, das sie ihm verweigert.

Sprüht kaputt, was euch kaputtmacht: Dave Johns (links) entdeckt als herzkranker Schreiner in „Ich, Daniel Blake“ eine wirkungsvolle Alternative zum Ausfüllen von Formularen am Computer.  Foto epd

Han-Gyeol Lie (rechts) begibt sich am Flügel auf „Winterreise“.   Foto Markus Sepperer


