
Ein  Kapitel  Foto-Geschichte:
Bilder aus der Sammlung Ernst
Scheidegger  im  Museum
Folkwang
geschrieben von Werner Häußner | 30. November 2013

Der  Blick  eines  Top-
Fotografen:  Henri  Cartier-
Bresson  nahm  dieses  Motiv
bei  der  Feuerbestattung
Mahatma Gandhis 1948 auf. ©
Henri  Cartier-Bresson  /
MagnumPhotos  /  Agentur
Focus.

Das Folkwang Museum Essen zeigt seit heute eine Ausstellung
mit  rund  60  Fotografien  aus  der  Sammlung  des  Zürcher
Fotografen Ernst Scheidegger. Sie stammen aus einem Ankauf,
den das Museum mit Unterstützung der Krupp-Jubiläums-Stiftung
in diesem Jahr tätigen konnte. Anlass ist der 90. Geburtstag
des Bildjournalisten und Künstlerfotografen am Samstag, 30.
November.

Das  Konvolut  von  Fotos,  das  nun  zum  großen  Teil  in  der
Sonderausstellung im Folkwang Museum zu sehen ist, stammt aus
einer  Schachtel,  die  Scheidegger  jahrzehntelang  verwahrt
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hatte.  Darin  sammelte  er  lose  Abzüge,  die  er  als  junger
Fotograf mit berühmten Kollegen tauschte. So erhielt er Bilder
von Robert Capa, Henri Cartier-Bresson, Ernst Haas oder David
Seymour.  Im  Januar  2013  öffnete  er  die  Schachtel  mit  den
Bildern seiner Freunde für Tobia Bezzola, den Direktor des
Folkwang Museums. Zu den 86 angekauften Fotografien schenkte
Scheidegger dem Folkwang Museum noch 25 eigene Bilder aus
Burma.

Die  wertvollen  Vintage-Prints  entstanden  damals  als
Tauschobjekte unter Freunden – daher rührt auch der Titel der
Ausstellung: „Bilder unter Freunden“. Unter ihnen finden sich
Ikonen  der  Fotogeschichte  wie  Capas  umstrittenes  Bild
„Fallender  Soldat“,  aber  auch  Reportagefotos  etwa  aus  dem
Japanisch-Chinesischen Krieg. Werner Bischof, Ernst Haas oder
George Rodger spannen mit ihren Arbeiten ein weites Panorama
der frühen Nachkriegsfotografie, etwa mit Aufnahmen aus dem
Sudan oder dem Wien der vierziger Jahre. Von Henri Cartier-
Bresson hängt unter anderem eine bestechend eingefangene Szene
von der Verbrennung des Leichnams von Mahatma Gandhi 1948 in
der Schau.

Sogar ein Motiv aus Essen ist unter den Bildern: Entstanden
1951,  zeigt  es  einen  Arbeiter  an  einer  Mauer  mit  einer
politischen  Parole.  Im  Titel  wird  vermerkt,  der  Mann  sei
Mitglied einer Nazi-Jugendorganisation gewesen. Die Fotos sind
teils im Pressebildformat 18×24, teils in größeren Formaten
für Ausstellungszwecke abgezogen. Die Präsentation versteckt
den  Werkstattcharakter  der  ausgezeichnet  erhaltenen  Abzüge
nicht hinter Passepartouts, sondern zeigt die Bilder in ihrem
ursprünglichen  Zustand,  manche  mit  breiten  unbelichteten
Randstreifen.

Vielseitig tätiger Fotokünstler



EIn  Foto  von  Ernst
Scheidegger  selbst,
aufgenommen  bei  einem
Initiationsfest in Burma. Es
gehört  zu  den  25  Bildern,
die  der  Fotograf  dem
Folkwang  Museum  Essen
schenkte. © Fondation Ernst
Scheidegger Archiv

Der aus Rorschach am Bodensee stammende Scheidegger hat ein
Kapitel  Fotogeschichte  geschrieben.  Einem  Studium  der
Fotografie bei Hans Finsler an der Kunstgewerbeschule Zürich
folgten Assistenzen bei Werner Bischof und Max Bill. Zwischen
1949  und  1952  verantwortete  Scheidegger  im  Rahmen  des
Marshallplanes  fünf  internationale  Foto-Ausstellungen.
Vielfältig waren die Bereiche, in denen Scheidegger tätig war:
Er fotografierte für die Agentur Magnum Photos, war 1959/60
Dozent an der Hochschule für Gestaltung in Ulm, verantwortete
als Bildredakteur von 1960 bis 1988 die Wochenendbeilage der
Neuen Zürcher Zeitung, für die er rund 200 Bildreportagen
erstellte.  Außerdem  war  Scheidegger  auch  als  freier
Filmregisseur,  Verleger  und  Galerist  tätig.

Ernst Scheideggers Archiv umfasst rund 80.000 Negative und
50.000  Diapositive,  dazu  Filme  über  Künstler  und
Reisereportagen.  Seit  2011  pflegt  die  „Stiftung  Ernst-
Scheidegger-Archiv“  den  von  der  Neuen  Zürcher  übernommenen
Archivbestand,  inventarisiert  und  digitalisiert  die  Bilder.
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2013 erschien im Verlag Scheidegger & Spiess eine Neuausgabe
des Buchs „Alberto Giacometti. Spuren einer Freundschaft“ mit
rund 30 bisher unveröffentlichten Farbfotografien. Scheidegger
hatte Giacometti schon als junger Mann kennengelernt und 1964
bis 1966 einen preisgekrönten Film über den Künstler gedreht.

Die Ausstellung „Bilder unter Freunden – die Sammlung Ernst
Scheidegger“ im Folkwang Museum Essen wird bis 16. Februar
2014 gezeigt. An den vier Adventswochenenden ist der Eintritt
in das Museum frei. Geöffnet ist das Folkwang an diesen Tagen
von 10 bis 18 Uhr.

Ausstellung  im  Kunstmuseum:
Gelsenkirchen erinnert an die
Gruppe ZERO
geschrieben von Werner Häußner | 30. November 2013

Blick  in  die  Ausstellung
ZERO  im  Gelsenkirchener
Kunstmuseum.  Foto:  Lothar
Bluoss,  Copyright
Kunstmuseum  Gelsenkirchen
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Vor fünfzig Jahren gab es im damals noch regen Kulturleben der
Stadt Gelsenkirchen einen Höhepunkt: Die Avantgarde-Bewegung
ZERO zeigte in der Künstlersiedlung Halfmannshof eine wichtige
gemeinsame Ausstellung. Beteiligt waren unter anderem Heinz
Mack,  Otto  Piene  und  Günther  Uecker.  Das  Kunstmuseum
Gelsenkirchen will nun mit einer Ausstellung an das Ereignis
von 1963 und an die aktive Rolle von Gelsenkirchen in der
Unterstützung  der  Avantgardekunst  in  den  1960er  Jahren
erinnern.

In enger Kooperation mit der ZERO foundation Düsseldorf werden
sieben Exponate der Ausstellung von 1963 präsentiert, dazu 18
vergleichbare  Werke  aus  dieser  Zeit  von  allen  damals
beteiligten Künstlern. Die Schau des Kunstmuseums greift das
Grundprinzip  der  ersten  Gelsenkirchener  ZERO-Ausstellung
wieder auf und zeigt Objekte, die durch Licht und Bewegung in
den Raum greifen und diesen mit einbeziehen.

Die  Ausstellung  umfasst  zudem  einen  Dokumentationsteil  mit
einem von Heinz Mack erstellten, erstmals ausgestellten Modell
für das „ZERO-Haus“, ein der ZERO-Kunst gewidmetes Museum, das
die Künstler Mack, Piene und Uecker der Stadt Gelsenkirchen
zur Realisierung anboten. Vertreten sind in der Ausstellung:
Pol Bury, Hermann Goepfert, Hans Haacke, Oskar Holweck, Adolf
Luther, Heinz Mack, Otto Piene, Uli Pohl, Hans Salentin und
Günther Uecker.

Die  Avantgarde-Bewegung  ZERO,  die  zwischen  dem  Ende  der
fünfziger und dem Anfang der sechziger Jahre unter dem Zeichen
einer Reduktion künstlerischer Mittel angetreten war, erhielt
ihren Namen von der 1958 durch Mack und Piene begründeten
Zeitschrift ZERO.

Das 1984 eröffnete Museum zeigt außer seinen 1.300 Exponaten
aus  den  Bereichen  Klassische  Moderne,  Konstruktivismus,
Kinetik, zeitgenössische Kunst und Graphik pro Jahr sechs bis
acht Wechselausstellungen. Es ist Dienstag bis Sonntag von 11
bis  18  Uhr  geöffnet.  Der  Eintritt  ist  frei.  Die



Sonderausstellung „ZERO in Gelsenkirchen 1963/2013 – Zurück in
die Zukunft“ ist bis 19. Januar zu sehen.

TV-Nostalgie  (5):  „Liebling
Kreuzberg“  –  Das  Glück  des
Müßiggangs im Kiez
geschrieben von Bernd Berke | 30. November 2013
Vielleicht  waren  die  1980er  Jahre  die  letzte  wirklich
fruchtbare  Fernsehzeit.  Damals  liefen  beispielsweise
grandiose, ja unsterbliche Serien wie „Monaco Franze“, „Kir
Royal“ – und „Liebling Kreuzberg“.

Manfred Krug als Anwalt Liebling war sozusagen die Berliner
Antwort auf die genannten Münchner Edelserien. Die Autoren
galten etwas in der literarischen Welt, sie erwiesen sich hier
zudem  als  Schriftsteller,  die  ein  Millionenpublikum  auf
hochbeachtlichem Niveau zu unterhalten vermögen: Die ersten
drei  Staffeln  schrieb  Jurek  Becker,  dann  übernahm  Ulrich
Plenzdorf. Ach, das waren noch Zeiten, als solche Leute TV-
Serien verfassten.

Ganz  entspannt  in  der
Kanzlei:  Anwalt  Robert
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Liebling  (Manfred  Krug).  ©
ARD/Screenshot  aus
http://www.youtube.com/watch
?v=3kHio8EwgBc

Dreitagebart und Schlapphut

Ich habe mir jetzt die allererste Folge vom 17. Februar 1986
noch  einmal  angesehen  und  mich  dabei  keine  Sekunde
gelangweilt. Der Folgentitel „Der neue Mann“ bezog sich nicht
einmal in erster Linie auf Robert Liebling, obwohl der damals
als Figur ja auch völlig neu war. Nein, um endlich seiner
natürlichen Faulheit frönen zu können und mehr Zeit für die
holde Damenwelt zu haben, sucht der Dreitagebartträger mit dem
Schlapphut einen fleißigen Sozius für die Kanzlei – eben den
„neuen  Mann“  mit  dem  etwas  seltsam  klingenden  Namen  Dr.
Giselmund Arnold (Michael Kausch). Der kommt – gleichsam ein
Vorbote der Schwabenschwemme in Berlin – übrigens ausgerechnet
aus Stuttgart.

Wie Berlin sich veränderte

Ein  sinnreicher  Kunstgriff.  Durch  den  Kontrast  zum  neuen,
überaus  eifrigen  Kollegen  wird  Liebling  gleich  so
charakterisiert, wie es ein Soloauftritt schwerlich bewirkt
hätte.  Man  bekommt  nebenher  nette  Kostproben  über  den
flapsigen  Umgangston  in  der  Kreuzberger  Kanzlei  und  erste
kleine Lektionen über den „Kiez“ an sich. Überhaupt ist es ja
ein Glückfall und eine Gunst der historischen Stunde, dass
„Liebling Kreuzberg“ noch im alten West-Berlin beginnt und
dann die Zeit vor und nach dem Mauerfall begleitet.

Gleich mittendrin im prallen Leben

Nach der ersten Folge, die sofort mit einigen lebensprallen
Fällen  aufwartet,  ist  man  jedenfalls  gleich  mittendrin  im
Geschehen. Schon sehr bald hat man die Figuren und das ganze
Drumherum ins Herz geschlossen. Und man will unbedingt wissen,



wie sich das alles weiter entwickelt.

Manfred Krug geht jedenfalls zumeist wunderbar tiefenentspannt
durch all die kommenden Folgen. Ähnlich glaubhaft wie Helmut
Fischer  alias  Monaco  Franze,  wenn  auch  persönlich  und
landsmannschaftlich anders getönt, verkörpert er das Glück des
Müßiggangs und des erotischen Tändelns.

Bestimmt kein Zufall, dass solche Serien vor der exzessiven
Handy- und Computer-Nutzung erfunden worden sind. Und auch von
manchen  Niederungen  des  Privatfernsehens  wusste  man  damals
noch wenig.

Schillerndes  Spiel  um  Macht
und Liebe: Glucks „Ezio“ in
Frankfurt
geschrieben von Werner Häußner | 30. November 2013
Die Frankfurter Oper hat es wieder einmal geschafft: Mit einer
Inszenierung von Christoph Willibald Glucks „Ezio“ entriss sie
ein Werk aus dem Dämmerschlaf, das noch vor Glucks bedeutsamen
Reformopern entstanden ist. Gleichzeitig gelang dem Haus von
Bernd Loebe damit das Präludium zum Gluck-Jahr: 2014 jährt
sich die Geburt dieser wichtigen Gestalt der Musikgeschichte
zum 300. Mal.
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Edle  Roben:  Christian
Lacroix  schuf  die  Kostüme
für  Glucks  „Ezio“  In
Frankfurt.  Sene  mit  Max
Emanuel  Cencic,  Paula
Murrihy  und  Beau  Gibson.
Foto:  Barbara  Aumüller

Die Ausgangslage ist wie bei solchen Jubiläen üblich: Einige
kleine  Häuser  in  der  deutschen  Theaterlandschaft  kündigen
Premieren  von  Gluck-Opern  an,  die  Flaggschiffe  steuern
unbeirrt  daran  vorbei.  Ob  sich  an  diesem  Bild  noch  etwas
ändern wird, wenn im Frühjahr die Pläne für die Spielzeit
2014/15  publiziert  werden,  steht  noch  dahin.  Obwohl  ein
Komponist wie Gluck dringender eine zeitgenössische theatrale
Befragung bräuchte als etwa Wagner.

Das ist kein Plädoyer für ein Opernmuseum: Sicher klaffen die
musikhistorische Stellung und die aktuelle Bedeutsamkeit von
Komponisten  oder  Werken  bisweilen  weit  auseinander.  Doch
gerade die letzten Inszenierungen des „Ezio“, einer noch stark
an  den  Konventionen  der  „opera  seria“  orientierten  Oper,
lassen spüren, wie brisant ein Libretto des lange als Barock-
Langweilers geschmähten Metastasio wirken kann, und von welch
unterschiedlichen Positionen aus sich eine Regie der Gefühls-
und Affektwelt des 18. Jahrhunderts nähern kann.

Vincent Boussard macht es in Frankfurt ganz anders als Andreas
Baesler  2012  in  Nürnberg.  Dort  verlegte  eine  freche,
bestürzend aktuelle Regie den „Ezio“ in die Tiefgarage des



Staatstheaters, verwandelte die Rezitative in Sprechtext, ließ
die Sänger von Schauspielern doubeln, bot eine knallharte,
temporeiche Action-Tragödie. Jetzt, in Frankfurt, wehrt sich
die  Regie  im  Schulterschluss  mit  dem  genau  analysierenden
Dirigenten Christian Curnyn gegen Eingriffe in Glucks Musik,
mutet dem Zuhörer von heute die ausführlichen Rezitative von
damals zu.

Was  Baesler  in  Nürnberg  als  brutales  Kammerspiel
herunterfetzte,  wird  in  Frankfurt  zu  hochästhetischer
theatralischer  Aktion.  Doch  man  sollte  sich  hüten,
Stilisierung  mit  einem  Verlust  an  Relevanz  und  packender
Wirkung  gleichzusetzen.  Manchmal  sind  sparsame  Gesten,
Verzicht  auf  angeheizte  Erregungszustände  und  Abstand  von
starken Effekten ergreifender als der zappelige Aktionismus,
der noch die letzte musikalische Sekunde szenisch gewichten
will.

Boussard spitzt das Drama um den neurotischen Machtinhaber
Kaiser  Valentinian,  seinen  von  Ehrgeiz  und  Loyalität
geschüttelten Feldherrn Ezio, der alptraumhaft rachsüchtigen
Vaterfigur Massimo und den beiden Frauen Fulvia und Onoria
ganz  allmählich  zu.  Das  führt  im  ersten  Teil  des  gut
dreistündigen  Abends  zu  einigen  Durchhängern,  wenn  die
gepflegte und aufmerksame Gestaltung der Rezitative szenisch
erlahmt oder von abgelebter Melodramengestik flankiert wird.
Doch je mehr sich das Netz zuzieht, je verzweifelter sich die
Figuren im Labyrinth ihrer Gefühle, Intrigen und Psychosen
verrennen, desto eindringlicher spielen die Darsteller, desto
schärfer  zeichnet  die  Regie  die  Konturen  des  psychischen
Verfalls, der seelischen Zerrüttung.



Paula  Murrihy  als
Fulvia  und  Beau
Gibson als Massimo
in  Glucks  „Ezio“.
Foto:  Barbara
Aumüller

Vor  allen  anderen  gelingt  Paula  Murrihy  ein  gesanglich
intensives,  darstellerisch  bewegendes  Porträt  einer  Frau,
deren seelische Qual jedes Maß sprengt: Fulvia liebt Ezio,
wird  vom  Kaiser  begehrt,  von  dessen  Schwester  Onoria  mit
Missgunst verfolgt und von ihrem eigenen Vater Massimo als
Instrument  seiner  Rache  an  Valentiniano  missbraucht.  Die
Sängerin  klagt  mit  innig  geführtem  Mezzosopran  über  ihren
zerstörten existenziellen Halt, kann erhabene Verzweiflung wie
edle Menschlichkeit expressiv stimmlich darstellen.

Murrihy ist nicht die einzige, die vokal überzeugen kann: Mit
Max Emanuel Cenčić steht als Valentiniano einer jener seltenen
Counter,  denen  man  die  artifizielle  Tonbildung  dank  einer
soliden Technik problemlos abnimmt. Cenčić zeichnet den Kaiser
– der historische Valentinian III. herrschte 30 Jahre lang im
Weströmischen Reich – als eine Figur von shakespearehaften
Dimensionen: machtbesessen und dennoch ohnmächtig den Intrigen
ausgeliefert;  selbstherrlich  und  brutal  und  dennoch  fast
infantil  schwach;  renaissancehaft  selbstbewusst  und  dennoch



seinen nagenden Zweifeln bis zum Verfolgungswahn ausgeliefert.

Cenčić drückt diese schillernde Figur stimmlich ausgezeichnet,
in  seiner  Bühnenaktion  oft  mit  auffahrenden,  aber  wenig
profilierten Gesten aus. Den Ezio verkörpert Sonia Prina mit
einem  satten  „Contralto“,  der  manchmal  ebenmäßiger  geführt
sein könnte – eine energische, völlig von sich eingenommene
Figur mit einem unerschütterlichen Selbstbewusstsein. Cenčić
und Prina sind auch Protagonisten einer „Ezio“-Aufnahme unter
Alan Curtis, die 2011 bei Virgin Classics erschienen ist.

Auch  die  Rollen  in  der  zweiten  Reihe  kann  Frankfurt
ansprechend besetzen: Sofia Fomina hat für Neid wie Mitgefühl
brillante Töne; Beau Gibson gibt dem Massimo die paranoid-
gefährlichen  Züge  eines  Triebtäters,  aber  auch  die
schleichende  Gefährlichkeit  des  Intriganten;  Simon  Bode
versucht  erfolgreich,  den  Varo  aus  seiner  Nebenrollen-Ecke
herauszumanövrieren  und  gibt  ihm  das  Profil  eines  willig
dienenden  Staatsglieds,  das  aber  im  richtigen  Moment  die
menschliche Regung der Freundschaft über die geschuldete Räson
siegen lässt und damit das „glückliche Ende“ ermöglicht.

Licht-  und  Schattenspiele
als  Mittel  szenischen
Ausdrucks:  Sonia  Prina  als
Ezio in Glucks gleichnamiger
Oper  in  Frankfurt.  Foto:
Barbara  Aumüller



Mit den fulminanten Roben des Modeschöpfers Christian Lacroix
landete  die  Frankfurter  Oper  einen  Coup,  der  ihr  die
Aufmerksamkeit  des  Boulevards  sicherte.  Barocke  Flamboyanz,
gediegenes bürgerliches Tuch, malerische Fantasie – so lassen
sich die Elemente beschreibe, die Lacroix nutzt, um die Bühne
Kaspar Glarners zu beleben. Die ist wieder einmal einer der
weißen Kästen, an denen man sich in Frankfurt satt sehen kann.
Mit beziehungsreichen Licht-Schatten-Spielen von Joachim Klein
ermöglichen die kahlen Wände gleichnishafte wie gespenstisch-
surreale Bilder, zusätzlich verlebendigt durch behutsam die
Stilisierung stützende Videos der stets einfühlsam arbeitenden
Bibi Abel.

Bis die heillosen Verwicklungen endlich gelöst werden können,
haben Glarner und Boussard die Bühne mit einer allmählich
wachsenden Schar von Imperatoren-Statuen zugestellt, die an
den  berühmten  Augustus  von  Prima  Porta  erinnern.  Zwischen
ihnen streifen Touristen in Alltagskleidern herum, glotzen und
fotografieren – und drängen die Personen des Dramas aus dem
Fokus der Aufmerksamkeit. Was Boussard damit auch erzielen
wollte – es bleibt unerreicht; der Bruch der Handlung verfängt
nicht  schlüssig,  sagt  uns  über  Metastasios  ausgefeiltes
Psychospiel im barocken Rahmen hinaus nichts Erhellendes über
die Figuren und ihre Konstellationen.

Umso mitteilsamer ist die Musik: Christian Curnyn und die 27
Musiker des Frankfurter Opern- und Museumsorchesters bringen
Glucks Musik leicht und leuchtend zum Klingen. Sie leugnen
nicht, dass der „Ezio“ von 1750 – man spielt die frühere
Prager  Fassung  –  vergeblich  nach  den  Errungenschaften  der
späteren Reformopern suchen lässt. Aber das ist kein Nachteil,
denn  Gluck  beherrscht  sein  Handwerk  und  setzt  es  in  den
vielfältigen formalen Varianten von Rezitativ und Arie virtuos
ein.

Doch zeigt sich im „Ezio“ schon, dass Gluck den Bezug zwischen
Wort und Musik – im Gegensatz zu Händel in seiner „Ezio“-
Vertonung – offenbar für so bedeutsam erachtet, dass er manche



musikalische  Finesse  der  dramatischen  Schlagkraft  opfert.
Curnyn  freilich  bleibt  dezent:  Von  den  schlagkräftigen
Wirkungen, die Gluck – und, nicht zu vergessen, sein Schüler
Antonio Salieri – später einsetzen, ist in diesem „Ezio“ nur
manchmal zu hören, wenn Curnyn kräftige Akzente zulässt. Es
wird sich zeigen, wie sich die Frankfurter Gluck-Initiative
auswirkt; am Main steht jedenfalls ab 8. Dezember mit Georges
Enescus „Oedipe“ die nächste selten zu erlebende Oper um einen
antiken Stoff auf dem Spielplan.

Stimmungsmache,
Skandalgerede,  Voraburteile:
Dortmund  und  die
„Tannhäuser“-Premiere
geschrieben von Martin Schrahn | 30. November 2013

Kay  Voges
inszeniert  in
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Dortmund  den
„Tannhäuser“. Foto:
Theater
Dortmund/Birgit
Hupfeld

Skandal! Das Wort ist ausgesprochen, ist nachzulesen schwarz
auf weiß. Der Vorgang, den es bezeichnet, wird herbeigeredet,
-geschrieben,  von  manchem  vielleicht  auch  ersehnt.
Stimmungsmache,  Beschwichtigungen,  Erklärungen  und
Voraburteile schwirren durch den Raum. Eine Debatte ist zu
verfolgen,  deren  Gegenstand  bisher  nur  fragmentarisch  sich
darstellt. Es ist so, als würde ein Schmetterlingsbein sich
aus der Raupe herausschälen, und einer ruft: „Ist das Tier
aber hässlich“.

Worum  geht  es?  In  nüchternen  Worten  formuliert,  um  die
bevorstehende Premiere von Richard Wagners großer romantischer
Oper  in  drei  Akten  „Tannhäuser  und  der  Sängerkrieg  auf
Wartburg“ am Theater Dortmund. Regie führt Kay Voges, der
erfolgreiche,  längst  über  die  Stadtgrenzen  hinaus  bekannte
Chef  des  Schauspielhauses.  Es  ist  seine  erste  Arbeit  im
musikdramatischen Fach. Voges wird, über das Bühnengeschehen
hinaus,  multimediale  Effekte  einsetzen.  Eigentlich  ist
solcherart Inszenierungsbeigabe ein nicht mehr ganz neuer Hut.
Doch mancher Bedenkenträger fragt schon jetzt beklommen, ob
das nicht zu viel des Illustrierens sei.

Wagners  „Tannhäuser“  –  da  war  doch  was.  Genau:  etwa  die
tumultuöse Aufführung 1861 in Paris, als organisierte Gruppen
mit aller Macht (und Trillerpfeifen) das Werk des Deutschen
akustisch zerstören wollten. Ein Vorgang, der bis heute zu den
größten Eklats der Musikgeschichte zählt. Und jüngst, im Mai,
der Skandal um die Inszenierung von Burkhard C. Kosminski an
der Rheinoper in Düsseldorf. Die Premiere war die erste und
letzte szenische Vorstellung, hernach blieb der Vorhang zu,
der „Tannhäuser“ mutierte zu einem rein konzertanten Erlebnis.



Freilich, der Regisseur hatte das Werk teils in der Nazi-Zeit
verortet  und  pantomimisch  gezeigt,  wie  eine  ganze  Familie
exekutiert wird. Einige aus dem Publikum gaben an, sie hätten
ob der Zumutung einen Arzt aufsuchen müssen.

Wenige  Tage  später  stellte  Dortmunds  Opernchef  Jens-Daniel
Herzog den neuen Spielplan vor, mit eben jener Nachricht, dass
Kay  Voges  den  „Tannhäuser“  inszenieren  werde.  Um  eiligst
hinzuzufügen,  Nebenwirkungen  seien  nicht  zu  erwarten.  Dann
ging die Zeit ins Land und die Welt war in Ordnung. Nun aber,
nach einigen Überlegungen des Regisseurs, abgedruckt in der
Theaterzeitung,  nach  Einführungsmatinee  und  öffentlicher
Probe,  herrscht  plötzlich  jede  Menge  Aufgeregtheit.  Der
Knackpunkt vor allem: die Videoprojektionen.

Joseph  Tichatschek  als
Tannhäuser und Wilhelmine
Schröder-Devrient  als
Venus  in  der  Dresdner
Uraufführung  1845.
Zeichnung: F. Tischbein

Voges setzt sie im Schauspiel regelmäßig ein, etwa in seiner
Inszenierung nach Thomas Vinterbergs „Das Fest“. Die Gesichter
der Figuren werden groß auf eine Leinwand projiziert, auf dass
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das  Publikum  jede  emotionale  Regung  und  deren  mimische
Entsprechung mitbekomme. Das war immerhin eine Nominierung für
den  Theaterpreis  „Faust“  wert.  Ähnliches  hat  Voges  im
„Tannhäuser“ vor. Hinzu kommt der Versuch, in dieser Figur,
taumelnd zwischen Venusberglust und hehrer Minne, Christus zu
sehen; in Anlehnung an Martin Scorseses so umstrittenen wie
glänzenden Film „Die letzte Versuchung Christi“.

Ob das gelingt, werden wir sehen. Voges sagt, Wagner, der
Verfechter  des  Gesamtkunstwerks,  hätte  den  Film  als
Gestaltungsmittel eingesetzt. Jens-Daniel Herzog hat das in
einem  Interview  ähnlich  formuliert.  Ein  Teil  der
veröffentlichten Meinung hingegen zerrt den wohlbekannten Satz
mancher Wagnerianer hervor, der Komponist habe das so sicher
nicht gewollt. Nun gut, Spekulationen sind das eine, teils
polemische Urteile über einen Probenausschnitt aber sind von
anderem Gewicht. Vom Skandal ist vorsorglich auch schon Mal
die Rede.

„Kinder, schafft Neues!“ ist ein vielzitiertes Wagner-Wort.
Ist  der  Einsatz  der  Video-Technik  zu  neu?  Das  Dortmunder
Publikum werde durch die Bilder zu sehr von der Musik und den
Figuren abgelenkt, unkt es im Blätterwald, das Seelenheil der
Zuschauer könnte leiden. Solcherart Fürsorge ex cathedra wirkt
geradezu  putzig.  Doch  Filmsequenzen  zur  Oper  sind  den
Musikfreunden der Stadt durchaus bekannt, zuletzt gesehen in
hochgelobten  Konzerthaus-Aufführungen  von  Bartóks  „Herzog
Blaubarts Burg“ und, man staune, in Richard Wagners „Tristan
und Isolde“.

Voges hat unterdessen auf die Vorab-Urteile höchst originell
reagiert. Bei aller Verärgerung stichelte er in einer Mischung
aus Ernst und Ironie zurück. Inmitten seiner tiefsinnigen,
urkomischen,  so  erfrischend  albernen  wie  entlarvend
verstörenden Revue „Das goldene Zeitalter“, in der uns das
Leben als Endlosschleife offenbart wird, mit mehr oder weniger
gelungenen  Versuchen,  daraus  auszubrechen.  Da  dröhnt  die
„Tannhäuser“-Ouvertüre aus den Lautsprechern, und ein blondes



Barbiepuppenwesen  hämmert  manisch  in  die  Schreibmaschine
„Volle Konzentration auf die Musik“.  Konsequent fällt der
Vorhang,  das  Theater  wird  zum  kollektiven  Wohnzimmer  mit
Stereoanlage,  Rezeption  zur  behaglichen  Routine,  wie  der
alltägliche Konsum der Tagesschau. Touché!

Gut nur, dass nun, kommenden Sonntag (1. Dezember), endlich
Premiere ist, in annähernd ausverkauftem Haus. Erst dann ist
die  Stunde  ernsthafter,  kundiger  Analyse  und  ästhetischer
Beurteilung  gekommen.  Stimmungsmache  aber  vernebelt  die
Gedanken.

Informationen  zur  Inszenierung:
http://www.theaterdo.de/detail/event/513/?not=1

Banny, Bicky und die Banker
geschrieben von Bernd Berke | 30. November 2013
Allmählich beginnt es zu nerven: Jedweder Hansel, der mit
Überweisungen zu tun hat, will seit einiger Zeit deine IBAN
und deine BIC haben.

Ob’s  nötig  ist?  Wer  fragt  schon  danach?  Im  Vergleich  zur
vorherigen Kontonummer nebst Bankleitzahl lesen sich die neuen
Zahlenreihen auf den ersten Blick reichlich kompliziert. Aber
bitte: Die da oben in den Bankpalästen machen ja doch, was sie
wollen.

Man  möchte  allerdings  lieber  nicht  wissen,  wie  viele
hochbezahlte Ideengeber sich hierfür haben rühmen lassen; wie
viele Konferenzstunden darüber in allen beteiligten Ländern
verflossen sind; wie viele WHS (Wichtige-Herren-Stunden) in
dieses immense Projekt investiert worden sind…

https://www.revierpassagen.de/21840/banny-bicky-und-die-banker/20131127_1935


Brüllend komisch: Banny und
Bicky (erste Entwurfsskizze:
© Bernd Berke)

Was  allerdings  verwundert,  ist  dies:  wie  staubtrocken  und
nüchtern das alles abgelaufen ist. Offenbar wollten die Banker
nicht in den Ruf des Unseriösen geraten. (*röhrendes Gelächter
aus dem Off*)

Welch eine wunderbare Kampagne hätte sich schmieden lassen!
Wie lehrreich, bildkräftig und überaus witzig hätte man etwa
zwei muntere, flott gezeichnete Gesellen (nennen wir sie mal
„Banny“ und „Bicky“) allüberall antreten lassen können, um uns
cross- und multimedial die Notwendigkeit der Umstellung auf
IBAN und BIC zu erklären – so ähnlich, wie man uns damals die
Postleitzahlen  eingetrichtert  hat.  Welche  Abenteuer  hätten
Banny und Bicky nicht erleben können. Ich denke da nur an
Suspense-Geschichten wie „Bannys prickelnde Gewinnerwartung“
oder „Bicky und das Zinsluder“.

Tja. Da müssen wir wohl wieder auf eine Weltmeisterschaft
warten, um alberne Maskottchen zu sehen. Apropos: Weiß jemand
schon, wie die Glücksbringer der Fußball-WM in Katar 2022
aussehen werden? Keckernde Wüstenfüchse? Lachende Bauarbeiter?

http://www.revierpassagen.de/21840/banny-bicky-und-die-banker/20131127_1935/p1100741


Der CL-Spieltag bei facebook:
„Nun  macht  die  Pocke  doch
endlich mal ‚rein!“
geschrieben von Rudi Bernhardt | 30. November 2013
Da saß ich früher auf meiner angestammten Schale im Block 44,
Reihe  13,  Platz  52,  war  nach  Jahrzehnten  des  ermüdenden
Stehens und lästigen Bierduschens in der schwatz-gelben Wand
froh, wenn die mich dann als „Sitzplatzkanacken“ beschimpften
und freute mich, dass ich Dede beim Sprint über die linke
Außenbahn beinahe auf die Schulter hätte klopfen können.

Heute, finanziell nicht mehr ganz so flüssig, bequeme ich mich
entweder ins Sofa und schaue aus der Ferne, wie mein BVB
Erfolge  erstürmt.  Und  vermisse  bisweilen  Levent  Aktoprak,
meinen vieljährigen Sitzplatz-Nachbarn, wie er jubelnd Nuri
Shahin zubrüllt, dass er doch schneller laufen möge.

BVB-Trikot, zum Spieltag aus
dem  Schrank  geholt  (Foto:
Bernd Berke)

Aber da habe ich inzwischen längst eine ganz neue Fan-Kultur
ausgemacht und beginne sie immer intensiver zu genießen. Und
ich kann sagen, dass es einen Riesenspaß macht, ein Spiel am
nächsten Tage noch mal via facebook Revue passieren zu lassen.
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Das gewinnt zunehmend mehr an Spaßfaktor. Vor allem dann, wenn
wir mal wieder – wie gegen Neapel – einen bravourösen Sieg zu
feiern  hatten.  Ich  bin  überzeugt,  Herbert  Antoine  Arthur
Zimmermann,  der  unvergessene  Radiosprecher,  dessen
„unaufgeregter“  Reportagestil  die  1954-Weltmeisterschaft
begleitete, hätte da auch so seine Freude dran gehabt.

„Und ab geht’s! // Kick-off!“, informiert zum Auftakt die BVB-
Seite die facebook-Gemeinde. Wir alle beben vor Erwartung.

Bald  darauf  schreibt  dieselbe  Quelle,  dass  da  ein  Elfer
verhängt  wurde,  den  Marco  Reus  sicher  versenkte.  Klingt
ungefähr so:

TOOOOOOOOOOOOOOOOOOOOOOOOOOR  für  Borussia  Dortmund!  Marco
Reus verwandelt den Elfmeter!
//
GOOOOOOOOOOOOOOOOAL! Marco Reus sends Pepe Reina the wrong way
from the penalty spot!

“Jaaa, Reus”, textet entzückt Gabriella Wollenhaupt.

Wow,  ich  kann  die  Glückseligkeit  in  den  Augen  aller  mir
persönlich bekannten Borussen sehen und fühle nach, wie sich
nach dem Jubel (habe nie hingeguckt, wenn es einen Strafstoß
gab)  die  unzähligen  Kehlen  anrauten.  Aber  nicht  zu  früh
freuen.

„Vollgas geht’s weiter“, stellt BVB-facebook fest.

Während mein Puls sich ein wenig sediert, wetterleuchtet im
„Tempel“, wie Frank Fligge, Freund, Kollege und Chronist der
schwarz-gelben  Ereigniswelt  das  Westfalenstadion  rühmend
nennt, bereits Wunderfeines auf dem Rasen.

„JAWOOOOOOOOOOOOOOOOOOOOOOOOOOOOOOOOOOOOOOOOLL!  Da  ist  das
2:0! Nachdem Neapel zuvor noch auf der Linie klären konnte,
versenkt Kuba Błaszczykowski den Ball jetzt im gegnerischen
Kasten!

https://www.facebook.com/KubaBlaszczykowski


//
GOOOOOOOOOOOOOOAL! KUBA makes it 2-0!“

Ok, dass  Lorenzo Insigne ein 2:1 gelingt, sei hier am Rande
vermerkt, aber auch nur knapp und am Rande, so wie es der
fratzebookende Spielbericht vermerkt.

Viel spannender Sven Benders Nase, die im harten Kampf brach,
sein Mut aber nicht, der „eiserne Manni“ macht weiter und
fightet sich durchs Spiel. Ganz nach dem Motto, das Klaus
Schürholz mit Mannschaftsfoto postet: „Wir geben alles!“ Und
um  das  noch  zu  toppen,  legt  er  das  „Wandbild“  (tobende
Südtribüne) nach, dessen Titel alles über Dortmund sagt: „Die
Farben der geilsten Stadt“.

Kristian Frigelj mischt sich ein und geht offenbar ein wenig
nach.  Sei  BVB-Heißluftballon  ist  von  ihm  untertitelt:
„Aufwärmen!“

Wieder Klaus Schürholz im Stile eines Kurt Brumme: „Auba“.
Wesentlich moderner und frenetisch jauchzt Ingo Scherlinki:
„Aubamejaaaaaaa! Kann also doch nicht nur schnell. Sondern
auch gut. Den viel schwierigeren Ball macht er rein. Spitzer
Winkel, Lupfer. Und was ändert’s? Nichts. Gar nichts! Denn:
Dortmund immer noch nur ein Tor vom Ausscheiden entfernt. Ich
halt das alles nicht mehr aus.“

„Ich bin zu alt dafür“, schimpft Jochen Nospickel, dessen
Nerven offenbar ganz still und leise bersten.

„Kuba“, stellt Klaus Schürholz nüchtern fest. Manfred Kowitzke
redet dazwischen, wird aber als hartnäckiger Fan des FC Köln
von niemandem ernst genommen. Klaus Schürholz entfährt gar ein
knurrendes „Schnauze!“

Die  Besonnenheit  auf  zwei  Beinen,  Bernd  Berke,  wird
ungeduldig: „Nun macht die Pocke doch endlich mal ‚rein!“
Gabriella Wollenhaupt schließt sich an: „Haut die Kugel rein,
Jungs!!“  Bald  darauf  sind  sie  beide  wie  unzählige  andere



erlöst: „Endlich… Auba!!!“ Manfred, den niemand ernst nimmt,
sobald er über Fußball philosophiert, räumt fair ein, dass das
diesmal ja alles gut gelaufen sei. Ich freue mich für ihn, er
hat mal ein richtig gutes Fußballspiel miterlebt.

Und mit noch einem freue ich mich, weil er sein vorgezogenes
Geburtstagsgeschenk  und  die  Spannung  des  Abends  frei  von
Kreislaufattacken überleben konnte: Norbert Dickel, Held von
Berlin, alles Gute zum Geburtstag.

Irgendwie gibt’s an einem BVB-Spieltag wirklich so etwas wie
eine facebook-Familie.

 

 

„Tristan  und  Isolde“  in
Essen:  Peter  Schneiders
meisterliches Dirigat
geschrieben von Werner Häußner | 30. November 2013
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Licht-Raum  in
abgründiger
Schwärze:  Klaus
Grünbergs
Bühnenraum  für
„Tristan  und
Isolde“  fasziniert
immer wieder. Foto:
Matthias Jung

Hätte  dieser  Liebestod  doch  alleine  im  Orchestergraben
stattgefunden!  Musikalisch  geformt  von  Peter  Schneiders
kundiger  Hand,  aufblühend  aus  einem  delikaten  Piano  zu
fiebrigem Glanz, transparent, geschmeidig und klangvoll, in
leuchtender  Ekstase  auf  dem  Höhepunkt  der  dynamischen
Entfaltung.

Aber zum Schlussgesang von „Tristan und Isolde“ gehört die
Stimme – in Essen diejenige von Evelyn Herlitzius. Und die
allseits  gefeierte  Sängerin  brach  am  Aalto-Theater  in  der
letzten  der  drei  „Tristan“-Vorstellungen  dieser  Wagner-
Jubiläums-Spielzeit  den  magischen  Moment  des  Verströmens
herunter auf höchst irdisches Buchstabieren.

Herlitzius  hatte  schon  die  Premiere  von  Barrie  Koskys
Inszenierung unter Stefan Soltesz 2006 gesungen. Es war ihre



zweite Isolde nach Chemnitz – und die erste vor international
relevanten Bühnen wie Dresden, Wien, Berlin. Bei ihrem Essen-
Debüt lobte die Kritik ihre vokale Risikobereitschaft, ihren
bedingungslosen Einsatz. Das stimmt auch für 2013, nur: Evelyn
Herlitzius hat darüber vergessen, dass Isolde nicht nur ein
Parforceritt im Zeichen von Forte- und Fortissimo-Anspannung
ist. Der erste Akt geriet mit überbordender vokaler Gewalt zu
einem Schrei-Duell mit der schönstimmigen, nur manchmal in der
Höhe spitzen Martina Dike. Und der „Liebestod“ begann nicht
„mild und leise“ – und setzte sich fort im Versinken und
Ertrinken  in  riesigen  Tönen,  weit  abgekehrt  von  sauberer
Artikulation, flexiblem Legato oder sinnlichem Strömen.

Im zweiten Akt zeigte sich, dass allen prachtvollen Volumens
zum Trotz der Kern der Stimme im Mezzoforte nicht erfüllt
fließend, sondern flackernd gespannt klingt. Der Gegensatz zu
Jeffrey Dowd, der sich bemüht, den Tristan lyrisch grundiert
und entspannt zu singen, kann nicht größer sein: Zwei Stimmen,
die im Duett nicht harmonieren, zumal Dowd die leuchtend-
expansive  Höhe  nicht  aufbringen  kann.  Mit  kluger  Ökonomie
bewältigt das bewährte Essener Ensemblemitglied den dritten
Akt, lässt sich nicht zum Forcieren hinreißen und kleidet so
die  Sehnsuchtsverzweiflung  Tristans  eher  in  resigniert
gedämpfte als in aufbrausend gewaltige Klänge.

Resignation  und



Hingabe:  Jeffrey
Dowd (Tristan) und
Heiko  Trinsinger
(Kurwenal)  im
dritten Aufzug von
„Tristan  und
Isolde“  in  Essen.
Foto: Matthias Jung

Mit Liang Li präsentierte sich ein neuer König Marke, der die
Partie aus einem kantablen Ansatz heraus gestaltet, aber hin
und wieder den Ton nicht ausreichend fokussiert. Vielleicht
kommt die Partie für den Bass, der einen mustergültigen Banco
im Essener „Macbeth“ gesungen hat, noch zu früh. Tadellos
Heiko Trinsinger, der die Rolle des Kurwenal szenisch wie
musikalisch weiter verinnerlicht hat: Überzeugender als früher
lässt er den Klang strömen, bildet kraftvolle Höhe statt mit
gestautem mit freier gehaltenem Atemfundament. Die sorgende
Zuwendung zu dem tödlich getroffenen Freund Tristan und das
bedingungslose Einstehen für sein Leben haben in Trinsingers
Gestaltung berührende Größe.

In den von Wagner weniger ausgiebig bedachten Partien kann das
Aalto-Theater  auf  bewährte  Sänger  zurückgreifen:  Albrecht
Kludszuweit als kultiviert singender Hirte, Mateusz Kabala als
klischeeferner Melot, Rainer Maria Röhr als Seemann und Thomas
Sehrbrock als Steuermann. In der szenischen Wiederaufnahme gab
sich  Frédéric  Buhr  alle  Mühe,  die  Intentionen  Koskys  zu
reanimieren.  Dennoch:  Klaus  Grünbergs  Bühne  mit  dem  in
riesenhafter Schwärze schwebenden Licht- und Erzähl-Raum ist
das Plus dieser Produktion, die Kosky nach einigen modisch-
überflüssigen  Sexual-Errationen  im  ersten  und  einer
sorgfältigen, aber wenig pointierten Personenregie im zweiten
und dritten Akt unschlüssig enden lässt.



Peter  Schneider.
Foto:  TuP/Vivianne
Purdom

So  bleibt  als  prägender  Eindruck  das  meisterliche  Dirigat
Peter Schneiders. Lange Erfahrung, eine intime Kenntnis der
Partitur, Achtsamkeit für die Sänger prägen seine Auffassung.
Schneider knüpft an der intensiven Arbeit von Stefan Soltesz
an, der die drei „Tristan“-Vorstellungen ursprünglich als Gast
an seinem langjährigen Stammhaus dirigieren sollte, aber alle
Aalto-Auftritte abgesagt hat. Auf die Essener Philharmoniker
ist Verlass: von der genau ausgehörten Streicher-Balance über
die konturscharf zugeschnittenen prominenten Bläser-Momente,
den solistischen Glanz bei Hörnern oder Holzbläsern bis hin zu
Andreas Goslings elegisch-intensivem Englisch Horn.

Schneider  nutzt  dieses  „Kapital“  für  einen  schlanken,
fließenden Duktus der Musik, für bewegte Tempi – die nur im
zweiten Aufzug die Holzbläser für einige Momente hastig wirken
lassen – und für einen aufgelichteten Mischklang, der Details
nicht zudeckt, aber auch nicht über Gebühr heraushebt und
damit die Rundung des Klangs beeinträchtigt. Der dritte Aufzug
beginnt mit der schmerzlich intensiven Tönung durch die tiefen
Streicher  und  begeistert  durch  exquisit  kultivierte  Piano-
Schattierungen  und  die  Kunst  des  Übergangs  –  wie  sie  bei
Schneiders letztem „Tristan“-Dirigat 2012 in Bayreuth schon zu



bewundern waren. Wie hätte Wagner reimen können? In diesem
„Tristan“ webt Wunder ein wissender Weiser.

„Willy wählen“ war 1972 ein
besonderes Bekenntnis
geschrieben von Hans Hermann Pöpsel | 30. November 2013
Wenn wir am 18. Dezember an den 100. Geburtstag des großen
Politikers und Menschenfreundes Willy Brandt erinnert werden,
wenn wir die entsprechende Sonder-Briefmarke mit dem Bild des
Friedens-Nobelpreisträgers  aufkleben  oder  vom  Fernsehen  an
seine  Lebensstationen  herangeführt  werden,  dann  kommen
besonders  bei  den  etwas  älteren  Mitmenschen  wie  mir  zum
Beispiel ganz persönliche Erinnerungen hoch.

Willy Brandt im März 1980 (Bild: Presse- und Informationsamt
der Bundesregierung)

Als  Brandt  im  September  1972  nach  dem  gescheiterten
konstruktiven Misstrauensvotum gegen ihn als Bundeskanzler die
 Vertrauensfrage stellte und diese absprachegemäß verlor, gab
es  einen  sehr  emotionalen  Wahlkampf.  Viele  Menschen,  auch
Nicht-Sozialdemokraten, liefen mit dem rot-weißen Button und
dem  Aufdruck  „Willy  wählen“  durch  die  Lande.  Als  Student
arbeitete  ich  damals  in  den  Semesterferien  nachts  in  der
Druckerei  der  Münsterschen  Zeitung,  und  dort  führten  die
ovalen Buttons – wie auch in anderen Betrieben – zu scharfen
Konflikten, und zwar nicht nur zwischen den Kolleginnen und
Kollegen mit unterschiedlicher politischer Präferenz, sondern
auch  mit  der  Geschäftsleitung.  Politische  Dokumentation  am
Arbeitsplatz  sei  verboten,  die  Schildchen  müssten
verschwinden, lautete die Forderung. Die Schriftsetzer jedoch
ließen sich nicht beirren und kamen jeden Abend wieder mit
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ihren  Plaketten  am  Kittel  an  ihren  Arbeitsplatz,  und
schließlich  ließ  man  sie  doch  einfach  gewähren.

Die  Neuwahlen  im  November  1972  brachten  dann  den  größten
Erfolg für die SPD in ihrer Geschichte. Brandts Partei erhielt
45,8  Prozent  der  Stimmen  und  konnte  ihre  Ostpolitik
ungefährdet zu Ende führen. Allerdings hielt der Friede nur
zwei Jahre: Der Kanzler stürzte nicht nur über die eigenen
Parteifreunde,  sondern  vor  allem  über  seine  naive
Wirtschaftspolitik.

Das  Ende  ist  bekannt:  Der  große  Weltökonom  und  heutige
Lieblings-Altkanzler der Deutschen, Helmut Schmidt, übernahm
das Ruder. So tief in die Herzen der Menschen wie Willy Brandt
eindringen, das konnte er jedoch nie. Als Brandt am 8. Oktober
1992 starb und anschließend in Berlin beigesetzt wurde, da
konnte man bei vielen Bürgern echte Trauer spüren. Sie hatten
ihn geliebt.

Zwischen Avantgarde und Neo-
Romantik:  Krzysztof
Penderecki ist 80 Jahre alt
geschrieben von Werner Häußner | 30. November 2013
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Krzysztof  Penderecki.  Foto:
Marek Beblot

Seine Musik kennen auch Menschen, die mit zeitgenössischer
klassischer Musik nichts anfangen können, und seine Anfänge
als weltweit renommierter Komponist sind eng mit Nordrhein-
Westfalen verbunden: Heute, am 23. November, feiert Krzysztof
Penderecki  seinen  80.  Geburtstag.  Vergleichbar  ist  seine
Popularität vielleicht noch mit Philip Glass oder Arvo Pärt –
aber sonst gibt es nur wenige „klassische“ Komponisten, die
seine Breitenwirkung erreichen.

Das Geheimnis hinter der ungewöhnlichen Akzeptanz liegt nicht
allein  in  Pendereckis  jüngsten  Crossover-Konzerten  oder  in
seiner Filmmusik. Der Pole hat die Frage, wie Komponieren
heute geht, für sich klar beantwortet: „Ich glaube an eine
Musik, die Wurzeln hat“, sagte er 2003 in einem Interview. Und
aus diesen Wurzeln der europäischen Musik, die man „nicht
vergessen darf“, schöpft Penderecki mit ungeheuerer Energie
einen Teil seiner Inspiration.

Seine  kreative  Rückwendung,  oft  als  Neo-Romantik
kategorisiert, hat ihm nicht nur Freunde eingebracht. Kritiker
und Komponisten-Kollegen stoßen sich an einem Stillstand, den
Penderecki unverblümt zugibt: Seit vielen Jahren habe sich
sein Musikstil nicht mehr geändert. Helmut Lachenmann wird mit
dem spöttischen Wort zitiert, Penderecki sei der „die tonalen
Paarhufer anführende Herr Penderadetzky“.

Das war nicht immer so: Mit seinen ersten Erfolgen wurde er



unter  die  Avantgarde  Europas  eingereiht:  „Aus  den  Psalmen
Davids“  erregte  1958  Interesse;  da  hatte  er  gerade  sein
Studium am Krakauer Konservatorium beendet. 1959 gewann er bei
einem polnischen Wettbewerb gleich drei Preise: Er hatte seine
Stücke unter verschiedenen Namen eingereicht. Am 16. Oktober
1960 führte Hans Rosbaud bei den Donaueschinger Musiktagen
„Anaklasis“  auf.  Das  Stück  für  Streicher  und  Schlagzeug
katapultierte  den  27-jährigen  Polen  in  die  Sphäre  der
Berühmtheit. Sein „Threnos“ für die Opfer von Hiroshima (1961)
war jahrelang das meistgespielte zeitgenössische Werk.

„Die Avantgarde ist gestorben“

Doch  längst  legt  Penderecki  keinen  Wert  mehr  darauf,  zur
Avantgarde  zu  gehören.  Er  habe  sehr  früh  in  seinem  Leben
Entdeckungen gemacht, sagte er im Interview. „Und dann habe
ich  festgestellt,  dass  ich  nicht  mein  ganzes  Leben  lang
Cluster  schreiben  will.  Oder  wieder  etwas  Neues  erfinden,
damit  man  in  der  ersten  Reihe  der  Avantgarde  steht.  Die
Avantgarde ist gestorben, das hat zehn Jahre gedauert, ca. von
1950 bis 1960, danach war es vorbei. Diejenigen, die das nicht
verstanden haben, machen weiter, aber das ist sehr epigonal.“

Die  „Wende“  kam  recht  früh  in  Pendereckis  Biografie.  Die
„Flourescences für Orchester“ waren 1962 noch im damaligen
Mainstream der Moderne eingeordnete Erforschungen klanglicher
Möglichkeiten. Penderecki nannte es ein dekadentes Stück, das
das  klassische  Orchester  zerstört.  Danach  sei  ihm  klar
gewesen, dass es für ihn so nicht weitergehe. Er schrieb ein
„Stabat Mater“, ein Stück für Chor a cappella, das 1966 in die
„Lukas-Passion“ aufgenommen wurde.

Kunstpreis NRW und Folkwang-Lehrauftrag

Dieses  groß  angelegte  Oratorium  war  ein  Auftragswerk  des
Westdeutschen  Rundfunks  anlässlich  des  700jährigen
Weihejubiläums des St. Paulus-Doms in Münster und wurde 1966
dort uraufgeführt. Der junge Komponist, damals 30 Jahre alt,



hatte zum ersten Mal die erträumte große Form realisiert.
Seine  Studien  des  Kontrapunkts  des  16.  Jahrhunderts,  die
Entdeckung  Bruckners  als  post-romantischen  Symphoniker,  die
Referenzen auf Schostakowitsch, aber auch die Erfahrungen mit
der  Avantgarde,  mit  moderner  Klangerzeugung  und  mit  der
menschlichen Stimme flossen in diesem Werk zusammen.

Der Erfolg war überwältigend: Mit Aufführungen in Warschau und
Krakau  durfte  er  zum  ersten  Mal  im  kommunistischen  Polen
geistliche  Musik  im  Konzertsaal  darbieten.  Die  Folkwang
Hochschule in Essen bot ihm eine Dozentur. Von 1966 bis 1968
lehrte und lebte Penderecki mitten im Ruhrgebiet.

Die  „Lukas-Passion“  brachte  Penderecki  mit  dem  Großen
Kunstpreis  des  Landes  Nordrhein-Westfalen  die  zweite
bedeutende  internationale  Auszeichnung  ein.  Unter  seinen
zahllosen Preisen und Titeln zeigen einige weitere, dass er
mit der Rhein-Ruhr-Region dauerhaft verbunden war – so der
Musikpreis der Stadt Duisburg 1999 und der Staatspreis des
Landes 2002. Außerdem ist er Ehrendoktor der Westfälischen
Wilhelms-Universität in Münster.

Mit seinen Werken erwarb er sich in den folgenden Jahrzehnten
die Zustimmung des Publikums. Die Ablehnung von Teilen der
Musikkritik und der komponierenden Kollegen blieb. Seine erste
Oper, „Die Teufel von Loudun“ (1969) erhielt bissige Kritiken.
Dem Werk, das Rolf Liebermann für die Hamburgisch Staatsoper
in Auftrag gegeben hatte, warf etwa Joachim Kaiser in der
„Zeit“ die „banale Bilderfülle“ des Textbuchs vor, notierte
einen „Eindruck der Trostlosigkeit und Uninspiriertheit“. Der
Großkritiker ätzte, die Musik zu den „Teufeln von Loudun“
klinge oft deprimierend simpel und monoton.

Ironische Kritik an Pendereckis Werken für Musiktheater

Auch „Paradise Lost“ (1978) kam nicht besser weg: Heinz Josef
Herbort kommentierte die Musik zu der „sacra rappresentazione“
nach Milton mit hintersinniger Ironie: Penderecki beherrsche
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seine seit zwanzig Jahren bekannten Techniken so gut, dass er
von ihnen nicht mehr loskomme. „Paradise Lost“ war 2001 in
Münster wieder einmal zu sehen: Der Eindruck, Penderecki habe
nur seine erprobten, längst bekannten Mittel eingesetzt, ist
nicht von der Hand zu weisen.

Auch  als  Dirigent  eigener
und  fremder  Werke  genießt
Penderecki einen exzellenten
Ruf.  Seine  Beethoven-
Dirigate  etwa  werfen  stets
ein  erhellendes  Licht  auf
den Komponisten-Kollegen aus
der  Vergangenheit.  Foto:
Ludwig  van  Beethoven
Association, Bartosz Koziak

Trotz allem: Der Erfolg blieb und bleibt Penderecki treu. Sein
Werkverzeichnis  ist  immens.  Seit  1972  sind  die  Sinfonien
Nummer eins bis fünf, sieben und acht entstanden; die noch
fehlende Sechste will der Komponist demnächst vollenden. Seine
Gerhart-Hauptmann-Oper „Die schwarze Maske“ traf ebenso wie
seine komische Oper „Ubu Rex“ auf weltweite – leider nicht
anhaltende – Aufmerksamkeit.

Mit „Dies Irae“, einem Oratorium zum Gedächtnis der Opfer von
Auschwitz (1967) begann eine Reihe großer Werke für Chor,
Solisten und Orchester: „Kosmogonia“ (1970) zum 25-jährigen
Bestehen der UNO; ein „Te Deum“ (1980), das er nach eigenen



Worten  spontan  nach  der  Wahl  Karol  Woityłas  zum  Papst
geschrieben hat; schließlich das „Polnische Requiem“ von 1984
und ein „Credo“ 1998. In diesem Jahr wurde seine Messe für den
Thomanerchor  uraufgeführt  –  ein  Beitrag  zum  700jährigen
Bestehen dieser Leipziger Institution von Weltgeltung.

Ein Publikum, das klassische Konzerte, noch dazu mit Musik von
heute, kaum je einmal live erlebt, kennt Penderecki dennoch –
vielleicht  sogar,  ohne  es  zu  wissen:  Die  Soundtracks  von
Filmen wie „Shining“ von Stanley Kubrick, „Shutter Island“ von
Martin Scorsese oder David Lynchs „Wild At Heart“ stammen von
ihm.  Bei  seinen  Festival-Auftritten  mit  dem  Radiohead-
Gitarristen Jonny Greenwood in Polen und in England wurde er
von 50 000 Besuchern wie ein Pop-Star gefeiert.

Seit etwa 1998 konzentriert sich Penderecki auf Solokonzerte
und  Kammermusik.  Viele  Werke  schrieb  er  für  berühmte
Interpreten, etwa ein Cello-Capriccio für Siegfried Palm oder
das  Zweite  Violinkonzert  („Metamorphosen“)  für  Anne-Sophie
Mutter. Im Dezember führt die Geigerin in New York sein neues
Werk auf, die Sonate „La Follia“ für Violine solo. Und der
Komponist bekennt, er habe im Kopf noch Stoff für zwanzig
Jahre  Arbeit  –  unter  anderem  an  einer  Oper  „Fedra“  als
Auftragswerk der Wiener Staatsoper.

Das MDR Fernsehen zeigt heute, 23. November, 23.30 Uhr, einen
Film von Anna Schmidt über Krzysztof Penderecki: „Wege durchs
Labyrinth„.

In  Münster  steht  ab  18.  Januar  2014  das  Tanztheater  „Das
Schloss“ nach Franz Kafka auf dem Programm des Stadttheaters.
Zur Choreografie von Hans Henning Paar erklingt der vierte
Satz von Pendereckis 3. Sinfonie.



Komödie  aus  Dortmund:  Sag
mir, wo das Schnitzel ist…
geschrieben von Bernd Berke | 30. November 2013
Was ist nur bei der ARD los? Nach dem sonntäglichen „Tatort“
stand  heute  schon  der  zweite  abendfüllende,  in  Dortmund
angesiedelte  Fernsehfilm  zur  besten  Sendezeit  auf  dem
Programm: „Ein Schnitzel für alle“, Komödie mit Armin Rohde
und Ludger Pistor.

Gut, dass es nun wieder mal eine Arbeitslosen-Geschichte aus
Dortmund  war,  dürfte  auf  lokaler  Ebene  nicht  allzu  sehr
erfreuen. Vor allem aber hätte man es heute wohl vorgezogen,
in  der  Prime  Time  einen  Themenabend  zum  Tod  von  Dieter
Hildebrandt zu sehen. Aber solche beherzten Entscheidungen zur
Programmänderung erwartet man vom kolossalen Senderverbund gar
nicht mehr. Ab 21.45 Uhr ließen sie sich dann herbei…

Wittern  ihre  Chance:
Wolfgang (Ludger Pistor) und
Günther  (Armin  Rohde).
(©WDR/Martin Valentin Menke)

Immerhin war die „Schnitzel“-Komödie nicht übel, wenn sie auch
an jedem anderen Abend noch willkommener gewesen wäre. Man sah
ein ausgefuchstes, in allen Gegensätzen bestens aufeinander
eingespieltes  Duo  in  den  Hauptrollen  des  früheren
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Oberhemdenverkäufers  Wolfgang  (Pistor)  und  des  ehemaligen
Tierpflegers  Günther  (Rohde).  Der  eine  träumt  von  einer
Karriere  als  Anlageberater,  doch  seine  Firma  ist  leider
kriminell. Der andere möchte vom Arbeitsamt den Flug nach
Kanada bezahlt haben, um dort fachgerecht Robben zu retten.

„Sie haben gar nichts zu wollen“, faucht die Fregatte vom
Abeitsamt – und verpasst ihm einen 1,50-Euro-Job als Betreuer,
Fahrer und Putzkraft für drei behinderte junge Leute: ein
Mädchen mit Down-Syndrom, ein Typ im Rollstuhl, ein zweiter
mit „Asperger“, also einem autistischen Befund. Wahrlich ein
schwieriger  Komödienstoff,  der  hier  aber  geschmacklich
unfallfrei,  wenn  auch  genregerecht  vorwiegend  optimistisch
gemeistert wurde.

Damit  setzt  sich  eine  streckenweise  leidlich  komische
Maschinerie in Gang, die vor allem von punktgenau geschrieben
Dialogen und überhaupt von gekonntem Timing lebt (Drehbuch
Katja Kittendorf, Regie Manfred Stelzer). Ich will das nicht
haarklein nacherzählen, wohl aber erwähnen, dass Pistor als
Frauenbecircer nahezu loriotsche Qualitäten entfaltete.

Natürlich geht es auch hier ums Thema Glück, die ARD muss ja
in dieser Woche partout fast alle Formate in dieses Schema
pressen. Der penible Junge mit dem Asperger-Syndrom ahnt nach
vielen „Versuchsreihen“ Roulettezahlen voraus, was sich die
beiden derangierten Filous zunutze machen. Dann geht’s auf und
ab:  gewonnen,  zerronnen  –  und  wieder  gewonnen,  diesmal
natürlich mit sozialem Mehrwert.

Und  der  Titel?  Nun  ja,  einmal  darf  Rohde  ein  Schnitzel
verzehren. Punkt.

Von Dortmund sieht man übrigens mehr authentische Bilder als
beim „Tatort“. Aber wahrscheinlich wird uns das Lokalblatt
morgen wieder im ernsten Tonfall erzählen, dass da gar nicht
das  wirkliche  Arbeitsamt  zu  sehen  war,  sondern  das
Gesundheitsamt und dass auch das real existierende Spielcasino



völlig anders aussieht. Geschenkt!

Apropos  Lokalblatt:  Das  heißt  natürlich  nicht  „Ruhr
Rundschau“,  sondern  dieser  Titel  ist  wohl  eine  kleine
Anspielung  auf  die  Entlassung  der  WR-Redaktion  und  die
gemeinsame  Verwurstung  des  „Contents“.  Und  habe  ich  das
richtig gesehen, dass das Dosenbier „Thierse“ statt „Thier“
geheißen hat? Oder habe ich mich verguckt?

Es  ist  schwer,  sich  daran
gewöhnen  zu  müssen:  Dieter
Hildebrandt lebt nicht mehr
geschrieben von Rudi Bernhardt | 30. November 2013
Dieter Hildebrandt ist tot. Er starb im Alter von 86 Jahren in
einem Münchner Krankenhaus. So tickert es spiegel.de durch das
weltweite Netz. Knapp und nachrichtlich, wie es sich gehört.

Als ich das gerade vor ein paar Minuten wahrnahm, drehte sich
der  physische  Erdball  zwar  immer  noch  weiter,  aber  der
Augenblick blieb einfach stehen. Unwirklich, ein Zustand ist
eingetreten, an den man sich zwar gewöhnen muss, aber es nicht
will, es vorher auch gar nicht wollte, weil im Inneren stets
der Gedanke herrschte, dass er ewig Bestand haben werde.

Dieter Hildebrandt, Klaus Havenstein, Jürgen Scheller, Hans-
Jürgen  Diedrich,  Ursula  Noack  –  die  Münchner  Lach-  und
Schießgesellschaft  und  Sammy  Drechsel.  Nun  leben  sie  alle
nicht mehr, die Helden meiner heranwachsenden Zeit. Nur Dieter
Hildebrandt schien bis heute in seiner unverwechselbaren Art
mit dem Ungesagten das Zutreffende auszusagen, alle Zeiten
überleben zu wollen.
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Der  gebürtige  Schlesier  und  adoptierte  Münchner  Dieter
Hildebrandt bohrte seinen fröhlich-bissigen Humor durch jedes
sich  nach  dem  Kriege  anbietende  Polit-Segment  und  tat
Repräsentanten jeglicher Couleur damit weh, was Politiker und
Wirtschaftsführer am meisten peinigen kann – er sprach ihnen
öffentlich ab, dass sie ernst genommen werden müssen. Die
Spätfolgen ihres Jobs sind allerdings schon gravierend.

Auch wenn ihm bisweilen ein Bannstrahl nach dem anderen um die
Ohren flog, er überstand sie alle. Und stammelte sich weiter
durch  die  real  existierenden  Gesellschaftsformen  deutscher
Provenienz,  ganz  im  Stile  eines  Werner  Finck,  der  ihm
anscheinend Vorbild war, im Einlassen auf Auslassungen und
Wortspielen, die so aus ihm fielen, als ob sie ihm mal so eben
einfielen.

Der  legendäre  Finck  trat  übrigens  im  Theater  „Die  kleine
Freiheit“  in  München  auf,  Erich  Kästner  schrieb  an  den
Programmen  und  Dieter  Hildebrandt  war  wesentlich  dafür
verantwortlich,  dass  das  Publikum  es  bequem  hatte  –  als
Platzanweiser. Ganz so eine Nachkriegskarriere, die ihn in
Höhen führte, dass alle, die politisches Kabarett nach ihm
lebten, an seinem Können gemessen wurden.

Das Folgende ist nur wirklich meine Ansicht, mein liebevolles,
an einem großen Künstler und klugen Menschen Festhaltenwollen:
Sie können sich allesamt bemühen, solange und so viel sie
wollen, niemand wird so hinreißend und lustvoll je wieder
sprachlich und mimisch die Kaste karikieren, die meint, diese
Republik lenken zu wollen.

Mit Dieter Hildebrandt starb ein Mensch, den ich leider nie
persönlich kennenlernen durfte, aber der mir so häufig aus dem
Herzen  sprach,  dass  ich  heimlich  vermutete,  er  und  sein
aufrechter Menschengang müsse einfach zu mir gehören. Ade,
Dieter Hildebrandt!



Wo das Glück sich zeigen kann
geschrieben von Bernd Berke | 30. November 2013
Es  hat  schon  ein  wenig  genervt,  wie  die  ARD  für  ihre
Themenwoche übers Glück vorab die Trommel gerührt hat. Sogar
zum  Tagesschau-Nachrichtenstoff  wurde  der  eigene
Programmschwerpunkt. Was aber Anke Engelke jetzt unter dem
Titel  „Sowas  wie  Glück“  präsentiert  hat,  war  wirklich
berührend.

Anke  Engelke  (vorn  rechts)
auf Glückssuche – hier bei
einer Chorprobe. (© WDR/Tom
Trambow)

Auf der Suche nach dem Glück begab sich die vor allem mit
Komik  bekannt  gewordene  Fernsehfrau  auf  Deutschlandreise.
Anfangs  konnte  man  noch  argwöhnen,  hier  stelle  ein  Promi
wohlfeile Betroffenheit zur Schau. Doch das war nicht der
Fall. Anke Engelke erwies sich als richtige Besetzung fürs
Thema:  zuversichtlich,  aber  nicht  bodenlos  optimistisch;
einfühlsam ohne unnötiges Drumherum; komisch nur dann, wenn
der Augenblick es zuließ. Den etwas windschiefen Satz „Ich bin
zuständig fürs Emotionale“ wollen wir ihr gern verzeihen.

Bewegende Weisheit der krebskranken Kinder
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Vor allem ihre Gespräche mit krebskranken Kindern in einer
Essener Klinik waren ungemein bewegend. Auch dort, wo man es
nicht vermutet, gibt es große Glücksmomente. Wie früh diese
Kinder gereift sind – weit über ihr Lebensalter hinaus. Wie da
ein Mädchen, dem gerade der Magen wegoperiert worden ist, sich
tapfer vornimmt: „Man muss für seine Eltern stark sein…“ Wie
da ein unheilbar kranker Junge, der weiß, dass er sterben
wird, seiner Mutter verkündet, er wolle nach seinem Tod ihr
Schutzengel werden. Da darf man schon mal ziemlich feuchte
Augen bekommen…

Die Fröhlichkeit beim Gesang

Per Zeitungsanzeige suchten Anke Engelke und ihr Team gezielt
unglückliche Menschen, die beispielsweise ihre Partner oder
die Arbeit verloren hatten. Aus ihren Reihen wurde ein Chor
zusammengestellt, der schließlich nach zwölf Wochen Proben in
der Kölner Philharmonie auftrat. Und siehe da: Das Singen in
der Gemeinschaft schmiedete nicht nur zusammen, sondern setzte
nachweislich  Glückshormone  frei.  Wie  schön  war  es,  die
strahlenden  Gesichter  beim  Auftritt  zu  sehen  –  dieselben
Gesichter, die Wochen vorher nur von Sorgen zerfurcht waren.

Schließlich  jene  rund  hundertköpfige  Dorfgemeinschaft  im
deutschen Südwesten. Gewiss, da wehte ein leicht esoterischer
Hauch. Doch das Glück, das aus solcher Gemeinsamkeit fließen
kann, war auch hier mit Händen zu greifen. Leute, die ihren
höchst unterschiedlichen Besitz offenlegen, teilen und also
niemanden abstürzen lassen, haben eben einiges für sich.

Lebendige Gemeinschaft

Immer  wieder  leuchteten  unterwegs  kleine  oder  größere
Glücksanlässe auf: die „geerdete“ Arbeit im Garten, die Geburt
eines Zickleins, eine 60 Jahre währende Ehe, wobei der Mann
beinahe schon unverschämt glücklich wirkte.

Und das Fazit? Nun, dass Sex und Geld nicht platterdings als
allerbeste  Glücksquellen  gepriesen  wurden,  durfte  man  wohl



erwarten. Eher ging es in diese Richtung: Man sollte sein ganz
persönliches Glücksbedürfnis mit wachen Sinnen wahrnehmen, es
gleichsam hegen und pflegen. Man sollte sich mehr zutrauen.
Gesundheit und lebendige Gemeinschaft sind hohe Güter, wenn
nicht die höchsten. Was außerdem noch entstehen kann, wird
sich dann beizeiten zeigen.

„Tatort“:  Dortmund  bleibt
depressiv
geschrieben von Bernd Berke | 30. November 2013

Kommissar  Faber  (Jörg  Hartmann)  mit  Kollgin  Bönisch
(Anna Schudt) am Dortmunder Phoenixsee. (© WDR/Thomas
Kost)

Also  gut.  Jetzt  weiß  beinahe  ganz  Deutschland,  dass  der
Clarenberg (ein paar Hochhäuser am Rande von Dortmund-Hörde)
eine Problemecke ist.
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Wer da leben muss, so war ausgiebig zu sehen, resigniert für
immer oder will allzu heftig nach „oben“ – beispielsweise in
den (fiktiven) Club „Century“, wo die jungen Schnösel aus
allerbestem Hause Frischfleisch suchen und wo der arrogante
Teilhaber fingerschnippend ruft: „Wodka für meine Freunde an
Tisch drei!“

Für  ein  Clarenberg-Mädchen  wie  die  16jährige  Nadine  („Die
wollte ‚raus aus der Scheiße hier“) endet die Berührung mit
solch einem gegensätzlichen Milieu im Krimi allemal tödlich.
Was zu beweisen war. Abermals habe ich mich an uralte Folgen
mit Erik Ode selig in „Der Kommissar“ erinnert gefühlt. Auch
da gingen blutjunge Menschen häufig an der drogensüchtigen
Schickeria zuschanden.

Dass es im Dortmunder „Tatort“ (vielsagender Untertitel: „Eine
andere  Welt“)  irgendwann  eine  Wasserleiche  im  künstlich
angelegten  Phoenix-See  geben  würde,  war  zu  erwarten.  Im
wirklichen  Leben  gab’s  da  im  letzten  Sommer  etwas  lokale
Aufregung um zerdepperte Bierflaschen und nächtlichen Lärm am
Ufer. Zynisch bemerkt: Beim Kulturzentrum „Dortmunder U“ wäre
man mutmaßlich froh, wenn es dort einen solchen „In“-Treff wie
das  „Century“  geben  würde.  Freilich  wirkten  Musik  und
Lichtgeflacker  der  sündigen  Location  einigermaßen  gestrig.
Aber ich kann da wohl nicht mehr mitreden.

Kommissar Faber (Jörg Hartmann) bleibt sich finster treu. Kein
Verdächtiger oder Täter ist durchgeknallter als er, also kann
er sich in sie alle hineinversetzen. „Ich weiß, wie sich das
anfühlt“, sagte er diesmal zum Vater der vergewaltigten und
ermordeten Nadine. Damit keine Missverständnisse aufkommen: Es
war eine starke Szene.

Immerzu muss Faber in Abgründe blicken und schlimmste Antriebe
ausagieren. Er ist und bleibt der depressivste aller „Tatort“-
Ermittler.  Notfalls  schleicht  er  sich  heimlich  in  die
Pathologie und führt stumme Zwiesprache mit der Leiche. Nach
und  nach  erfährt  man  stückweise  etwas  mehr  über  den



biographischen Hintergrund. Fabers Frau und Tochter sind tot
und er verbeißt sich in den Gedanken, dass sie ermordet worden
sind. Diesmal zertrat er in aufschäumender Wut ein Waschbecken
und kotzte sich mal wieder aus. Buchstäblich.

So isser eben: Faber (Jörg
Hartmann)  hat  sich  mal
wieder  ausgekotzt.  (©
WDR/Thomas  Kost)

Auch was den „Tatort“ anbelangt, ist Dortmund so ziemlich das
genaue Gegenteil der so ganz anderen westfälischen Hauptstadt
Münster. Dort scherzen sie, dass sich die Balken biegen. In
Dortmund ist unentwegt Psycho. Man muss sich halt absetzen und
ein eigenes Profil pflegen. Wir sind hier schließlich auch
nicht in München oder Düsseldorf. Auf die Frage „Haben wir
hier  eine  Schickeria?“  kann  die  Antwort  tatsächlich  nur
ungefähr  so  lauten:  „Das  sind  die,  die  die  Bratwurst  mit
Messer und Gabel essen.“

In Vorab-Kritiken war zu lesen, dies sei bislang der beste
Dortmunder „Tatort“ gewesen. Mag ja sein. Ich find’s aber seit
jeher gar nicht so übel, wie sie darauf bestehen, ziemlich
verrückt zu sein. Im Ermittler-Team macht so ziemlich jede(r)
einen eigenen Streifen. Da wächst was zusammen, weil’s nicht
zusammen gehört.
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Sub:city von Urbanatix in der
Bochumer  Jahrhunderthalle  –
eine Erfolgsgeschichte
geschrieben von Rolf Dennemann | 30. November 2013
Wenn  man  bereits  nach  drei,  vier  Jahren  Anlauf  die
Jahrhunderthalle  ausverkauft,  so  ist  das  eine
Ruhrgebietserfolgsstory,  die  kein  Beispiel  kennt.

Die „Bude“ ist voll und an die tausend Leute applaudieren
begeistert schon nach dem ersten Act. Angefangen hatte alles
in kleinen Formaten, wie es im Revier gang und gäbe ist. Große
Produktionen in der freien Szene gibt es nicht. Dafür fehlen
die Strukturen, Gelder und Räume nach wie vor. Und niemand
will das ändern. Die RuhrTriennale zählen wir nicht mit, denn
die Produktionen, die dort großräumig entstehen, bleiben nicht
hier und  sind nicht von hier.

„Sub:city“  heißt  die  neue  Show  von  Urbanatix  unter  der
engagierten Leitung von Christian Eggert, ohne dessen Glauben
und  Durchhaltefähigkeit  die  Idee  mutmaßlich  schnell
verschwunden wäre, Street Art – wie man es im Feuilleton nennt
–  mit authentischen jungen Menschen auf die Bühne zu bringen.

Authentisch und akrobatisch

Das Repertoire ist klar: „Akrobatik naturell“.  Opa und Oma
können das nicht. Früher wurden Tretroller und Rollschuhe im
Spiel auf der Straße genutzt, heute ist mehr Hightech, aber
auch mehr Körperlichkeit. Und heute wird fast alles, was an
jungen Trends zu entdecken ist, schnell zu einer Industrie und
Marken beherrschen das Outfit. Dennoch ist das, was man in den
Shows  sieht,  keine  künstlich  bearbeitete  Spiegelung  einer
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Bewegung in den Straßen von New York oder Chicago, sondern
eine Entnahme aus der Wirklichkeit des Reviers. Und das ist
der Hauptgrund für den Zuspruch, den diese Truppe durch die
Bevölkerung erhält. Das wird goutiert und inzwischen kommen
die Leute aus allen Teilen der Republik.

Dass durch Gäste aufgebessert und verbreitert wird, ist aus
Sicht  einer  guten  Show  verständlich  und  wahrscheinlich
notwendig.  In  „Sub:City“  agieren  in  einem  sachlichen,
zweckmäßigen,  weil  schnell  veränderbarem  Bühnenbild,  auch
international erfolgreiche Künstlerduos wie Chris und Iris mit
ihrer beeindruckenden und witzig inszenierten „Hand-auf-Hand-
Akrobatik“ oder Anke van Engelshoven und Tobias Wagner mit
„Strapaten“.

Alle Generationen schauen zu

Aber das Ganze wäre nichts ohne die vielen bewährten Kräfte,
die  es  möglich  machen,  ein  abendfüllendes  Programm  zu
gestalten. Etwa fünfzig Mitwirkende machen die Show zu einem
Ereignis. Die Musik  – überwiegend elektronisch zeit- und
jugendgemäß – hielt das Publikum nicht immer steif in den
Sitzen.  Und  für  manchen  erstaunlicherweise:  Hier  sind  die
Generationen  versammelt.  Ein  geschätzter  Altersdurchschnitt
von über 30 Jahren zeigt, dass hier die Jungen Wiedererkennung
mögen, die Eltern  der Frische nachjagen und die Großeltern
staunen wollen.

Urbanatix sind ein Exportschlager für das Revier. Das ist
klar. Neue Shows zu kreieren wird indes nicht leichter, obwohl
die  Fähigkeit  der  Mitwirkenden,  darstellerisch  Fortschritte
gemacht  zu haben, niemandem verborgen blieb. Am Ende gab es
eine grandiose Applausordnung mit allen Mitwirkenden, die das
Publikum zu Standing Ovations animierte. Chapeau! Move it!

Weitere Vorstellungen in der Jahrhunderthalle bis zum 24.11.
Infos: http://www.urbanatix.de

http://www.urbanatix.de


Waldfrieden  in  Wuppertal  –
wunderbar!
geschrieben von Hans Hermann Pöpsel | 30. November 2013
Beim  ersten  Blick  auf  das  Wort  „Waldfrieden“  denkt  man
vielleicht an eine Begräbnis-Stätte, einen Platz für Urnen
unter Bäumen, aber solche Orte heißen meist „Friedwald“, also
ein umgekehrt zusammengesetztes Wort. Waldfrieden in Wuppertal
dagegen  ist  ein  inzwischen  international  bekannter
Skulpturenpark mit einem kulturellen Wert sondergleichen.

Cragg-Skulptur  im  Park
Waldfrieden.
(Foto: Pöpsel)

Ein etwa vierzehn Hektar großes Park-Grundstück oberhalb von
Elberfeld mit altem Baumbestand umgibt die ehemalige Villa
Waldfrieden des Lackfabrikanten Kurt Herberts, der das Haus
durch  den  Künstler-Architekten  Franz  Krause  in  den  ersten
Nachkriegsjahren bis 1950 dort errichten ließ. Im Jahre 2006
erwarb der Bildhauer Tony Cragg das gesamte Anwesen, um ein
Ausstellungsgelände für Skulpturen zu schaffen – eben diesen
so  sehenswerten  Park  Waldfrieden,  den  man  als  Ruheort  im
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industriell geprägten Wuppertal kaum vermuten würde.

Cragg  ließ  den  historischen  Baubestand  restaurieren  und
zusätzlich einen Glaspavillon als Ausstellungshaus errichten.
2008  eröffnete  die  Cragg  Foundation  den  Park  als  Ort  der
Begegnung mit zeitgenössischer und aktueller Skulptur. Entlang
der Wege in dem weitläufigen Gelände findet man daher nicht
nur Skulpturen des Künstlers Cragg selbst, sondern auch Werke
zahlreicher  anderer  Bildhauer,  zum  Beispiel  von  Thomas
Schütte.  Außerdem  gibt  es  vor  dem  Eingang  im  ehemaligen
Gärtnerhaus ein nettes Cafe, und im Sommerhalbjahr kann man
unter  dem  Titel  „Klangart“  eine  hochwertige  Konzertreihe
erleben. Aber auch im Herbst und Winter lohnt sich ein Besuch
im  Park  Waldfrieden,  dessen  Haupteingang  allerdings  im
verwinkelten  und  bergigen  Straßensystem  Wuppertals  nicht
einfach zu finden ist.

Seit dem 19. Oktober und noch bis zum 12. Januar 2014 gibt es
neben der Dauerausstellung eine Sonderschau mit Skulpturen von
Harald  Klingelhöller  zu  sehen.  Der  Professor  an  der
Kunstakademie Karlsruhe stellte auch auf der documenta aus und
erhielt in diesem Jahr für sein Lebenswerk den Kulturpreis des
Landes Baden-Württemberg. Klingelhöller wurde 1954 in Mettmann
geboren und studierte in Düsseldorf bei Klaus Rinke, unter
anderem zusammen mit Thomas Schütte und Ludger Gerdes.

Skulpturenpark  Waldfrieden,  Hirschstraße  2  in  Wuppertal.
Dienstag bis Sonntag 10 bis 18 Uhr, Dezember bis Februar nur
Freitag bis Sonntag 10 bis 17 Uhr geöffnet. Eintritt 8/6 Euro.
www.skulpturenpark-waldfrieden.de

http://www.skulpturenpark-waldfrieden.de


Politiker  mit  Widersprüchen:
Buch lenkt den Blick auf die
menschliche  Seite  von  Willy
Brandt
geschrieben von Theo Körner | 30. November 2013
Die  Willy-Welle  schwappt  durch  das  Land,  unter  anderem
Spiegel, Stern und Zeit haben ihm ausführliche Rückblenden
gewidmet. Der 100. Geburtstag von Willy Brandt am 18. Dezember
ist auch der Anlass für die Neuauflage der Biographie von
Gregor Schöllgen.

„Eine  Annäherung“  wäre  für  das  Buch  des  renommierten
Professors für Neuere Geschichte an der Uni Erlangen wohl der
treffende Untertitel, schaut der Autor doch vor allem auf den
Menschen  Willy  Brandt  mit  allen  seinen  Widersprüchen.  Um
Missverständnissen  vorzubeugen:  Schöllgen,  der  den  Nachlass
des Friedensnobelpreisträgers von 1971 mitherausgegeben hat,
legt  hier  keine  Homestory  vor.  Er  zeichnet  vielmehr  den
Lebensweg des langjährigen SPD-Politikers nach, einen Weg, auf
dem Siege und Niederlagen, Höhen und Tiefen meist ganz nah
beieinander lagen.
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Dabei war es wohl, wenn man den Ausführungen Schöllgens folgt,
die  menschliche  Seite  Brandts  (der  durchaus  das  Leben  zu
genießen  wusste),  die  zu  seiner  Popularität  maßgeblich
beitrug. Aber es war auch die Achillesferse. Sehr deutlich
arbeitet  der  Geschichtswissenschaftler  heraus,  dass  Brandts
Rücktritt 1974 keine zwingende Konsequenz aus der Guillaume-
Affäre  darstellte,  sondern  der  Kanzler  politisch  müde,
gesundheitlich angeschlagen und von Gegnern bedrängt das Amt
aufgab.

Intimfeind Herbert Wehner

So sehr der Intimfeind, SPD-Fraktionschef Herbert Wehner, an
Brandts Sturz mitgewirkt haben mag, so kann man aber auch
nicht  übersehen,  wie  massiv  den  Sozialdemokraten  die
Strapazen,  die  die  Aufgaben  als  Regierungschef  mit  sich
brachten,  und  die  ständigen  Quengeleien  in  Fraktion  und
Koalition  ihm  zugesetzt  hatten.  Schöllgens  Schilderungen
lassen  das  Bild  vom  allzu  schnell  verglühten  Stern  am
Polithimmel  aufkommen,  der  mit  dem  zweiten  Wahlsieg  1972
eigentlich schon seinen Zenit überschritten hatte.

Ein  neuer  Stil,  weltoffen,  modern  und  diskussionsfreudig,
hatte mit ihm und seiner Frau Rut Einzug gehalten in das
politische  Bonn  Ende  der  60er  Jahre.  Trotz  des  positiven
Echos, das dem Paar gegönnt war, ist Brandt selbst aber nie
wirklich in Bonn heimisch geworden.

Sehnsucht nach Berlin

Mit  Wehmut  dachte  er  häufig  an  die  Zeit  als  Regierender
Bürgermeister von Berlin zurück, wo er sich eins fühlte mit
der Bevölkerung und diese ihn hochachtete. In der geteilten
Stadt gründete sich eine Popularität nicht zuletzt auf sein
Verhalten beim Mauerbau. Er stand zu den Berlinern, als diese
sich  von  Kanzler  Adenauer  und  den  Westmächten  im  Stich
gelassen fühlten. Neue Pfade hatte Brandt aber auch in Berlin
beschritten. Er setzte auf eine vorwärtsgewandte SPD, die sich



zum  einen  mit  den  Realitäten  des  geteilten  Deutschlands
abfinden und zum anderen nicht mehr nur als Arbeiterpartei
verstehen sollte. Seine Wahlkämpfe waren von Anleihen in der
amerikanischen  Politik  geprägt,  gezielt  wusste  er  sein
Familienleben  in  Szene  zu  setzen  und  für  seine  Zwecke  zu
nutzen.

Jemand wie Brandt reizte folglich zum Widerspruch – auch und
gerade in den eigenen Reihen. Die Stärke des Buches liegt vor
allem  darin,  diese  Konfliktlinien  sehr  deutlich
herauszuarbeiten. Die Partei wusste, was sie an ihm hatte, und
für  ihn,  der  nach  heutigen  Maßstäben  in  einer  Patchwork-
Familie  aufwuchs,  erfüllte  die  Partei  eine  Ersatzfunktion
familiärer Art. Sein Redetalent, seine Schreibbegabung (als
gelernter  Journalist),  seine  Fähigkeit,  „mit  Menschen  zu
können“, brachten ihm viele Sympathien und anfänglich auch den
Rückhalt von Wehner ein, der immer mehr von ihm ließ, als
vermeintliche  Schwächen  sich  bemerkbar  machten.  Zu  einer
echten Versöhnung sollte es auch später nicht mehr kommen,
anders beim innerparteilichen Kontrahenten Helmut Schmidt, mit
dem er sich in den letzten Lebensjahren zumindest aussprach.

Schwieriges Verhältnis zur SPD

Das Verhältnis zwischen Brandt und der SPD war längst nicht
durchgängig entspannt. Beispielhaft steht dafür die Haltung
des  Vorsitzenden  zum  Nato-Doppelbeschluss  und  die  Proteste
Anfang der 80er Jahre.
Partei hin oder her, sind mit dem Namen Willy Brandt aber
nicht viel mehr Ereignisse wie der Kniefall von Warschau, der
Tag  von  Erfurt  oder  sein  Slogan  „Mehr  Demokratie  wagen“
verbunden? Wo bleiben sein Engagement als Vorsitzender der
Sozialistischen Internationalen oder der Nord-Süd-Kommission?
Das  alles  sind,  daran  lässt  Schöllgen  keinen  Zweifel
aufkommen,  Marksteine  im  politischen  wie  auch  persönlichen
Leben des Sozialdemokraten.

Wer Brandt aber verstehen möchte, der muss seinen Werdegang



von Beginn an nachvollziehen. Dazu gehört die kleinbürgerliche
Welt in der Geburtsstadt Lübeck, was keineswegs despektierlich
zu verstehen ist, dazu gehört vor allem auch sein Exil in
Norwegen und Schweden, als er vor den Nazis flüchtete. Die
Jahre  sollten  Stoff  liefern  für  Diffamierungen  und
Verleumdungen, unter anderem machte man ihm zum Vorwurf, mit
der  Sowjetunion  kollaboriert  zu  haben.  Verbindungen  hätten
zwar in Ansätzen existiert, aber nach dem Überfall Hitlers auf
die UdSSR sei er da keineswegs allein gewesen, unterstreicht
der  Autor.  Die  immer  wiederkehrenden  Anwürfe  gegen  den
Sozialdemokraten  lassen  nach  den  Worten  von  Schöllgen  vor
allem übersehen, dass Brandt sich politisch gegen die Nazis
engagierte und der Widerstand in Deutschland sehr wohl den
Kontakt zu ihm gesucht habe.

Frauengeschichten nur Nebensache

Widersacher, die ihm das Leben schwer machen, hat Brandt zur
Genüge  erlebt,  doch  auch  er  wusste  auszuteilen,
beispielsweise, als die Teilung Deutschlands überwunden war.
Von Oskar Lafontaine, den er zunächst protegierte, wandte er
sich  enttäuscht  ab,  als  der  die  Einheit  Deutschlands  mit
großer Skepsis betrachtete.

Ist Brandts Biographie eigentlich unvollständig erzählt, wenn
man die Frauengeschichten weglassen würde? Wurden sie ihm nur
angedichtet, um ihn zu Fall zu bringen? Schöllgen stellt hier
eher Aussage gegen Aussage und lenkt, und da ist man als Leser
auch nicht befremdet, den Blick auf die Lebensleistung des
Sozialdemokraten.

Sein eigenes Leben hat Willy Brandt vor allem durch Schreiben
verarbeitet und so viele Bücher veröffentlicht wie kaum ein
anderer Politiker des 20. Jahrhunderts. Es wurde aber auch
über kaum einen anderen so viel geschrieben wie über den Mann,
mit dem die SPD erstmals einen Kanzler stellte, der zwei Mal
in dieses Amt gewählt wurde, der drei Mal verheiratet und
Vater von vier Kindern war. Schöllgen gibt einen Überblick



über die Literatur und ordnet sie ein – auch das ist eine
lesenswerte Orientierungshilfe.

Gregor  Schöllgen:  „Willy  Brandt.  Die  Biographie“.  Berlin
Verlag. 336 Seiten. 19,99 Euro.

Neue Sicht auf altes Motiv:
Thomas  Schüttes  „Frauen“  im
Museum Folkwang Essen
geschrieben von Werner Häußner | 30. November 2013

Einer  der  „Großen
Geister“  Thomas
Schüttes  vor  dem
Essen  Saalbau.  Foto:
Werner Häußner

Die Essener müssten ihn kennen. Zumindest drei seiner Werke.
Wer durch den Stadtpark geht, am RWE-Pavillon der Philharmonie
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vorbei, kann sich ihrem Eindruck nicht entziehen. Drei Riesen
marschieren da auf. Klobig und doch filigran, humanoid geformt
und doch wie Wesen von einem anderen Planeten, mit wulstigen
Körpern und Gliedmaßen. Das Trio „Große Geister“ stammt von
Thomas Schütte, der als einer der bedeutendsten Bildhauer der
Gegenwart gilt.

Der in Düsseldorf lebende Künstler hat soeben den Ernst-Franz-
Vogelmann-Preis für Skulptur 2014 erhalten. Es ist eine der
renommierten Auszeichnungen; dafür spricht auch die Dotation
mit 25.000 Euro. Um seinen Rang zu bestätigen, hätte Thomas
Schütte den Preis nicht gebraucht, eine schöne Anerkennung ist
er dennoch.

In  Essen  gibt  es  momentan  jedoch  noch  mehr  Schütte:  Das
Folkwang Museum zeigt noch bis 12. Januar 2014 seine „Frauen“.
Die Serie von achtzehn monumentalen Plastiken ist erstmals
komplett in Deutschland zu sehen. Die Arbeiten in Bronze,
Stahl  oder  Aluminium  variieren  das  Thema  des  liegenden
weiblichen  Körpers.  Kunstgeschichtlich  nun  wahrlich  kein
Neuland. Doch was Thomas Schütte aus dem Vorgegebenen macht,
ist eine kühne Verbindung eines alten Motivs mit einer neuen
Sicht. Tradition ist sichtbar nicht in der Negation, nicht im
offenen  Protest.  Sondern  in  einer  Verschmelzung  mit  einer
durch und durch zeitgenössischen Formsprache, die sich Schütte
unverwechselbar für sich selbst und aus sich heraus angeeignet
hat.

In den weiten, voluminösen Räumen des neuen Folkwang Baus
liegen sie, wunderbar proportioniert, auf Tischen. Sind das
Arbeitstische? Bahren? Labor-Installationen? Oder einfach nur
Sockel in der archaischen Form einer Platte mit vier Beinen?
Dem Betrachter bleibt überlassen, was er sehen will. Aber
Schüttes  Anordnung  hat  einen  demonstrativen  Charakter,  der
sich auch von der Figur distanziert. Sie zeigt den „Werk“-
Charakter, die Scheu vor dem Fertigen, vor der Behauptung
einer Vollendung.



Thomas Schütte: Frau Nr. 5.
Foto: Museum Folkwang

Perfekt sein wollen nur die Oberflächen. Die Skulpturen sind
edel verarbeitet. Schwarz glänzender, makelloser Lack. Kühl
wertvolle Silberglätte. Spiegelndes Gold. Grelle Lackschichten
in Magenta, Blau oder Rostrot, wie der Metallic-Überzug eines
teuren Sportwagens. Selbst die schwarz mattierte Bronze, das
Rostbraun  des  Stahls  wirken  vollendet.  Und  die  Größe  der
Skulpturen lässt die porigen Oberflächen des rohen Aluminium-
Gusses oder des unbearbeiteten Metalls versöhnlich hinter die
gewaltige Form zurücktreten.

Schütte  ist  weit  davon  entfernt,  sich  ständig  selbst  zu
zitieren. Die „Frauen“ haben ein Thema gemeinsam, doch wie es
konkret  ausformuliert  ist,  variiert  der  Bildhauer  ständig.
„Frau  12“  von  2003  etwa  ist  gegenständlich  aufgefasst,
anatomisch wenig verfremdet. „Frau 8“ dagegen, aus dem Jahr
2001,  zeigt  abstrakt  fließende  Formen  und  große  glatte
Flächen. „Frau 16“ von 2005 wirkt auch durch das Material –
unbearbeitetes Aluminium – wie ein Reflex auf die arte povera.
Und „Frau 15“, entstanden zwischen 2003 und 2009, spiegelt das
Licht auf ihrer rostroten Metallic-Lackierung tausendfältig;
erinnert mit kantig-prismatischen Flächen an die geometrisch
inspirierten Gemälde eines Lyonel Feininger.



Thomas  Schütte:
Aluminiumfrau  Nr.  4.  Foto:
Nic Tenwiggenhorn

Die Großskulpturen fangen den ersten Blick ein, aber darüber
sollte  der  Besucher  nicht  die  Keramiken  vergessen.  Zwei
Werkgruppen, die „Ceramic Scetches“ und „Es tut mir leid – es
tut mir sehr leid“, sind präsentiert in hohen Regalen, leider
oft oberhalb der Sicht normal großer Menschen. Die Keramiken
sind  keine  Entwürfe  zu  konkreten  Frauen-Skulpturen,  obwohl
sich ihre Formen im Großen zum Teil wiederfinden. Sie sind
eher  inspirierende  Vorarbeiten,  die  aber  selbständig  und
autonom gesehen werden wollen – Dokumente der „Formsuche“, wie
Schütte sie selbst nennt.

Auch  hier  wechselt  das  Formenspektrum  zwischen  organisch-
körperlich und intuitiv-abstrakt. Manche sind gegenstandslose
Gebilde, geformt aus fetten Tonwürsten, farbenfroh glasiert.
Andere nehmen den Bewegungsgestus einer Figur auf, ohne den
Körper nachzuformen. Wieder andere repräsentieren emotionale
Gebärden: einen Schrei, ein Aufbegehren, auch Verinnerlichung
oder Verzweiflung. Bei anderen ist die Anatomie brutal gestört
durch  deformierte  Köpfe  oder  zerdrückte  Gliedmaßen.  Die
absichtslose  Souveränität  der  Form  lässt  diese  „Scetches“
dennoch fertig – und faszinierend – wirken.



Thomas  Schütte.  Foto:
Michael  Dannemann

Mit viel Spaß am Hintersinn und an der traumhaft sicher aufs
Blatt  geworfenen  Zeichnung  betrachtet  man  die  circa  100
Zeichnungen und Aquarelle aus der Werkgruppe „Deprinotes“ aus
den Jahren 2006 bis 2008: spontan wirkende, oft humorvolle
Capricci,  mit  denen  sich  Thomas  Schütte  dem  rätselvollen,
verstörenden Alltag, aber auch den „großen Themen“ von Himmel
und Hölle nähert – mit feinsinniger Naivität oder mit sanftem
Sarkasmus.

Thomas Schüttes „Frauen“ sind bis 12. Januar 2014 im Folkwang
Museum Essen zu sehen. Das Museum ist Dienstag bis Sonntag von
10 bis 18 Uhr, Freitag von 10 bis 22.30 Uhr geöffnet. Der
Eintritt für Museum und Sonderausstellung kostet acht Euro,
ermäßigt 5 Euro. Am 13. Dezember, 19 Uhr, kommt Thomas Schütte
selbst ins Folkwang und spricht über seine Schöpfungen.

Der Katalog „Thomas Schütte. Frauen“ ist bereits 2012 – zur
ersten kompletten Ausstellung aller 18 Großskulpturen im Museo
d’Arte Contemporanea Castello di Rivoli bei Turin – im Verlag
Richter & Fey, Düsseldorf, erschienen. Er enthält auf 160
Seiten unter anderem 195 Fotos und Beiträge von Andrea Bellini
und Dieter Schwarz. Der Preis beträgt 39 Euro.



Offenheit  und  Fluss:  Wie
Tzimon Barto Bachs Goldberg-
Variationen spielt
geschrieben von Günter Landsberger | 30. November 2013
Beim Konzert in der Philharmonie Essen sitze ich diesmal ganz
vorne, ziemlich genau in der Mitte der allerersten Reihe. Bei
Bachs „Goldberg-Variationen“ mit dem Solisten Tzimon Barto tut
diese Nähe gut.

Tzimon Bartos Klavierspiel ist Spiel und Arbeit zugleich. Es
wirkt gelöst und doch auch angespannt; sein Spielen ist bei
aller,  mitunter  tänzerischen  Gelöstheit  doch  zugleich  von
erkennbarer  Mühe,  von  einer  außergewöhnlich  konzentrierten
Anstrengung geprägt.

Vergleiche  mit  anderen  Aufnahmen  der  Bachschen  Goldberg-
Variationen,  also  Aufnahmen  auf  CDs  mit  Gould,  Gavrilov,
Koroliov,  Tureck,  Zhu  Xiao-Mei,  Stadtfeld,  Schiff,  stellen
sich unversehens ein. Ich erinnere mich zumindest kurz an sie,
lasse jedoch diesem noch nie gehörten Interpretationsangebot
Tzimon Bartos den gebührenden Vorrang.

Das Scheue und das Zarte

Das Leise der Aria am Anfang kommt sehr leise, ihr Langsames
geradezu betont langsam zur Geltung. Umso stärker dann der
Kontrast  der  1.  Variation  dazu!  Überhaupt  steht  das
Verhaltene,  das  Scheue,  das  Zarte  im  Wechsel  mit  dem
Energischen,  dem  Kraftvollen,  auch  dem  Tänzerischen.

Es  ist  der  Auftakt  zu  einer  Reihe  von  insgesamt  vier
Konzerten.  In  den  nächsten  drei  Konzerten  werden  Mitsuko
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Uchida (22.1.2014), Lise de la Salle (16.2.) und Christian
Zacharias  (16.3.),  die  von  ihnen  ausgewählten  Werke  von
Beethoven, Chopin und Schubert nicht bloß spielen, sondern
auch mit Hilfe erläuternder Worte vorstellen.

Da  ich  die  Goldberg-Variationen  (BWV  988)  einigermaßen  zu
kennen glaube, habe ich mir ein Programmheft diesmal gar nicht
gekauft.  Ich  bin  also  überrascht,  dass  nach  der  längeren
Pause, mit der ich nicht unbedingt gerechnet hatte, Tzimon
Barto  seinen  Sprechpart  eigen-sinnig  anders  gestaltet,  ehe
dann (erneut überraschend) noch ein anderes Bachsches Werk
(BWV 590) den pianistischen Abschluss bildet.

Worte aus dem Mittelhochdeutschen

Erstaunlich  artikuliert,  mit  sehr  guter,  fast  akzentfreier
Aussprache trägt er Texte von Hans Sachs, Walther von der
Vogelweide, Heinrich von Morungen und Angelus Silesius vor.
Eine strenge Chronologie zählt dabei nicht. Den historisch
mittleren Text des Hans Sachs über den einbeinigen Kranich
zieht er vor, bringt dadurch effektvoll die Lacher auf seine
Seite und öffnet so die Verständniswilligkeit des Publikums
für  die  nachfolgenden  Texte.  Zu  den  neuhochdeutschen
Übersetzungen der mittelalterlichen Gedichte bietet er jeweils
auch den mittelhochdeutschen Text.

Ob dabei wohl von jeder und jedem bemerkt worden ist, dass
Tzimon  Barto  hierdurch  eine  zwar  leise,  gleichwohl
fundamentale  Veränderung  kenntlich  macht?  Von  der
neuhochdeutschen Übersetzung der mittelalterlichen Liebeslyrik
her zum mittelhochdeutschen Original hin erfolgt jeweils ein
Wechsel  der  Geschlechter:  Aus  mittelhochdeutsch  „sie“  wird
neuhochdeutsch „er“. Auch hier im Wort und seiner Wahl wird
also variiert: Liebe ist Liebe, sei sie nun heterosexuell oder
homosexuell,  lautet  die  verhaltene,  durchaus  verschwiegene
Botschaft  der  Textabfolge.  Doch  wer  versteht  schon
mittelhochdeutsch  aufs  Wort?



In  Fragen  der  einfallsreichen,  plausibel  sein  wollenden,
identifizierenden Festlegung im Alltag, hier der eines Kochs
und der seines Herrn (vgl. Hans Sachs: „Der Koch mit dem
Kranich“), in Fragen der traditionell dingfest zu machenden
Festlegung  auf  die  geschlechtliche  Zuordnung  der  Liebenden
(vgl. Walther von der Vogelweide; Heinrich von Morungen), wie
auch in Fragen der festen Zuordnung im Verhältnis von Gott und
Mensch,  von  Mensch  und  Gott  (Angelus  Silesius)  herrscht
Offenheit und Fluss, jedoch keinerlei plumpe Starrheit.

Verwandlung und Wiederkehr

Wenn Barto diese Texte bis in die Nuancen hinein überzeugend
vorträgt,  verweigert  er  ganz  entschieden  die  zusätzliche
verbale, die direkte Interpretation der Goldberg-Variationen
über die vorgängige pianistische Interpretation hinaus. Eine
indirekte Erläuterung bietet er dennoch: Schaut her, sagt er
in bildlicher Form, in dichterischem Gewand: Variationen und
berechtigte  unterschiedliche  Auffassungen  neben-  und
nacheinander haben wir im menschlichen Leben immer. Und die
Kunst,  ob  nun  als  Musik  oder  als  Dichtung,  macht  dies
sichtbar.

Auch an den alten Heraklit mit seinem bekannten Satz, dass wir
in denselben Fluss zu steigen nur einmal in der Lage seien,
musste ich denken, als ich die Goldberg-Variationen in Tzimon
Bartos Fassung hörte. Ist die Aria des Anfangs, wenn sie am
Ende wiederkehrt, nach dem Durchgang durch all die Variationen
zwischendurch, noch dieselbe? – Natürlich nicht. Auch dann
nicht, wenn der Vortrag des Anfangs und der des Endes – direkt
miteinander  verglichen  –  sich  nicht  oder  doch  nur  kaum
verändert hätten.

Es gibt nicht die „richtige“ Interpretation

Und  weiter  gefragt  und  gedacht:  Variiert  nicht  das
Klavierspiel ein und desselben Pianisten von Mal zu Mal? –
Auch  hier  wird  es  keine  ganz  identische,  ganz  identisch



wiederholbare Wiedergabe geben können. Und dann die vielen
höchst  verschiedenartigen  Interpretationen  der  Goldberg-
Variationen, die schon in der Welt sind. Es gibt nicht die
eine  „richtige“  und  maßstabartig  „verbindliche“  darunter,
allenfalls solche, die einem in unterschiedlichem Grade zu
verschiedenen Zeiten jeweils eher einleuchten und gefallen.

Mir scheint es kein Zufall zu sein, dass Barto programmmäßig
nicht beansprucht hat, geradezu Bach zu spielen, sondern im
ersten  Teil  seines  Musik-und-Wort-Konzertes  die  Busonische
pianistische Version der Goldberg-Variationen gespielt hat und
im zweiten Teil für sein Klavierspiel die Transkription der
Bachschen  Pastorale  durch  den  Pianisten  Dinu  Lipatti
ausgewählt  hat.

Auch dies, dass er für das Spiel seines (ihm durch seine um
Jahrzehnte  älteren  Pianistenkollegen  Busoni  und  Lipatti
indirekt  vermittelten)  Bach  wie  selbstverständlich  einen
modernen Steinway-Flügel nutzt, scheint zu folgender, indirekt
erschließbarer Aussage zu passen: Den ganz originalen Bach
kann ich euch ohnehin nicht bieten, keiner kann oder könnte
dies wirklich, also biete ich euch gleich eine zwar streng am
imaginären  originalen  Werk  orientierte,  dennoch  aber  ganz
bestimmte Version an.

Romantischer  Feuerkopf:  Ein
Berlioz-Programm  mit  Valery
Gergiev in Essen
geschrieben von Werner Häußner | 30. November 2013
Hector Berlioz konnte kurzweilig und scharfzüngig erzählen. In
seinen Memoiren schildert er, wie er einst auf den Pariser
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Grandes  Boulevards  François  Adrien  Boieldieu  traf.  Der
Kollege,  Autor  hübsch-frivoler  komischer  Öperchen,  bemühte
sich zu erklären, warum Berlioz mit seinem Werk „La Mort de
Cléopâtre“ beim Wettbewerb für den Rom-Preis gescheitert ist:
zu neu, zu unerhört. Berlioz konterte, er hatte ja Seelennöte
und Qualen darzustellen. Ein Argument, das der verbindliche
Boieldieu, der mit seiner Musik angenehm und höchstens mit
feiner Ironie unterhalten wollte, wohl nicht verstanden hat.

Valery  Gergiev.  Foto:
Marco Borggreve

Trotz eines Abstands von bald 200 Jahren: Die Kantate, mit der
sich Berlioz 1829 vergeblich um den begehrten „Prix de Rome“
bewarb, lässt spüren, wie irritierend ungewohnt, drastisch und
direkt  Berlioz  Gefühle  in  Musik  fasste:  düstere  Akkorde,
originelle Rhythmen, beängstigende Ausgriffe an die Grenzen
der Harmonik. Die ägyptische Königin Kleopatra beklagt, bevor
sie sich von einer Schlange den tödlichen Biss geben lässt,
den  Glanz  ihrer  Vergangenheit,  die  Schmach  ihrer
aussichtslosen Lage und die Angst vor ihrem Schicksal nach dem
Tode.

Das  London  Symphony  Orchestra  entlässt  Berlioz‘  klagende
Klänge, seine fahlen Farben, auch sein dramatisches Dröhnen
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mit Sinn für die feuerköpfige Romantik des Franzosen in den
weiten  Raum  der  Essener  Philharmonie.  Die  Musiker  treffen
unter Valery Gergievs hochkonzentrierter Leitung den dunkel-
feierlichen  Schicksalston  ebenso  wie  die  unerbittliche
Steigerung. Auch wenn Berlioz von Debussy bis Schreker viele
würdige Nachfolger gefunden hat: sein visionäres Genie in der
Erfindung unerhörter Klänge fasziniert bis heute. So gepflegt
und satt timbriert wie Karen Cargill die Cléopâtre sang, mag
man sich heute noch wundern, wie wenig sich die Herren der
Pariser Akademie auf diese expressive Musik eingelassen haben.
Berlioz hat den Rom-Preis übrigens doch noch gewonnen: ein
Jahr später mit seiner Kantate „La Mort de Sardanapale“.

Grandvilles  berühmte
Karikatur  von  Hector
Berlioz als Orchester-
Feldherr,  publiziert
in  „L’Illustration“
1845.

Im selben Jahr, 1830, und im selben Konzert am 5. Dezember
erklang zum ersten Mal ein Werk, das zu den Marksteinen der
Symphonie  des  19.  Jahrhunderts  gehört:  die  „Symphonie
fantastique“.  Mit  diesem  romantischen  Fieberwahn  in  Musik
zeigten Gergiev und das LSO, dass das Erbe des unvergessenen
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Dirigenten und grandiosen Berlioz-Pioniers Sir Colin Davis –
er  spielte  mit  dem  Orchester  den  ersten  Berlioz-Zyklus
überhaupt ein – in würdigen Händen ruht. Das Gastspiel in
Essen ist Teil einer umfangreichen Berlioz-Reihe, die in der
Barbican Hall in London begann und das Orchester u. a. noch in
die Salle Pleyel nach Paris führen wird.

Valery  Gergiev,  neben  Daniel  Barenboim  der  mächtigste
Dirigenten  der  Gegenwart,  bekennt  sich  zur  Musik  des
Franzosen:  „In  Berlioz‘  Orchester  können  zwei  oder  drei
Vulkane in einem Moment ausbrechen“, schwärmt er in einem
Interview.  „Und  da  ist  auf  seiner  Palette  diese
außerordentliche  Vielfalt  von  Farben.“  Schon  vor  vierzig
Jahren,  so  sagt  Gergiev,  seien  Berlioz‘  Memoiren  sein
Lieblingsbuch gewesen – lange bevor er auch nur davon träumte,
eines Tages seine Musik zu dirigieren.

Ein  Bekenntnis,  das  in  einer  passionierten  Interpretation
seine Wahrheitsprobe besteht: In einem sparsamen Dirigierstil,
mit gefassten, manchmal ungeduldigen Gesten, aber ohne jedes
Show-Getänzel lockt Gergiev aus dem Orchester ein Höchstmaß an
Konzentration  und  klanglicher  Präsenz.  Er  zieht  die  große
Linie intensiv aus, er füllt Details mit Ausdruck. So bauen
sich schon die scheinbar nur koloristischen Zwecken dienenden
Pizzicati der Kontrabässe in der Einleitung zum dynamischen
Spannungsbogen auf.

Die Musiker des Londoner Orchesters sind auf der Höhe ihres
Könnens.  Dass  die  Holzbläser  an  manchen  Stellen  klanglich
zurücktreten, mag der Akustik geschuldet sein. Dort, wo sie
süße und schreckliche Schauer hervorrufen sollen, sind sie auf
dem Plan: elegisch wie das Englischhorn, grotesk wie die irre
kreischende Klarinette in ihrem fratzenhaften Solo. In Tempo
und knalliger Dynamik fordert Gergiev Äußerstes: Er feuert den
Walzer  an  zu  einem  bizarr  verrenkten  Tanz,  lässt  den
Hexensabbat  in  klirrender  Schärfe  und  krachender  Wucht
explodieren, setzt aber auch bleierne Erstarrung und müde-
benebelte Klangvisionen an der Pianissimo-Grenze dagegen.
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Die „Waverley“-Ouvertüre, Berlioz‘ Opus eins, zu Beginn des
Konzerts, ist nicht nur ein Zeugnis seiner intensiven Lektüre
von Sir Walter Scott, sondern auch eines für die Wurzeln des
Komponisten:  Die  persönliche  Handschrift  ist  noch  stark
grundiert von Erinnerungen an die klassisch-erhabene Klangwelt
von Cherubini und Spontini. Und in der Zugabe, dem Marsch aus
„La Damnation de Faust“, hören wir, wie sich Berlioz mit den
Wurzeln der deutschen Romantik verbindet – eine Liaison, die
ihm den Weg zu einem Förderer und Bewunderer geebnet hat:
Franz Liszt.

Auf der Suche nach heilsamen
Giften
geschrieben von Bernd Berke | 30. November 2013
Holla! Der Kulturkanal 3Sat lockt uns mit kraftvollen Titeln
wie  die  Boulevardzeitung  mit  den  großen  Lettern:  „Hitlers
Museen – Die Jagd nach den Nazi-Schätzen“ wurde jetzt (nach
den Münchner Kunst-Sensationsfunden) kurzfristig ins Programm
gerückt. Dafür musste die ähnlich vollmundig benannte Sendung
„Dschungelcamp für Homöopathen“ nach hinten rücken.

An  Stelle  der  Forscher,  die  –  auf  der  Suche  nach  neuen
medizinischen  Wirkstoffen  –  beschwerliche  Reisen  in  den
Regenwald  unternehmen,  wäre  man  über  den  „Dschungelcamp“-
Vergleich  wohl  nicht  gerade  entzückt.  Er  zieht  das  ganze
Projekt ein wenig ins Halbseidene. Aber wie war das noch: Mit
Speck fängt man Mäuse.

Schlangen, Vogelspinnen und anderes Getier

Der Film selbst war hingegen alles andere als spektakulär,
sondern wirkte durchaus bedächtig. Das Motto hätte gut und
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gerne lauten können: Das Leben ist ein langer ruhiger Fluss.

Pharmazeut  Robert  Müntz
(re.)  und  der  einheimische
Guide  Orlando  haben  eine
giftige Ameise gefangen. (©
ZDF/ORF/seagull  Film/Katrin
Filenius)

Man begleitete den Pharmazeuten Robert Müntz und den Arzt Jan
Scholten  auf  ihren  Expeditionen  durchs  Amazonasgebiet  von
Peru. Ein einheimischer, des Englischen kundiger Führer zeigte
ihnen allerlei Getier, vorwiegend der giftigen Art. Zitteraal,
giftige  Tausendfüßler  und  Riesenameisen,  Vogelspinnen,
Taranteln,  Fledermäuse,  Ochsenfrösche  und  natürlich  etliche
Giftschlangen. „Schönes Tier“, sagte Müntz beim Anblick fast
aller dieser Kreaturen. Nun ja. Das ist wohl Ansichtssache.

Der furchtlose Robert Müntz entlockte den Tieren Proben ihrer
jeweils spezifischen Giftstoffe, die (entsprechend zerrieben,
gelöst  und  dosiert)  eventuell  als  hochwirksame  Arzneien
taugen.  Dass  Müntz  dabei  auch  nicht  ganz  ungefährliche
Selbstversuche betreibt, nötigt Respekt ab. Der Mann lebt für
seine  Wissenschaft.  Und  wer  weiß,  ob  nicht  ein  paar
wegweisende  Entdeckungen  daraus  hervorgehen.

Für kritische Fragen blieb kein Platz

Die beiden Forscher schworen aufs naturnahe Leben und auf die
Homöopathie, die den Menschen – im Gegensatz zur Schulmedizin
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– als Ganzes betrachte, ebenso preiswert wie umweltfreundlich
sei und weder Patente noch sonderliche Profite ermögliche. Es
wird schon einige Wahrheit daran sein, doch hier klang es
allzu unwidersprochen.

Eine  etwaige  Gegenstimme  war  nicht  zu  vernehmen.  Offenbar
hatte sich das Filmteam um Katrin und Götz Filenius mit den
Forschern  angefreundet,  man  stellte  also  keine  skeptischen
oder  kritischen  Fragen,  erhob  erst  recht  keinerlei
Widerspruch. Dass Teams der Pharmakonzerne sehr wohl in den
entlegensten Winkeln unterwegs sind, um irgendwann lukrative
Patente  und  Exklusivrechte  zu  beanspruchen,  kam  in  dieser
heilen Homöopathenwelt nicht vor.

Vom  Flug  der  Seele:
„Schwanensee“  als  brillantes
Kammerspiel in Gelsenkirchen
geschrieben von Anke Demirsoy | 30. November 2013

Fragiles  Wesen,  ins  Herz
getroffen:  Kusha  Alexi  als
Odette  (Foto:  Sebastien
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Galtier/MiR)

Der  schöne  Hals  ist  grausam  verdreht.  Der  Kopf  zuckt
krampfhaft, wie in Agonie. Sie ist ein trauriger Anblick,
diese hilflose Kreatur, die Odette heißt und zu Beginn des
Abends noch ein stolzer weißer Schwan war. Die Zaubermacht,
über die sie einst verfügte, die erlösende Kraft der Liebe,
hat sich auf tragische Weise gegen sie gekehrt. Da liegt sie
nun, zerschmettert, vernichtet.

Es  ist  fürwahr  ein  Paukenschlag,  mit  dem  Gelsenkirchens
Ballettchefin  Bridget  Breiner  in  ihre  zweite  Spielzeit
startet.  Hatte  sie  doch  den  Mut,  sich  mit  ihrer  nur  14-
köpfigen  Compagnie  an  „Schwanensee“  zu  wagen,  den
Ballettklassiker  schlechthin,  märchenhaft,  romantisch,
opulent. Aus der Not, sprich aus dem Fehlen eines großen Corps
de ballet eine Tugend zu machen, fiel Breiner dabei erst gar
nicht ein. Lieber nahm sie den bekannten Stoff zum Anlass,
Neues  zu  schaffen:  ein  dichtes  psychologisches  Kammerspiel
über  zwei  Unglückliche,  die  die  Liebe  befreit,  perfekt
zugeschnitten  auf  ihre  Compagnie  und  auf  eine  starke
Primaballerina,  die  erfahrene  Tänzerin  Kusha  Alexi.

Alexi ist anderer Art als die feenhaft-ätherischen Wesen im
Tutu, die für gewöhnlich als Odette über die Bühne schweben.
Ihre Schultern sind knabenhaft eckig; jeder einzelne ihrer
stählern  durchtrainierten  Muskeln  tritt  deutlich  hervor.
Betont  schlicht  kostümiert,  verkörpert  sie  ein  wundersames
Naturwesen,  kraftvoll  und  doch  bestürzend  fragil.  Ihrem
Element unglücklich verhaftet – und darin der Nixe Undine
nicht unähnlich – ist sie ständig von drei Schatten umgeben,
die sie halten und heben, aber auch fesseln (kraftvoll: Joseph
Bunn, Junior Demitre, Petar Djorcevski).

Das  ändert  sich,  als  Odette  dem  Prinzen  begegnet  (Ordep
Rodriguez Chacon). Aus ihrem ersten Pas de deux formt Bridget
Breiner  ein  kleines  Wunder  der  Ballettkunst.  Nicht  genug
damit, dass sie uns sämtliche Stadien der Annäherung zeigt,



von anfänglicher Furcht und wachsender Zuneigung zur jubelnden
Ekstase  des  Glücks.  Hier,  auf  der  Gelsenkirchener  Bühne,
befreien  sich  zwei  Wesen  aus  deprimierender  Existenz.
Unverhofft finden sie ineinander die Erlösung, nach der sie
bislang vergebens suchten.

Der  Prinz  (Ordep  Rodriguez
Chacon)  und  die
Schwanenprinzessin  (Kusha
Alexi.  Foto:  Sebastien
Galtier/MiR)

Kusha  Alexi  und  Ordep  Rodriguez  Chacon  tanzen  das  mit
begeisternder,  kompromissloser  Hingabe.  Die  starre
Formensprache des klassischen Balletts schmilzt dahin, je mehr
Feuer  die  beiden  entwickeln.  Die  Bewegungen  werden  immer
freier und fließender, die Schrittfolgen immer leichter und
schneller. Die Hände streben zum Himmel, die Füße enteilen der
Erdenschwere, die ausgebreiteten Arme sind endlich bereit, die
Welt zu umarmen. Die Zartheit, mit der dieses Paar einander
führt und berührt, sprengt jede Fessel.

Es  ist  kein  schwarzer  Schwan,  sondern  die  Verlobte  des
Prinzen,  die  das  Glück  des  Paars  zerstört.  Aidan  Gibson
verkörpert  den  denkbar  größten  Gegensatz  zur
Schwanenprinzessin: Sie ist eine perfekte Blonde, puppenhaft
kühl,  und  natürlich  beherrscht  sie  die  den  höfischen
Formenkanon vollendet. Gibson führt diese Ästhetik mit großer
Eleganz vor. Brillant und vergnüglich wird der Abend, wenn
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Bridget  Breiner  spöttische  Seitenhiebe  auf  Schwanensee-
Klischees einbringt. Dann macht sich die Hofgesellschaft mit
albern flatternden Armbewegungen über den Prinzen lustig, und
die Hofdamen exerzieren den Pas de quatre der Schwäne mit
genussvoller Häme.

Die kleinen, aber quirligen Ensembles bereiten Freude, zumal
Breiner eine hübsche Charakterrolle in Gestalt eines frechen
Gassenjungen  eingebaut  hat,  der  sich  später  als  Mädchen
entpuppt (Maiko Arai). Und natürlich kann sie sich auf ihre
Compagnie verlassen, die ihre Sicht auf Schwanensee mit allem
Herzblut unterstützt. Erstaunlich organisch fügen sich drei
Tschaikowsky-Lieder in den Abend ein, die Breiner für intime
Seelenstudien nutzt. Die neue Philharmonie Westfalen haucht
Tschaikowskys  Musik  unter  der  Leitung  von  Heiko  Mathias
Förster nach sprödem Beginn durchaus Kraft und Glanz ein. Auch
intime  lyrische  Momente  und  virtuose  Violinsoli  lassen
aufhorchen.

Der  Freund  des  Prinzen
(Valentin  Juteau)  und  eine
Hofdame  (Francesca  Berruto.
Foto: Sebastien Galtier/MiR)

Unterdessen muss Odette mit ansehen, wie ihr Prinz sich von
der  perfekten  Grazie  seiner  Verlobten  blenden  lässt.
Umhergestoßen  und  verhöhnt,  wird  sie  Augenzeugin  seines
Verrats. Von diesem Augenblick an werden die Schatten zur
unüberwindlichen Barriere. Vergebens, dass es Odette und dem
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Prinzen noch einmal gelingt, sie zu überwinden: Dieser zweite
Pas de deux, er ist auch schon ihr letzter. Beide kleben am
Boden, der Zauber wirkt nicht mehr, alle Leichtigkeit ist
dahin. Odette liegt da wie eine Gekreuzigte, das Gesicht nach
unten. Die Flügel zucken noch, aber sie sind gebrochen. Der
Traum vom Fliegen ist aus.

(Informationen  und  Termine:
http://www.musiktheater-im-revier.de/Spielplan/Ballett/Schwane
nsee/)

Mätzchen  eines  Show-Tenors:
Vittorio Grigolo in Essen und
Dortmund
geschrieben von Werner Häußner | 30. November 2013
Ein Glück, dass er nur den obersten Hemdenknopf geöffnet hat.
Wer weiß, ob die enthusiasmierten Damen beim Anblick einer
behaarten  Brust  nicht  in  Ohnmacht  niedergesunken  wären.
Vittorio Grigolo, die neue italienische Tenor-Hoffnung mit der
Betonung  auf  dem  ersten  „o“,  hat  seinen  Auftritt  in  der
Essener  Philharmonie  –  der  zwei  Tage  später  auch  im
Konzerthaus Dortmund zu erleben war – zu einer Show genutzt,
die  sich  gar  nicht  mehr  die  Mühe  macht,  den  Anschein  zu
erwecken, als ginge es um die Kunst Donizettis, Verdis oder
Puccinis.
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Vittorio  Grigolo.
Foto: Alex James

Grigolo, schwarze Locken, gute Figur, dunkle Feueraugen – ein
Mann,  der  sich  vom  Äußeren  her  zweifellos  zum  Tenorstar
eignet. So einen brauchen die Italiener, die seit vierzig
Jahren  ihr  musikalisches  Bildungssystem  und  ihr  Musikleben
ruinieren. Einen, der den längst hohl gewordenen Mythos vom
Land des Belcanto und der feurigen Hasardeure auf den Spitzen
des hohen C stützt. Tatsache ist: Aus Italien kommt schon
lange  kein  bedeutender  Sängernachwuchs  mehr  –  und  auch
Vittorio Grigolo ficht eher in der Nachhut als in der Attacke.

Wo es an stimmlicher Überzeugungskraft fehlt, muss die Charme-
Offensive herhalten. Also wischen wir uns vor „Una furtiva
lagrima“ demonstrativ eine heimliche Träne aus dem Auge, um
diese  sanfte,  verinnerlichte,  am  Rande  einer  verzweifelten
Selbsttäuschung  lavierende  Arie  dann  zu  singen,  wie  sie
garantiert nicht gemeint ist: extrovertiert, mit mangelhafter
Linie, mit hochgedrückten Tönen statt eines fein dynamisierten
Legatos, mit substanzlosen Piani und dem falschen Strahlen
eines  ziemlich  hart  sitzenden  –  und  hier  noch  dazu
unangebrachten – Forte, wenn der schüchterne Nemorino meint,
bei seiner Angebeteten Spuren von Liebe entdeckt zu haben.

Grigolo bedient das Zuschauen, nicht das Zuhören. Er verzieht



die Miene wie eine antike Theatermaske, stellt Schmerz oder
Wonne überaffektiert aus, statt solche Gefühle stimmlich zu
beglaubigen. Er wirkt wie eine Mischung aus Cecilia Bartolis
artistischer  Darstellungskunst  und  Rolando  Villazóns
übertriebenem  Chargieren.  Doch  wo  man  den  beiden  das
ernsthafte Engagement für die Musik, die sie ihrem Publikum
präsentieren, abnimmt, drängt sich bei Grigolo vor allem der
Eindruck einer abgeschmackten Fassade auf.

Denn wie soll man es sonst nennen, wenn der Tenor zu „Che
gelida manina“ aus Puccinis „La Bohème“ erst mal armereibend
den Menschen im Saal klarmachen zu müssen glaubt, dass an
dieser Stelle gefroren wird. Wenn er sich hinkniet und seine –
nach  einem  dünntönigen  Aufstieg  –  respektable  Höhe  auf
„speranza“ einer Dame in der Saalecke  hinschmettert? Und wenn
er, in komischem Widerspruch zu den Frost-Signalen vorher, das
Jackett auszieht und in einer pathetisch outrierten Geste auf
den Boden breitet. So stellt sich Lischen Müller die Oper vor.
Oder liegt die plötzliche Hitzewallung einfach daran, dass die
imaginierte Mimí nun das Feuer des „Latin Lovers“ entzündet
hat?

Wie  auch  immer,  solche  Eskapaden  erinnern  eher  an
Schmuseklassik  à  la  André  Rieu  oder  an  Grigolos  eigene
Crossover-Vergangenheit als an eine seriöse Auseinandersetzung
mit dem, was die Komponisten in ihre Musik gelegt haben. Die
erste der drei Arien des Programms – mehr hatte Grigolo nicht
zu bieten – eignete sich am wenigsten für pseudoszenische
Mätzchen: Donizettis bewegendes „Angelo casto e bel“ aus „Il
Duca d’Alba“ war mit nervöser Spannung aufgebaut. Um Brillanz
zu erreichen, drückt Grigolo den Ton in die Maske. Die Folge:
Die Piani können nicht auf dem Atem gebildet werden, bleiben
substanzlos  wie  der  Falsetteinsatz  in  der  Höhe  auf  dem
ausklingenden „dolor“.

Die Zugabe musste ein Schlager sein: Der Auftritt des Herzogs
von  Mantua  aus  Verdis  „Rigoletto“  geriet  beinahe  zum
Mitklatschen – nebst besagter Öffnung des Hemdenknopfs zwecks



emotionaler  Aufreizung.  Die  Rechnung  geht,  das  ist  das
Erschütternde, weitgehend auf: Blümchen, Küsschen, Winkewinke.
Da  fallen  diejenigen  im  Publikum,  die  nicht  auf  die  Show
hereinfallen, nicht weiter auf.

Der  Mythos  der  „Scala“  lebt  nur  noch  aus  dem  Glanz  der
Vergangenheit

Die Filarmonica della Scala half mit, das abgründige Niveau
des Abends zu fördern; sicher auch ein Verdienst von Andrés
Orozco-Estrada, der den Temperamentsbolzen am Pult mimte und
so den Eindruck eines seriösen Dirigenten gefährdete. Auch die
Scala lebt vom Nachleuchten eines Mythos, der längst seinen
musikalischen Realitätsbezug verloren hat – und die Mailänder
Musiker bestätigen das auf umwerfende Weise: So plump und
lärmend ist die Ouvertüre zum „Barbiere di Siviglia“ weder in
Gelsenkirchen noch in Krefeld zu hören. Das Orchester drosch
auf  Rossinis  filigrane  Noten  ein,  als  habe  es  nie  eine
kritische Edition mit erheblichen instrumentalen Korrekturen
gegeben.

Mascagnis Intermezzo aus „Cavalleria rusticana“ – dass dieser
Komponist 2013 sein 150. Geburtsjahr hat, ist auch in Italien
untergegangen – geriet zum seifigen Schmachtfetzen. Und in der
Ouvertüre  zu  Verdis  „Les  Vêpres  Siciliennes“  scheinen  die
saftig drauflos spielenden Scala-Musiker bestätigen zu wollen,
dass diese Vorspiele zu italienischen Opern vor allem Lärm
seien, um das Publikum zum Schweigen zu bringen. Immerhin:
Orozco-Estrada hat den Musikern wohl nahegebracht, dass der
Kontrast zwischen dem ätherischen Flirren der Geigen und den
ruppig-bösen  Einwürfen  der  Bässe  musikalische  Innenspannung
aufbaut und Expressivität konstituiert.

Der an das Arienkonzert angeklebte zweite Teil mit Modest
Mussorgskys „Bilder einer Ausstellung“ in der Orchesterfassung
von Maurice Ravel rettete nichts mehr – trotz guter Eindrücke
über  die  virtuose  Reaktionsschnelligkeit  einiger
Orchestermusiker. Doch der Anlass zur Klangüberflutung wurde



nicht erst am „Großen Tor von Kiew“ wieder dankbar angenommen
und  umgesetzt  –  in  einer  Wucht,  die  sich  am  Ende  dieses
desaströsen Events längst abgenutzt hatte.

Mythos Kennedy: Wie gut, dass
man nicht alles wusste
geschrieben von Bernd Berke | 30. November 2013
Am  liebsten  würden  uns  TV-Beiträge  wie  „Kennedy  –  Das
Geheimnis  der  letzten  Tage“  (ZDF)  wohl  direkt  vors
Schlüsselloch der Weltgeschichte setzen. Doch nichts Genaues
weiß man nicht. Und gar manches muss Spekulation bleiben. Aber
gerade so entstehen Legenden.

Eins steht allerdings für so ziemlich alle Zeiten fest: Wer
immer damals schon bei wachem Bewusstsein war, für den ist
Kennedy bis heute ein Mythos geblieben. Dieser strahlende,
offenbar so kraftvolle US-Präsident, der der (westlichen) Welt
so viel Hoffnung gegeben hat. Diese Ikone der frühen 60er
Jahre – und dann sein tragischer Tod…

Sexsüchtig und ernsthaft krank

Nicht  erst  jetzt,  fast  genau  50  Jahre  nach  den  tödlichen
Schüssen von Dallas (22. November 1963), wissen wir leider
etwas mehr. John F. Kennedy war ein geradezu sexsüchtiger
Präsident, dem man rund 2000 (!) Affären nachsagt. Seinerzeit
war das Thema für die Presse tabu. Heute sagt Mimi Alford,
damals 19jährige Praktikantin im Weißen Haus, sie habe im
Schlafzimmer  der  First  Lady  Jackie  Kennedy  ihre  Unschuld
verloren.
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Offenbar strotzend vor
Kraft: John F. Kennedy
bei seiner Ankunft im
Weißen  Haus  am  19.
Januar  1961.  (©
ZDF/Abbie  Rowe)

In Annette Harlfingers Film für die historische Reihe ZDFzeit
wurden solche pikanten Befunde noch einmal weidlich, um nicht
zu  sagen  genüsslich  ausgekostet.  Die  Zeitzeugen-Befragungen
waren mal wieder purer Standard, sie scheinen seit Jahr und
Tag immer nach demselben Muster gefertigt zu werden.

Fatales Stützkorsett

Auch blätterte man abermals in der Krankenakte von JFK: Der
Mann  habe  schon  in  seinen  Zwanzigern  an  einer  schweren
Darmkrankheit gelitten, später kamen gravierende Nieren- und
Rückenleiden hinzu. Mit Amphetamin-Spritzen („Speed“) wurden
seine  chronischen  Schmerzen  bekämpft.  Er  war  also  quasi
drogenabhängig.

Mit Mitte 50, so mutmaßt man, wäre Kennedy an seinen Leiden
höchstwahrscheinlich gestorben. Zeitweise ging er an Krücken,
zudem  trug  er  unterm  Anzug  ein  Stützkorsett,  das  ihn
fatalerweise aufrecht hielt, als die tödlichen Schüsse von
Dallas fielen. So konnte er sich nicht wegducken.
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Bewegende Trauer der US-Bürger

Wie gut, dass wir all das damals nicht einmal geahnt haben.
Wir hätten uns in der Kuba-Krise noch viel mehr Sorgen gemacht
als  ohnehin  schon.  Und  die  Sowjets  wären  sicherlich  viel
dominanter aufgetreten.

Für eine wirklich fundierte Analyse war der Film zu kurz, er
geriet  hin  und  wieder  ins  ungute  Hecheln.  Die
nachdrücklichsten  Aufnahmen,  noch  heute  ungemein  bewegend,
waren jene, die die tiefe und aufrichtige Trauer der US-Bürger
nach dem Attentat zeigten. Da starb auch viel vom Optimismus
einer Nation.

Der hohe Preis der Offenheit

Den zahlreichen Verschwörungstheorien, die über den Mord von
Dallas kursieren, saßen die Filmemacher immerhin nicht auf.
Während  damalige  US-Bodyguards  sich  bis  heute  mitschuldig
fühlen, meinte ein deutscher Experte, nach Lage der Dinge habe
Kennedy  selbst  einen  hohen  Preis  für  seine  sträflich
offenherzige  Wahlkampftour  durch  Texas  bezahlt.

Ausdrücklich  bestand  Kennedy  (trotz  mancher  Warnungen  und
Drohungen) darauf, im offenen Wagen zu fahren, um dem Volk
nahe  zu  sein.  Die  Personenschützer  hatten  derweil  strikte
Anweisung, sich zurückzuhalten und auf Abstand zum Präsidenten
zu gehen. Was will man da machen?

„Spätlese“  zum  90.  von
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Loriot:  Eine  Fülle  bisher
unbekannter Zeichnungen
geschrieben von Bernd Berke | 30. November 2013
Ach, um den Humor deutscher Bauart ist es nicht eben blendend
bestellt, seit prägende Gestalten wie Robert Gernhardt und
Loriot gestorben sind. Umso inniger sollte man der beiden und
einiger anderer gedenken.

Es  hat  sich  herumgesprochen:  Loriot  (1923-2011)  wäre  just
heute 90 Jahre alt geworden. Gern geben Verlage zu solchen
Anlässen Bücher aus dem Nachlass heraus, möglichst mit bislang
unbeannten Schöpfungen. Ganz in diesem Sinne möchte Diogenes,
dass wir nun eine „Spätlese“ des begnadeten Vicco von Bülow
verkosten.  Die  Verlagswerbung  scheut  dabei  den
marktschreierischen  Begriff  „Sensation“  nicht.

Das  Wort  „Spätlese“  bezieht  sich  auf  den  Zeitpunkt  der
Veröffentlichung, weniger auf die Entstehung der bisher nicht
publizierten Blätter, rund 400 an der Zahl. Ein anfänglicher
Schwerpunkt liegt gar auf Zeichnungen und Cartoons der 50er
und frühen 60er Jahre.

Das  Etikett  „unveröffentlicht“  ist  nicht  durchweg  ein
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Qualitätssiegel.  Anfangs  wurden  vereinzelte  Einfälle  von
Illustrierten  wie  „Stern,  „Quick“  und  „Weltbild“  noch
abgelehnt  –  öfter  freilich  auch,  weil  die  Redakteure  den
eigentlichen Witz verkannt haben.

Sehr  schnell  zeigt  sich  jedoch,  dass  die  anfänglichen
Fingerübungen zügig in einen eigenen, unverwechselbaren Stil
übergehen.  Der  typische  Loriot-Duktus  entwickelt  sich,  der
szenische  Phantasie  freisetzt  und  mit  herrlich  trockenem
Understatement  daherkommt.  In  einem  Atemzuge  wird  da  die
Realität bemäntelt und enthüllt.

Wie man hier sehen kann, dienten Loriot häufig unscheinbare,
insgeheim  groteske  Zeitungsmeldungen  und  Kleinanzeigen  als
Anstöße.  Da  schlägt  er  manchen  Funken  scheinbar  aus  dem
schieren  Nichts.  Unvergleichlich,  wie  der  Humorist
Freundlichkeit und Abgründigkeit verbindet. Nur ein Beispiel:
Die geradezu diskret erscheinende Straßenbahn-Zeichnung „Nicht
mit  dem  Führer  sprechen“  holt  Hitler  gruselig  in  die
Gegenwart.

Zeitdiagnostisch für die Wirtschaftswunder-Republik sind jene
Szenen  aus  der  Arbeitswelt,  die  von  Drill  und  starrer
Disziplin künden und damit das Militärische in den Alltag
bringen. Weitere Themenfelder muss Loriot nicht lange suche,
sie drängen sich geradezu auf: Das Verhältnis zwischen Firmen
und  Kunden,  Gebrauchtwagenkauf,  Restaurantbesuche,
Massentourismus, Jagd, Bahnfahren und Fliegerei sind auch ihm
nahezu unerschöpfliche Quellen. Doch er findet zumeist einen
eigenen Dreh, der ihn von der Masse der bloßen „Witzzeichner“
abhebt.

Geradezu nostalgisch mutet aus heutiger Sicht an, wie Loriot
die  damals  gängigen  Telefon-Ansagedienste  aufgreift.
Beispielsweise den Dienst mit Kochrezepten. Leider hat die
Platte  einen  Sprung  und  verkündet  immer  wieder  denselben
Schritt. Und also schlägt der Koch daheim ein ums andere Ei
entzwei.



„Große  Deutsche“  als  Knollennasenfiguren  sind  ein  weiteres
Kapitel, man bestaune Goethe, Nietzsche, Wagner, Thomas Mann,
die der Bildungsbürger Loriot in den 90er Jahren auf etwas
andere  Weise  zeigt.  Leider  ist  die  Reihe  unvollendet
geblieben.  Eine  Liste  zeigt,  wen  Loriot  noch  porträtieren
wollte  –  übrigens  neben  all  den  Berühmtheiten  auch  einen
unbekannten „Herrn Schultze“.

Weitere  Abschnitte  des  gewichtigen  Bandes  (fast  2,5  Kilo)
widmen sich Möpsen (sozusagen in allen Lebenslagen) oder auch
Zueignungen  aus  Anlass  von  Geburtstagen  und  anderen
Feierlichkeiten. So hat Loriot liebvolle kleine Hommagen etwa
an „Spiegel“-Herausgeber Rudolf Augstein, den Kritiker Joachim
Kaiser,  Tagesschau-Sprecher  Karl-Heinz  Köpcke  oder  den
Kollegen  Robert  Gernhardt  verfertigt.  Doch  auch  sein
Briefträger  bekam  zum  Ruhestand  eine  Widmung.

Die  wohl  größte  Überraschung  aber  sind  die
„Nachtschattengewächse“ im Schlusskapitel. Diese ins Horrible
reichenden  Visionen  sind  ganz  offenkundig  in  schlaflosen
Nächten entstanden. Die oft kubistisch getürmt erscheinenden
Alpträume  haben  mancherlei  Quellen.  Hier  spukt  Hitler
ebenfalls,  doch  auch  die  eigenen  Figuren  haben  Loriot  in
gespenstischer Verwandlung heimgesucht.

Nun  muss  doch  noch  getadelt  werden.  So  interessant  das
ausgebreitete  Material  sein  mag,  so  nachlässig  wird  es
präsentiert. Ich rede nicht von der Drucktechnik, dem guten
Papier und überhaupt von der imposanten Physis des Bandes,
sondern davon, dass bis auf eine läppisch kurze Vorbemerkung
und ein paar nichtssagende Zwischentexte keinerlei Würdigung
oder Einordnung dieser unbekannten Werkkomplexe gibt.

Es  scheint  ganz  so,  als  hätte  sich  die  Arbeit  der  drei
Herausgeber  (darunter  Loriots  Tochter  Susanne  von  Bülow)
weitgehend auf Beschaffung, Sichtung, Auswahl und Sortierung
beschränkt. Jammerschade!



Loriot: „Spätlese“. Rund 400 bisher unbekannte Arbeiten aus
dem  Nachlass.  Hrsg:  Susanne  von  Bülow,  Peter  Geyer,  OA
Krimmel. Diogenes Verlag, Zürich. 374 Seiten. 39,90 Euro.

Gleichfalls  unter  dem  Titel  „Spätlese“  steht  die  Loriot-
Ausstellung, die bis zum 12. Januar 2014 im Literaturhaus
München gastiert (danach ab 25.1.2014 bis 21.4.2014 Galerie
Stihl, Waiblingen, und von 4.5.2014 bis 16.8.2014 im Wilhelm
Busch Museum in Hannover)

Mensch-Maschine: „Metropolis“
am Schauspiel Bonn
geschrieben von Eva Schmidt | 30. November 2013
„Wir sind die Roboter, tam, tam, tam, tam“: Der Song der
legendären  Band  Kraftwerk  schwebt  stilbildend  über  Jan-
Christoph Gockels Inszenierung von „Metropolis“, die nun in
der frisch renovierten Halle Beuel am Schauspiel Bonn Premiere
hatte.

Foto: Thilo Beu/Theater Bonn

Zurückgegelte  Haare,  schwarze  Anzüge,  kombiniert  mit  einer
grellen Farbe und das Kling-Klang des Elektropops bilden den
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atmosphärischen Soundtrack in der Maschinenhalle der Megacity
„Metropolis“,  berühmt  geworden  durch  Fritz  Langs  epochalen
Film  von  1927.  Dabei  werden  die  Arbeitssklaven  verdoppelt
durch  kleine  skelettartige  Wesen,  die  den  Menschen  zur
Maschine  verlängern,  regiert  von  Industriebaronen  im
Faltenrock. Das Bühnenbild ist angelehnt an die Ästhetik der
Industriekultur, die man sonst eher aus dem Ruhrgebiet kennt.
Doch  war  auch  die  Halle  Beuel  eine  Jutespinnerei,  die  im
„Dritten Reich“ Zwangsarbeiter ausbeutete, die „Sackleinen für
die Front“ weben mussten.

Was  ist  nun  interessant  daran,  einen  ollen,  gleichwohl
kultigen  Stummfilm  auf  die  Bühne  zu  bringen?  Die
Eingangssequenz gibt einen Hinweis auf die Antwort: „Guten
Tag, wie kann ich Dir behilflich sein?“, sagt Telefonstimme
Siri, die jeder iPhone-Nutzer kennt und wartet die Replik kaum
ab: „Tut mir leid, ich habe Dich leider nicht verstanden.“ Die
Abhängigkeit  des  Menschen  von  Maschinen  ist  im
Internetzeitalter schon längst eingetreten, aber anders, als
sich die düstere Utopie von Fritz Lang oder George Orwell sich
das vorstellten.

Diese Macht der Computer über unser Leben kommt viel bunter,
witziger und vordergründig harmloser daher und umspannt doch
nicht nur eine Metropole, sondern agiert global. Sie weiß
alles über uns und wir zeigen uns auch gerne her. Sie will uns
kaufen und wir verkaufen uns. Wie die Arbeiter in Metropolis
sind wir nicht nur geknechtet von unseren kleinen Maschinen,
nein, wir lieben sie und geraten ohne sie sofort in Panik.
Heroisch ist, wer zwei Wochen ohne Internet und Smartphone
auskommt und anschließend seine Gefühle darüber postet.



Foto: Thilo Beu/Theater Bonn

All das reißt die Inszenierung an, verfolgt es aber nicht
weiter,  sondern  erzählt  die  Liebesgeschichte  von  Freder
Fredersen  (Hajo  Tuschy)  und  Maria  (Mareike  Hein):  Der
verwöhnte Spross aus Metropolis Elite verknüpft die Auflehnung
gegen seinen Vater und Industriebaron Joh Fredersen (Wolfgang
Rüter) mit den revolutionären Ideen der Geliebten. Er will
Arbeiter sein, nicht mehr Kapitalist, er will Freiheit für
alle, statt Macht für sich.

Doch die neue Untergrundbewegung wird selbstredend abgefilmt
und verraten, die Arbeiter, die er retten wollte, können mit
ihrer neuen Freiheit nicht umgehen und lassen sich kaufen.
Maria wird von einem Dr. Frankenstein namens Rotwang als Puppe
geklont, die niemand mehr von der echten Frau unterscheiden
kann. Michael Pietsch, der Puppenbauer, hat sich dabei ins
Zeug gelegt und der Umgang mit dem diabolischen Spielzeug
meistert das Ensemble so charmant, dass es alle Zuschauer
angemessen gruselt.

Eine Psychologie dagegen entwickeln die (Film-)Figuren nicht,
teilweise interagieren sie merkwürdig brüllend – scheinbar um
längst nicht mehr vorhandenen Maschinenlärm zu übertönen. Die
Szene  schließlich,  in  der  Fritz  Lang,  Sigfried  Kracauer,
Romanautorin Thea von Harbou etc. mit Namensschildchen auf dem
Klemmbrett die Thesen ihrer Filmproduktion verhandeln, wirkt
seltsam zusammengegoogelt und kann das Verhältnis von Vorlage
zu Bühnenstoff, von damals zu heute nicht wirklich klären.
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Kein Wunder, dass Metropolis untergehen muss. Die Rückwand der
Fabrik stürzt ein und öffnet den Blick in eine Schaltzentrale
des Computerzeitalters. Doch auch diese unsere gegenwärtige
Epoche  währt  nur  kurz.  Schon  geht  das  Rolltor  hoch,  die
Überlebenden von Metropolis werfen sich den Affenpelz über und
tanzen draußen um einen mickrigen Baum auf Rädern. Fortsetzung
folgt? Vielleicht auf dem „Planet der Affen“…

Karten und Termine: www.theater-bonn.de

Tanz hat Gewicht
geschrieben von Rolf Dennemann | 30. November 2013
Das oft „verflixte 7. Jahr“ war im Falle des Essener Tanz- und
Schmausfestival  „638 Kilo Tanz“ mitnichten ein verflixtes.

Vom 7. Bis 10. November präsentierten die beiden Tanzdamen
Jelena Ivanovic und Sabina Stücker kleine Leckerbissen der
Tanzszene.  Dazu  hat  das  Publikum  die  Möglichkeit,  in  den
Pausen Speisen einzunehmen. Das Publikum muss sich also nicht
in  Einzelteile  auflösen  und  die  umliegenden  Restaurants
ansteuern oder zu Hause die Reste in die Mikrowelle schieben.
Man ist da ganz in der Sehgewohnheit – gucken und dann essen
oder umgekehrt.

Das Schmausen gehört dazu

Dazwischen oder davor gibt es reichlich Bewegung zu goutieren.
Die Anstrengung, durch Sondermaßnahmen neues oder zusätzliches
Publikum  zu  gewinnen,  geht  hier  auf.  Die  Zahlen  sind
gestiegen. Am Samstagabend im Katakomben-Theater im Girardet-
Haus in Essen war kein Platz mehr frei und hier konnten die
Besucher  Essbares  mitbringen  für  das  Buffet.  Davon  wurde
reichlich Gebrauch gemacht. In der zeitlich breit angelegten
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Pause wurde allerlei Kuchen, Salat, Obst und fein hausgemachte
Speisenarrangements  verzehrt.  Die  Lieferanten  hatten  freien
Eintritt. Es fehlt nur die Raucherlounge und der lange Abend
wäre für manchen noch länger geworden.

Aber  natürlich  kommen  die  Gäste  nicht  wegen  der
selbstgemachten Muffins, sondern in erster Linie wegen der
Tanzdarbietungen.  Wie  auf  der  Bühne,  so  auch  im  Saal:  Es
überwiegen  die  Frauen,  die  sich  als  Freundinnen  der
Bewegungskunst  auf  den  Weg  machen,  Überraschungen
mitzuerleben, denn die meisten Stücke sind entweder eigens für
das Festival kreiert oder aber andernorts kaum zu sehen.

Weg vom Dogma des Abendfüllenden

Hier gibt es nicht das Dogma des „Abendfüllenden“. Die Länge
der Choreografie, des Stückes, bestimmen die Macher und das
ist schon bemerkenswert. Und die Auswahl treffen die beiden
charmanten  Leiterinnen  höchst  selbst.  Die  ZuschauerInnen
zwischen zehn und achtzig können sich ein Bild machen von der
Arbeit  der  Choreografen,  so  unterschiedlich  sie  auch  sein
mögen.

Am  Samstag  hatten  wir  es  mit  drei  Soloarbeiten  und  zwei
Gruppenchoreografien zu tun. Folkwang dominiert. Luiza Braz
Batista  zeigte  in  ihrem  ersten  Solo,  „Olorun“,  mit
brasilianischer  Musik  unterfüttert,  eine  kontrollierte
Temperamentsstudie – apart, erotisch und unterhaltend. Ihre
zweite Arbeit, „Eter“, hat einen ernsteren Ansatz. Zur Musik
von  Scarlatti  war  ihre  Präsenz  mit  bruchhafterer  Linie
gezeichnet.  Anca  Humas  „T.I.G.R.E.  interieur“  ging  an  die
Schmerzgrenze mancher Zuschauer. Die Tänzerin zeigte zu einer
dumpfem  Soundkreation  die  Selbstkasteiung  der  Kreatur.  Im
Laufe des Stückes verlor man etwas den Weg, kam am Ende jedoch
wieder zurück in die Zone der Gewalt.

„Gegen Grenzen atmen“

Paul Hess lieferte zwei Werke. Sein „Kompreno“ (Auffassung,



Verständnis)  zeigt  zwei  hinter  einer  Rundgaze  agierende
Tänzerinnen, die den Kreis, in dem sie sich befinden, als
kleine  künstliche  Welt  betanzen,  eine  hoch  konzentrierte
Arbeit, die in Erinnerung bleibt. Das letzte Stück des Abends,
„Gegen Grenzen atmen“, von Paul Hess schon vor einigen Jahren
zum ersten Mal choreografiert, entließ das Publikum mit einem
Schmunzeln. Drei Wesen begegnen sich auf einem knisternden
Laubfeld  als  seien  sie  dort  ausgesetzt,  um  sich
zurechtzufinden und wir – das Publikum – beobachten sie dabei
wie in einem Terrarium. Linda Pilar Brodhag, Elisa Marschall
und  Luiza  Braz  Batista  haben  das  anschaulich  und  komisch
gemacht.

Zum Tod von Christian Tasche
geschrieben von Nadine Albach | 30. November 2013
Gestern  kam  mein  Mann  die  Treppe  runter,  ganz  blass,  und
fragte: „Du kennst doch Christian Tasche, oder?“ Ich nickte.
„Er ist tot.“

Das hier wird kein Nachruf, keine Ansammlung von Daten und
Fakten. Ganz sicher gibt es Menschen, die Christian Tasche
sehr viel besser und enger kannten. Das hier ist eine Sammlung
persönlicher Erinnerungen, ein Fluss von Gedanken, es ist das
Mindeste, was ich jetzt für Christian tun kann und es ist auch
der ganz persönliche Versuch, diesem Gefühl von Irrealität zu
begegnen, das ich seit gestern habe. Vor anderthalb Wochen
habe ich noch mit Christian Tasche telefoniert – und jetzt ist
er gestorben, am letzten Donnerstag, 7. November, „plötzlich
und unerwartet“, wie es der WDR schreibt.

Hüftschwung

Viele kennen Christian Tasche als Staatsanwalt Wolfgang von
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Prinz im Kölner Tatort, an der Seite der Kommissare Ballauf
und Schenk. Ich habe ihn in einer weitaus weniger knorrigen,
sehr viel schillernderen Rolle kennengelernt – als Dortmunder
Ensemble-Mitglied  bei  den  „Liebesperlen“.  Als  ich  als
Kulturredakteurin in Dortmund anfing, kannte ich die Kult-
Revue nicht. Aber als Elvis-Fan fielen mir sein Hüftschwung
und  sein  Timbre  natürlich  direkt  auf.  In  dieser  bunten
Sammlung  von  Akteuren  aufzufallen,  ist  nicht  einfach  –
Christian Tasche hat es immer geschafft.

Christian  Tasche  in  einem
Kölner  „Tatort“  (©  WDR/Uwe
Stratmann)

Und das gilt für ihn auch neben der Bühne. Als Journalist
kommt es häufig vor, dass man für Andere vor allem für einen
bestimmten Zweck wichtig ist. Christian Tasche begrüßte mich
schon nach der zweiten Begegnung mit Namen, ganz ohne Allüren.
Er fragte nach, er interessierte sich für Menschen, nicht
allein für ihre Funktion.

Von Herzen

Ich  habe  Christian  Tasche  als  jemanden  kennengelernt,  der
sagte, was er dachte – und gleichzeitig stets Humor zeigte.
Selbst, als er einmal bei einer Probe ein wenig grummelte,
weil die Choreographie nicht passte, trällerte er im nächsten
Moment gut gelaunt ein von Herzen kommendes „Viiiiita bella!“
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Apropos Herz. Christian Tasche hatte ein ganz großes. Das habe
ich persönlich erlebt, als die Redaktion der Westfälischen
Rundschau schloss und er mich sofort empört anrief. Das hat
aber auch sein Handeln allgemein bestimmt – im Großen wie im
Kleinen: Er hat sich mit dem Verein „Tatort – Straßen der
Welt“ für benachteiligte Kinder engagiert. Und das Festival
„FatPigtures“ in Unna zur Förderung des Filmnachwuchses zur
Herzensangelegenheit gemacht.

Ungerechtigkeit trieb ihn zur Weißglut. Um einer Freundin in
Not  jüngst  zu  helfen,  lotete  er  jede  Möglichkeit  aus,
telefonierte,  fragte,  bat.

„Nur Mut“

Wenn ich mit ihm sprach, schien vieles aus seinem Mund leicht
– ohne oberflächlich zu sein. Als ich ihm erzählte, dass meine
Tochter sieben Wochen zu früh zur Welt gekommen war, meinte
er: „Nur Mut, die Kleinen werden später mal ganz groß!“

Sein sonores Lachen habe ich immer noch im Ohr.

„Möge Euch 2013 alles gelingen“ schrieb er in einer Mail zum
neuen Jahr. Das geht jetzt nicht mehr.

 

Wird  der  Karneval  von
alltäglicher  Realität  nicht
längst überholt?
geschrieben von Rudi Bernhardt | 30. November 2013
Irgendetwas war anders heute Morgen, am Montag. Das Wetter
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strahlte über alle vier Backen, gute Laune am Firmament. Das
machte  mir  schon  mal  ein  wenig  bessere  Stimmung,  so  ganz
allgemein,  zum  Montag.  Und  dann  wimmelten  eigentümliche
Menschen umher, liefen ausgelassen lachend durch die Hagener
Bahnhofshalle.

Da war eine weibliche Antwort auf Jack Sparrow, da sah ich
eindeutig  den  Zwillingsbruder  von  Bert  Wollersheim  aus
Düsseldorf,  der  daselbst  seit  Jahren  rotbeleuchtete
Etablissements  managt.  Da  waren  auch  Cowgirls  in  ledernen
Chaps  oder  Scheichs  in  blütenweißer  Kleidung.  Merkwürdig,
dachte  ich,  und  tappste  durch  den  sonnigen  Vormittag  zum
Bahnsteig.

Und dann fiel es mir doch wie Schuppen aus den Haaren: Klar,
es ist November, es ist der 11. dieses Monats und es würde in
wenigen Stunden die Uhrzeit 11.11 Uhr nahen und damit der
Beginn  der  ganz  besonderen  Jahreszeit,  namentlich  im
Rheinland, wohin es die meisten vermummten Zeitgenosssinnen
und –genossen heute Morgen zog. Der Karneval  drängt sich
unaufhaltsam  auf.  Ins  Rheinland  drängten  sie,  die
mummenschanzenden Zeitgenossen, dass sie der besonderen Kultur
daselbst die Ehre erweisen. Tätä, Tätä, Tätä, Bumm, Bumm!

Zugegeben,  alles  zugegeben:  Ich  neige  ja  dazu,  den
kabarettistischen Wert dieser Jahreszeit immer mehr in Frage
zu stellen, weil die Wirklichkeit alles einzuholen pflegt, was
an temporärer Narretei so angeboten wird. Realsatire ist noch
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das  Beste,  was  dabei  heraus  kommt.  Realschwachsinn  ist
wesentlich  häufiger  vertreten.  Realdummheit  ist  die
durchschnittliche  Ausprägung  des  närrischen  Alltags.

Nehmen  wir  beispielsweise  Gesellschaftsforscher,  die
herausgefunden haben, dass die geneigte Öffentlichkeit dem Uli
Hoeneß einen Teil seiner Ehre abgeschnitten hat, als sie dem
geständigen Steuerbetrüger kein Grundvertrauen mehr entgegen
brachte. Nehmen wir die deutschen Topmanager, die wie eine
Mauer  hinter  dem  Uli  stehen  und  ihn  als  Vorsitzenden  des
Aufsichtsrates bei Bayern München für unverzichtbar erachten.

Nehmen  wir  weiter  diverse  Zukunftsentscheidungen  fleißiger
Politiker,  die  heute  schon  erkennbar  auf  Kosten  der
Bürgerinnen und Bürger gehen und zahlungskräftige Unternehmen
schonend kosen, weil die ja dringend erkennen müssen, dass es
ein Standortvorteil ist, in Deutschland die Arbeitnehmerinnen
und Arbeitnehmer ausmisten zu dürfen.

Nehmen wir zudem die Weitsicht des weltläufigen Managements,
sich  durch  Steuerzahler  einen  Teil  der  eigenen  Gewinne
bezuschussen zu lassen, oder auch – wie im Falle der Banken
gern so geübt – die selbstverschuldeten Verluste.

Und so hockte ich mich aufwärmend im Zug und fand für mich
heraus, dass es seit geraumer Zeit keines Karnevals bedarf,
weil der Alltag so viel Unfug produziert, dass jedermensch
sich ständig auf die Schenkel klopfen kann.

Kanzlerin Merkel: PKW-Maut – mit mir nicht. Kanzlerin Merkel:
Verhandeln  wir  doch  mal  über  die  PKW-Maut  in  den
Koalitionstastereien  mit  der  SPD.

Bayerns  Ministerpäside  Seehofer:  Steuererhöhungen,  mit  mir
nicht. Bayerns Ministerpäside Seehofer: Verhandeln wir doch
mal  das  Thema  Steuererhöhungen  doch  erstmal  in  den
Koalitionstastereien  mit  der  SPD.

Tätä, Tätä, Tätä, Bumm, Bumm!



Neuer  Schimanski-Film
„Loverboy“: Auch als Rentner
noch ein Pfundskerl
geschrieben von Bernd Berke | 30. November 2013
Endlich mal wieder ein neuer Schimanski, werden seine Fans
gedacht haben. Ein neuer? Nun, eigentlich ein in die Jahre
gekommener.  Am  Anfang  wurde  er  gleich  mehrfach  in  seiner
Männlichkeit  demontiert  und  (mit  einer  gehörigen  Prise
Selbstironie) zum „alten Sack“ gestempelt. Er nennt sich ja
inzwischen selbst so.

Zuerst  war’s  nicht  das,  was  man  argwöhnte,  als  Horst
Schimanski (Götz George) da mit seiner Freundin Marie-Claire
im Paternoster fuhr. Es ging nicht um Fleischeslust, sondern
nur um den Sitz seines engen Anzugs. Kurz darauf frotzelte
seine Liebste: „Auf die Größe kommt’s nicht an, müsstest du
doch am besten wissen…“

Das Draufhauen nicht verlernt

Jaja, das ging schon fast in Richtung Diskriminierung, war
aber natürlich liebevoll parodistisch gemeint. Dass „Schimi“
auch im gesetzteren Alter noch impulsiv draufhauen kann, wenn
auch nicht mehr ganz so erfolgreich wie ehedem, das durfte er
im Film „Loverboy“ (ARD) gleich mehrfach beweisen.
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Er  kann’s  noch:  Allerdings
nimmt  Schimanski  (Götz
George)  hier  nur  einen
Schüler  in  den
Schwitzkasten.  (©  WDR/Uwe
Startmann)

Auf Bitten des im Knast sitzenden Gangsters Kaijewski (früher
mal der „König vom Pott“, aber auch er ist nicht mehr der
Jüngste) sollte Schimanski dessen verschollene Tochter Jessica
(Muriel Wimmer) suchen. Die erst 14jährige, in Liebes- und
Lebensdingen noch höchst unsicher, wurde vom smarten Loverboy
Nils angebaggert, der es nur darauf anlegte, sie von ihren
Eltern  zu  entfremden,  damit  sie  alsbald  für  ihn  und  üble
Kumpanen  auf  den  Strich  ging.  Erst  zuckersüßes  Lächeln,
Liebesschwüre und großzügiger Klamottenkauf in Duisburg, dann
Gruppenvergewaltigung  unter  Drogen  auf  einem  Kahn  in
Rotterdam…

Schäbiges Zuhältermilieu

Im Grunde war’s kein richtiger Krimi, sondern in erster Linie
Milieuschilderung.  Manchmal  allzu  breit  und  belehrend
ausgemalt wurde die Schäbigkeit der Puff- und Zuhälterszene –
im Kontrast zu verzweifelten Eltern, die um ihre blutjungen
Töchter  bangen.  Das  erinnerte  stellenweise  an  die  uralten
„Kommissar“-Fälle mit Erik Ode selig, der nach 1968 so manches
Mädchen aus dem damaligen Drogenmilieu rettete.

Nun, ganz so gütig und altväterlich wie einst Kommissar Keller
ist Schimanski denn doch noch nicht. Aber er tut sich schwer
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mit manchen heutigen Dingen. Mit dem Handy kann er gar nicht
umgehen und mit einem Schuss wehmütiger Bitterkeit stellt er
kalauernd fest, dass es den alten (Ruhr)-„Pott“ nicht mehr
gebe,  sondern  nur  noch  den  iPod.  Wie  gut,  dass  ihm  eine
Gemüsehändlerin (Anna Loos) hilft, die einen Verein für die
Opfer des Mädchenhandels gegründet hat.

Herz statt Handy

Vor allem seine Beherztheit und sein Instinkt sorgen dafür,
dass Rentner Schimanski den Ex-Kollegen von der Polizei meist
noch immer einen Schritt voraus ist. Also rettet er Jessica
aus den Fängen der Zuhälter. Und nur dieser Pfundskerl weiß
schließlich  mit  Sicherheit,  wer  den  holländischen  Loverboy
Daan erschossen hat.

Dass Schimi am Ende die Mordwaffe ausgerechnet in die Glut
eines Stahlwerks wirft und damit die Aufklärung verhindert,
ist rechtlich besehen starker Tobak, doch man kann es nur zu
gut nachempfinden. Oder etwa nicht?

Wunder gibt es immer wieder –
drei  neue  Bücher  über  den
Fußball im Westen
geschrieben von Bernd Berke | 30. November 2013
Fußball  erledigt  sich  nicht  dem  dem  1:0  oder  sonst  einem
Resultat. Will man übers Nachplappern von dürren Fakten und
über die Betrachtung schwankender Formkurven hinaus gelangen,
muss man die Ereignisse in Zusammenhänge bringen, gewichten
und  nachbereiten.  Auch  kurzatmiger  Tagesjournalismus  reicht
dazu nicht aus. Deshalb gibt es Fußballbücher. Hier ein paar
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Neulinge auf dem Markt:

In bescheidener Taschenbuch-Ausstattung und denkbar schmucklos
(ohne jede Illustration) kommt Daniel C. Schmidts Band „111
Gründe,  Borussia  Dortmund  zu  lieben“  (Schwarzkopf  &
Schwarzkopf,  240  Seiten,  9,95  Euro)  daher.  Der  Untertitel
klingt heranwanzend einschmeichelnd, als wollte der in Berlin
ansässige  Verlag  den  Fans  um  den  Bart  streichen:  „Eine
Liebeserklärung an den großartigsten Fußballverein der Welt“.
Nun ja.

Außerdem nerven diese 111-, 101- oder 99-Bücher gelegentlich.
Da werden die Themen oft in ein nicht so recht passendes
Zahlenraster  gepresst,  es  wird  hier  abgeschnitten  und  da
angestückelt.  Doch  derlei  Vorwürfe  treffen  auf  den
vorliegenden  Band  kaum  zu.  Der  ausgiebige  Streifzug  führt
tatsächlich durch weite Teile des BVB-Universums. Recht kundig
und  elegant  elegant  bewältigt  der  Autor  die  kurzweiligen
Kapitel  über  Tradition,  Finanzen,  Rekorde,  Abstürze  und
Wiedergeburten (und einige andere).

Daniel C. Schmidt (Berliner mit Studium in Manchester und
London, wo er sicherlich britische Fankultur eingesogen hat,
was ihn nahezu zwangsläufig zum BVB leiten musste) hat zudem
einen Blick für nette Nebensachen und folgt gelegentlich der
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oft erhellenden popkulturellen Inspiration. Man liest solche
Bücher nicht von A bis Z in einem Rutsch, doch hier liest man
sich schon mal streckenweise fest. Nach der Lektüre versteht
auch  der  bislang  halbwegs  neutrale  Beobachter  womöglich
besser, was gerade diesen Verein so faszinierend macht. Aber
es soll ja verbohrte Menschen geben.

Knapp angefügt: In derselben Reihe ist Kai Twilfers Buch „111
Gründe, den Ruhrpott zu lieben“ (Schwarzkopf & Schwarzkopf,
280  Seiten,  9,95  Euro)  erschienen.  Der  Schalke-Fan  und
Bestsellerschreiber („Schantall, tu ma die Omma winken“), der
zudem mit Regionalia handelt, grast so ziemlich alles ab, was
man  erwartet:  Bude,  Currywurst,  Hochofen,  Schimanski,
natürlich auch Fußball… Als gegen Ende die 111 noch nicht
erreicht sind, pappt er auch noch ein paar Abschnitte übers
„Umland“  (Rhein-,  Sauer-  und  Münsterland,  Niederlande)  an.
Ungerecht verkürztes Fazit: Viel Zeilenschinderei, doch leider
keinerlei touristischer Service.

Zurück  zum  Fußball  –  mit  zwei  Bänden,  die  auch  auf  dem
Gabentisch etwas hermachen:

„Wir Kinder der Bundesliga. 50 Jahre Fußball erster Klasse an
Rhein und Ruhr“ (Klartext Verlag, 366 Seiten, 24,95 Euro)
heißt ein geradezu lexikalisch üppiger Band im Albumformat,
dessen Titel etwas in die Irre führt. Es geht halt (aus NRW-
Perspektive) um Geschichte und Geschichten der vor 50 Jahren
in Dortmund gegründeten Liga, deren Fährnisse viele von uns
seit Kindesbeinen begleitet haben. Nicht nur BVB und Schalke
werden  ebenso  liebevoll  wie  kritisch  durch  die  Jahrzehnte
begleitet,  sondern  eben  auch  die  Bundesliga-Vereine  von
Bochum, Essen, Duisburg, Köln, Düsseldorf und Gladbach.



Es ist ein abwechslungs- und einfallsreiches Buch geworden.
Nicht nur wechseln munter die Darstellungsformen (z. B. mit
etlichen eingestreuten Interviews, die manche Innenansicht zur
Liga-Historie bieten), sondern man hat sich auch ersichtlich
viel liebevolle Mühe mit Bildauswahl und Layout gegeben. Die
Herausgeber  Heiko  Buschmann,  Ulrich  Homann  und  Ralf  Piorr
weiten  den  Blick  an  vielen  Stellen  deutlich  übers
Fußballerische hinaus, so dass viel vom jeweiligen Zeitgeist
der  Jahrzehnte  seit  den  1960ern  einfließt.  Prognose:  Ein
erfrischend aufspielendes Buch, das sich in der Spitzengruppe
festsetzen kann.

Ganz neu liegt Frank Fligges Anfang November erschienenes Buch
vor, gleichfalls im soliden Katalogformat mit festem Einband:
„Jetzt  muss  ein  Wunder  her.  Die  25  grössten  Spiele  im
Fussballtempel des BVB“ (Klartext-Verlag, 176 Seiten, 19,95
Euro). Das etwas unschöne Doppel-S verdankt sich jeweils der
Versalien-Schreibung auf dem Titel.

Ich liebe Transparenz, daher ein paar Vorbemerkungen: Frank
Fligge ist der Bruder des BVB-Pressesprechers Sascha Fligge,
was kein Schaden gewesen sein dürfte. So kommt man doch noch
etwas geschmeidiger an Hintergrund-Infos heran – und auch an
prominente  Gastbeiträge  fürs  Buch,  die  von  Lars  Ricken,
Sebastian  Kehl,  Michael  Zorc,  Jürgen  Klopp  und  Kevin
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Großkreutz  stammen.  Es  wäre  fahrlässig  gewesen,  solche
Kontakte nicht zu nutzen.

Zweitens  sollte  gesagt  werden,  dass  ich  Frank  Fligge  aus
gemeinsamen Jahren bei der „Westfälischen Rundschau“ kenne.
Freilich  weiß  er,  dass  ich  keine  Gefälligkeits-Rezensionen
schreibe.  Inzwischen  arbeitet  der  ausgesprochen  ehrgeizige
Journalist  in  der  Zentrale  der  Funke-Gruppe  (vormals  WAZ-
Gruppe)  im  Qualitätsmanagement.  Auch  der  Essener  Klartext-
Verlag gehört zur Funke-Gruppe. Womit denn alles wunderbar
offen zutage läge…

Dass  das  Buch  ordentlich  geschrieben  ist,  hat  man  vom
studierten Literaturwissenschaftler Frank Fligge nicht anders
erwartet. Ein mehr als heimlicher „Hauptdarsteller“ ist hier
das 1974 mit einem Match gegen den ewigen Rivalen Schalke
eingeweihte Westfalenstadion, jener „Tempel“ also, der heute
einen Sponsorennamen trägt, welcher bei den Fans nicht gerade
beliebt ist. Genau dieser Sponsor zählt zu den Förderern des
vorliegenden Buchs. Dreimal dürft ihr raten. Eine schon fast
dialektische These des Buches lautet übrigens, dass nicht nur
der BVB das Stadion groß gemacht habe, sondern das Stadion
auch den BVB.

Auswahl und Sortierung haben mich zunächst etwas irritiert.
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Hier geht es zwar weit überwiegend um den BVB, doch zählen
auch in Dortmund ausgetragene WM-Partien (1974, 2006) sowie
ein veritables UEFA-Cup-Finale (Liverpool – Alaves, 2001) zu
den legendären Partien. Nun ja, auch diese Begegnungen mögen
den Genius Loci bereichert haben.

Doch das ist letztlich nur Beigabe zu den großen Partien von
Borussia  Dortmund,  seien  es  Relegations-Dramen,  Derbys,
Entscheidungen  um  die  Meisterschaft  oder  europäische
Auftritte. Hier kann man sie noch einmal nachschmecken, wobei
die wahre Essenz solcher Spiele rein verbal nur ganz schwer zu
vermitteln ist. Im Grunde müsste solchen Büchern eine DVD mit
den markantesten Szenen beiliegen. Doch die hat man ja zum
großen Teil im Kopf, oder?

Fligge ist zwar eindeutig glühender BVB-Anhänger, gibt aber
den  Verstand  nicht  am  Drehkreuz  vor  der  Tribüne  ab.  Auch
dunkle Stunden und zwischenzeitliche Fehlentwicklungen kommen
vor,  es  ist  also  ein  wohlwollendes,  aber  kein  haltlos
jubelndes  Buch.

Wenn es schon ums Stadion geht, hätte ich mir übrigens noch
ein etwas ausführlicheres Kapitel zur Baugeschichte gewünscht
– und vereinzelt etwas originellere Fotos. Optisch überwiegt
denn doch die Jubelarie. Aber bitte: Nach einer schmerzlichen
Woche  wie  dieser  (mit  BVB-Niederlagen  gegen  Arsenal  und
Wolfsburg) kann man derlei Augen- und Seelentrost gebrauchen.

Wie sich die WAZ über Götz
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George aufregt
geschrieben von Bernd Berke | 30. November 2013
Welch eine Aufregung! Ein Interview des Schauspielers Götz
George mit „Spiegel online“ hat die WAZ in Aufruhr versetzt.

Geradezu stammelnd und nach verbaler Schnappatmung klingt der
Einstieg zum Bericht auf Seite drei: „Götz George zieht her.
Über  Duisburg…“  Gar  auf  der  Titelseite  kommentiert  der
stellvertretende  Chefredakteur  Wilhelm  Klümper  den
vermeintlich skandalösen Vorfall als Erregungsthema des Tages.
Überschrift: „Der anmaßende Schauspieler“…

Das  knackige  Gespräch,  in  dem  Götz  George  („Schimanski“)
Duisburgs Mitte zunehmend verwechselbar und manche Randbezirke
verwahrlost  nennt,  hätte  die  WAZ  sicherlich  gern  selbst
geführt. Was der Schauspieler da gesagt hat, klingt übrigens
ziemlich  plausibel.  Auch  sein  zorniger  Befund  über  das
Geschäftsgebaren des mit einem einzigen Euro eingestiegenen
Karstadt-Käufers Nicolas Berggruen, der sich zu Unrecht als
„Heilsbringer“ inszeniere, hat wohl einiges für sich.

Ausriss  aus  der  WAZ-
Titelseite  vom  7.  November
2013

Doch die WAZ muss natürlich partout das Ruhrgebiet in Schutz
nehmen. Das ist sozusagen ihr ureigener Auftrag. Also schwingt
besagter Wilhelm Klümper sich im schwer beleidigten Tonfall
zum Sachwalter der kleinen Leute und quasi zum Volkstribun
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auf. Auf der falschen Seite steht diesem einfachen Weltbild
zufolge Götz George, der sich „bei den Dreharbeiten schon
immer  gerne  in  den  dreckigen  Ecken  gesuhlt“  habe.  Dieser
Schmutzfink aber auch! Und wer steht auf der richtigen Seite?
Na, wer wohl: „Wir, die wir hier leben…“ Wobei wir die Frage
nach den verschiedenen Wohnvierteln, in denen stellvertretende
WAZ-Chefs  und  Durchschnittsleser  siedeln,  lieber  gar  nicht
erst stellen wollen. WAZ-Chefredakteur Ulrich Reitz wohnt bis
heute  im  etwas  feineren  Düsseldorf.  Aber  das  nur  ganz
nebenbei.

George, so poltert Klümper jedenfalls weiter, sei erst als
Schimanski  und  mithin  durch  Duisburg  „so  ganz  groß
herausgekommen“,  er  habe  die  Revierstadt  als  Kulisse
gebraucht. Dann kommt’s richtig dicke, ganz nach Art eines
Ätschibätschi-Gezänks  im  Kindergarten:  „Duisburg  und  das
Ruhrgebiet brauchen Sie aber nicht.“ Und nochmal, damit es
auch der Letzte kapiert: „Götz George sollte uns allerdings in
Ruhe lassen.“ Will sich der WAZ-Mann etwa auf die Spuren der
häufig delirierenden „Bild“-Kolumne „Post von Wagner“ begeben?

Dabei streitet Klümper die Probleme der Region nicht einmal
ab. Wie denn auch? Aber ihm passt die „janze Richtung“ nicht.
Ein  dahergelaufener  Darsteller  redet  despektierlich  übers
Ruhrgebiet? Dann mal feste druff. Das erspart die inhaltliche
Auseinandersetzung.

Übrigens: Am kommenden Sonntag (10. November, ARD, 20.15 Uhr)
läuft endlich mal wieder ein neuer Schimanski-Krimi – mit dem
Untertitel  „Loverboy“.  In  diesem  Zusammenhang  hat  Georges
Interview  vielleicht  einen  gewissen  PR-Aspekt.  Doch  dieser
Umstand  entwertet  nicht  die  Aussagen.  Überdies  hat  Götz
George, der (gerade im Umgang mit Journalisten) als mitunter
schwieriger  Mensch  gilt,  es  eigentlich  längst  nicht  mehr
nötig, für sich die Trommel zu rühren.



Supporting  Fans  –  ein
Stimmungsbild aus Dortmund
geschrieben von Rolf Dennemann | 30. November 2013
Schotten,  Dänen  und  Schweden  sind  in  der  Stadt.
Dudelsackspieler dominieren den Sound in der City. Wir sind in
Dortmund.  Es  ist  zwölf  Uhr  mittags.  Das  „Roadcorner“  ist
aufgebaut und macht sich bereit für die mehr oder weniger
trinkstarken Fans. Papiersammler säubern den Platz, machen ihn
fotografiersauber für die internationalen Gäste.

Vor dem BVB-Fanshop stehen Verkäuferinnen in standesgemäßem
Outfit und rauchen. Später werden sie dazu nicht mehr kommen,
denn auch der auswärtige Fan will Souvenirs haben oder seine
Zugehörigkeit  demonstrieren.  „Ich  bin  vom  Stamm  der
Gelbschwarzen.“

Schotten sind da

Wir schreiben Mittwoch, den 6. November 2013. Heute findet das
Rückspiel in der Champions League zwischen dem BVB und Arsenal
London  statt.  Nicht  einmal  das  Achtelfinale,  nein,  ein
Vorrundenspiel.   Und  hier  ist  nicht  die  Rede  von  den
berüchtigten  englischen  Fans,  den  Hooligans  mit  den  roten
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Köpfen und Bier statt Blut in den Adern. Nein, hier geht es um
die „Supporters“.

Dänen hängen ein Banner vor ein Restaurant. „Arsenal Denmark“
steht da drauf. Die Dänen besetzen also ein Stück Deutschland.
Welch ein Coup! Vor einer Kneipe wird ein nächstes Banner
angebracht:   „Arsenal  Scotland“.  Aha!  Schottische  Fans  in
Kilts begleiten eine Londoner Truppe. Das ist so, als würd
eine Gebirgsblaskapelle aus Bayern die Auswärtsspiele des BVB
begleiten. Oder gibt es so was? Auf Schalke habe ich so was
mal entdeckt, ist aber lange her. Das war eine Mädchengruppe
aus Regensburg, die Olaf Thon so toll fand.

Hier blasen Schotten in den Dudelsack, dass die Reinoldikirche
den Sound in ihren dicken Mauern speichern wird und man noch
in Jahren, wenn man genau horcht, Dudelsacksounds hören wird.
Es ist das lauteste Analog-Instrument der Welt. Wieder wird
ein Banner an einer Markise angebracht. Hier heißt es „Costa
del GOONERS“, was immer das sein mag. Auf jeden Fall gröhlen
die  Fans  auf  Englisch.  Zwischen  den  Texten  sieht  man  die
Grafik  einer  Kanone.  Das  ist  sicher  sportlich  gemeint.
Gunners, aha!

Erste  Mannschaftswagen  beziehen
Stellung. Die Polizisten tragen grüne
Kampfanzüge  mit  der  Aufschrift
„Polizei“. Ohne diesen Hinweis könnte
man  sie  für  die  Armee  irgendeines
Schurkenstaates halten. Schulpflichtige
Jugendliche  tauchen  auf.  Sie  tragen
Plastiktüten.  Wie  lange  darf  man  das
noch?  Schulranzen  wäre  konsequenter.
Inzwischen  –  Gesänge  an  allen  Ecken.
Londoner wurden noch nicht gesichtet,
auch  keine  äußerlich  erkennbaren

Borussen.  Die  Supporters  sind  die  Vorhut.  Warten  wir  ab,
welche Reihenfolge nach dem Spiel stattfindet. Dänen, Schweden
und  Schotten  feiern  auf  jeden  Fall,  denke  ich.  Thanks  to
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German Beer.

(Fotos:Dman)

„Nach  dem  Applaus“  –  ein
Krimi  aus  dem  Theatermilieu
in Berlin und Wien
geschrieben von Frank Dietschreit | 30. November 2013
Es ist bitterkalt. Schnee und Eis haben die Mitte Europas fest
im Griff. Eigentlich möchte man sich es sich nur noch mit
einem heißen Getränk und einem guten Buch in der gut geheizten
Wohnung  gemütlich  machen.  Doch  dann  müssen  der  Berliner
Kommissar  Thomas  Bernhardt  und  seine  Wiener  Kollegin  Anna
Habel doch vor die Tür und hinaus ins Frostige.

In  den  Hauptstädten  Deutschlands  und  Österreichs  geschehen
Morde, die offensichtlich enger zusammenhängen, als es auf den
ersten Blick scheint. In Berlin wird eine junge Schauspielerin
grausam zerstückelt, die noch vor gar nicht langer Zeit in
Wien große Bühnentriumphe feierte. Und war sie nicht mit jener
Frau näher befreundet, deren kopflose Leiche man in Wien auf
den Gleisen eines Rangierbahnhofs findet?
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„Nach dem Applaus“ heißt der neue, nunmehr dritte „Fall für
Berlin und Wien“, den das Autoren-Duo Bielefeld & Hartlieb mit
liebevoll-zynischer Lust geschrieben hat. Nachdem der Berliner
Literaturkritiker  Claus-Ulrich  Bielefeld  und  die  Wiener
Buchhändlerin Petra Hartlieb ihr unterhaltsames Spiel mit den
blutigen  Machenschaften  unter  Schriftstellern  und  Verlegern
(„Auf  der  Strecke“)  und  mit  den  politischen  Irrungen  und
Wirkungen unter ehemaligen RAF-Terroristen („Bis zur Neige“)
geführt  haben,  wagen  sie  diesmal  einen  Ausflug  ins
Theatermilieu. Das ist schon deshalb nicht ohne Hintersinn und
Humor, weil Berlin und Wien seit jeher um die Theaterkrone im
deutschsprachigen Raum kämpfen.

Natürlich  war  die  in  Berlin  ermordete  Schauspielerin  eine
Lieblings-Diva  von  Claus  Peymann,  dem  ehemaligen  Chef  des
Wiener  Burgtheaters,  der  seit  einigen  Jahren  das  Berliner
Ensemble leitet und immer wieder vollmundig verkündet, sein
Theater solle Reißzahn im Hinterteil der Herrschenden sein.
Peymann wird im Krimi zwar nicht direkt beim Namen genannt,
aber auch so ist jedem Leser klar, wer da seine aufbrausenden
Bühnenweisheiten und arroganten Kunstsentenzen von sich gibt.

Dass  der  Theaterdirektor  ausgerechnet  von  einem  Kommissar
namens Thomas Bernhardt (mit „dt“) verhört wird, raubt dem
ehemaligen  Weggefährten  des  (fast)  gleichnamigen
österreichischen  Schriftstellers  (mit  „d“)  beinahe  den
Verstand. Auch als Kommissar Bernhardt in eine Schauspielprobe
platzt, bei der „Peymann“ sich an einer Bühnenversion von
Georg  Büchners  „Lenz“-Erzählung  abarbeitet  und  sich  –
ausgerechnet!  –  vom  prolligen  Volksbühnen-Kollegen  Frank
Castorf  ein  paar  Ratschläge  erbittet,  ist  der  Humorfaktor
groß.

Aber bei allen komischen Seitenhieben auf die Theaterszene
kommt das bizarre mörderische Treiben nicht zu kurz. Ein zum
Eisklotz gefroren toter Schriftsteller im See, ein in luftiger
Höhe an die Flügel eines Windrades gebundener Schauspieler,
ein Kunst-Mäzen, der gern Gutes tut, aber selbst nicht ohne



Makel ist: Es wird Zeit, dass Bernhardt und Habel, die nicht
miteinander, aber auch nicht ohne einander können, gemeinsam
am komplizierte Fall bosseln.

Ob  die  beiden  bei  ihren  Recherchen  in  Szene-Cafés  oder
Theater-Kantinen Station machen, immer spürt man, dass jedes
Detail  stimmt  und  jede  Anspielung  bis  aufs  I-Tüpfelchen
durchdacht ist. Zwar versichern Bielfeld&Hartlieb, dass alle
Personen und Ereignisse frei erfunden sind. Trotzdem ist es
ein  kriminalistischer  Spaß,  die  Fantasie  mit  der  Realität
abzugleichen.

Bielefeld  &  Hartlieb:  „Nach  dem  Applaus“.  Kriminalroman.
Diogenes Verlag, Zürich. 390 Seiten, 14,90 Euro.

Zur  Ikone  stilisiert:  Eine
gelungene szenische „Giovanna
d’Arco“  in  Bielefeld  zum
Verdi-Jahr
geschrieben von Werner Häußner | 30. November 2013
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Astrid Kessler als
Giovanna in Verdis
Oper  „Giovanna
d’Arco“  in
Bielefeld.  Foto:
Bettina  Stöß

So werden Legenden gestrickt. So entstehen nationale Mythen.
Sabine Hartmannshenn erzählt in ihrer Bielefelder Inszenierung
von Giuseppe Verdis „Giovanna d’Arco“, wie eine einfache Frau
für einen kurzen Moment ihre Träume realisiert – und für eine
Ewigkeit  in  eine  Rolle  gepresst  wird.  Das  ist  so
holzschnittartig  und  schlagkräftig  wie  Verdis  Musik  und
Temistocle Soleras Libretto.

Mit diesem anregend gelungenen Versuch, Verdis siebte Oper
endlich wieder einmal szenisch ernst zu nehmen, positioniert
sich  das  Theater  Bielefeld  nicht  nur  günstig  in  der
Spitzengruppe kreativer Häuser zum Verdi-Jubiläum, sondern es
kann auch nachweisen, dass in Verdis mittleren Opern mehr
steckt als gemeinhin angenommen.

Sabine Hartmannshenn verkürzt, fokussiert und spitzt zu. Das
ist gutes Recht einer Regie, die sich im Falle der Jungfrau
von Orléans auch noch an der immens vielfältigen Rezeption
dieses Stoffes abarbeiten muss. Die Regisseurin konzentriert



ihre Arbeit, wie sie selbst sagt, auf die Frage: Wie werden
Stars gemacht? Man könnte sie erweitern: Wie werden Heilige
gemacht? Identifikationsfiguren? National-Heroen?

Die  szenische  Exposition  in  Bielefeld  verfährt  genauso
drastisch wie Verdis Musik. Stefan Heinrichs hat die Bühne mit
einem  düsteren  Käfig  zugebaut.  Brutalität,  Verschleppung,
Vergewaltigung, Tod – das sind die herrschenden Kräfte. Das
gilt heute wie im Frankreich des 15. Jahrhunderts, in dem das
Wirken  der  historischen  Jeanne  d’Arc  seinen  Anfang  nahm.
Berufung  hat  für  Hartmannshenns  viel  mit  Imitation  und
Projektion zu tun: Giovanna trägt eine Marienstatue bei sich,
stilisiert  sich  –  am  Ort  der  Erscheinungen,  Geister  und
Dämonen – zur zweiten Jungfrau, steht da, in goldenes Licht
getaucht, wie eine Vorwegnahme ihrer späteren Mystifizierung.

Stefan  Heinrichs  hat  die
Bühne  mit  einem  düsteren
Käfig zugebaut: Ein Bild für
Gewalt  und  Tod.  Foto:
Bettina  Stöß

Bei Verdi und Solera wird der Widerstreit der bösen Geister
und  der  Engel  in  den  Chören  ausführlich  exponiert;  in
Bielefeld bleiben davon leider nur ein paar hohle Töne aus
Lautsprechern übrig. Das hat Auswirkungen auf die Figur des
Vaters, Giacomo, eigentlich eine treibende Kraft des Dramas.
Seine  Anklage,  Johanna  habe  sich  dem  Bösen  –  und  der
„niedrigen irdischen Liebe“ – verschrieben, wird er auf dem
Höhepunkt des Geschehens formulieren, in dem Moment, in dem



der König Johanna gegen ihren Willen zur Patronin des Landes
und zur Heiligen hochstilisiert, ihr sogar eine Kirche weihen
will.

Kitsch fürs Volk: Giovanna,
zur  Heiligen  stilisiert.
Foto:  Bettina  Stöß

Doch der Konflikt zwischen der visionären Energie, die Johanna
leitet, und dem in seinem begrenzten Horizont die Tochter
grandios  missverstehenden  Vater  interessiert  Hartmannshenn
weniger. Sie knüpft an der verstiegen-exaltierten Hybris des
Königs an. Carlo VII. will – zum Entsetzen Giovannas – aus ihr
eine  lebende  Heilige  machen,  die  beinahe  gottgleich  zu
verehren  wäre;  ein  Thema,  das  Verdi  schon  im  „Nabucco“
interessiert  hat,  in  dem  sich  der  König  selbst  zum  Gott
erklärt und Anbetung fordert.

Von da an beginnt der Prozess, in dem Giovanna sich selbst
verliert  und  zur  Ikone  stilisiert  wird:  Dafür  steht  ein
Ausschnitt aus dem berühmten Jeanne d’Arc-Gemälde von Jean-
Auguste-Dominique Ingres. Wie ein Emblem vervielfältigt füllt
es  die  Bühne.  Giovanna  wird  diesem  Ideal  angeglichen:
Purpurrock, Rüstung, Standarte, Schwert. Am Ende steht sie auf
dem  Altar  mit  der  Lilienfahne,  erstarrt  zur  Statue  ihrer
selbst,  freigegeben  zur  Verehrung.  Eine  bunt  glitzernde
Leuchtschrift  senkt  sich  herab:  „Santa  Giovanna“.  Die
Stilisierung  mündet  im  Kitsch:  Ein  genau  getroffenes  Bild
einer degenerierten Heiligenverehrung.
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In „Giovanna d’Arco“ experimentiert Verdi mit musikalischen
Mitteln,  die  er  später  perfektioniert.  Vor  allem  die
Holzbläser werden prominent eingesetzt, um dem Orchesterklang
Farbe, der Bühne Atmosphäre zu geben. Die gellenden Flöten und
das  tiefe  Holz  werden  schon  ähnlich  charakteristisch
eingesetzt wie im zwei Jahre später entstehenden „Macbeth“.
Der Rhythmus ist exzessiv, manchmal grob und krude zupackend.

Aber Verdi greift auf die Konventionen seiner Zeit zurück, um
seine musikalische Charakterisierungskunst weiterzuentwickeln.
„Giovanna  d’Arco“  ist  ein  Werk  mitten  in  einem  Prozess
stürmischer  Entwicklung,  doch  darob  ist  ihre  Musik  nicht
weniger gültig und authentisch. Alexander Kalajdzic animiert
die Bielefelder Philharmoniker dazu, gerade die innovativen
Momente deutlich auszuspielen. Das gelingt meist eindrucksvoll
modelliert,  manchmal  aber  auch  zu  lärmend  und  zu  spröde
geschliffen.

Von den Sängern wird viel verlangt: Die Partie der Giovanna
ist  eher  lyrisch  grundiert,  braucht  die  fein  gesponnenen
Piano-Linien für den Ausdruck des Visionären. Aber sie kennt
auch die Momente kraftvoller Expansion des Tons. Netta Or gibt
den Momenten des Träumerischen gefasstes Leuchten, aber wenig
Farbe. Im Forte neigt die Stimme zu harter Brillanz, überzeugt
aber mit sicherer Höhe.

Evgueniy  Alexiev  hat  als  Vater  Giacomo  einen  fabelhaft
timbrierten, gut geführten Bariton, neigt nur hin und wieder
in der Höhe zum Forcieren und zeigt damit, dass die Kontrolle
des Atems noch nicht zu hundert Prozent glücken will. Aber die
verblendeten wie die tragischen Seiten dieses komplexen Verdi-
Charakters stellt er überzeugend dar. Paul O’Neill ist in der
Klage des Königs im vierten Akt präsenter und glaubwürdiger
als in seinem Auftritt zu Beginn, in dem er die Stimme in ihre
Position quetscht. Für den König bedeutet Giovanna einen Halt
im Leben, den er selbst durch seine Schwäche aufs Spiel setzt.
Zum Schluss flüchtet er sich in Projektionen des Weiblichen,
wie  sie  die  Marienstatue  am  Bühnenrand  symbolisiert:  ein



Objekt der Entfremdung, kein Subjekt der Selbstfindung.

Nach dieser Arbeit mit einer Oper Verdis, die dem Regisseur
nicht  entgegenkommt,  darf  man  gespannt  sein,  wie  Sabine
Hartmannshenn im Januar 2014 an der Deutschen Oper am Rhein in
Düsseldorf Wagners „Lohengrin“ erarbeiten wird: Wie Giovanna
scheitert der Schwanenritter mit seinem göttlichen Auftrag an
einer Welt und einem Menschen, die ihre Begrenztheit nicht
überschreiten können.

Kaputtlachen in Dortmund
geschrieben von Rolf Dennemann | 30. November 2013
Dortmund  hat  sich  als  Metropole  des  Humors  entwickelt,
zumindest innerhalb der Metropole Ruhr.

Da können die Essener noch so scherzen, die Herner noch so
fröhlich sein oder die Gelsenkirchener den schwarzen Humor
noch  so  hervorfördern,  in  Dortmund  wird  das  ganze  Jahr
gelacht, und zwar überwiegend gegen  Bezahlung. Da geben sich
die Humorfestivals die Klinke in die bereitwillig winkende
Hand.

Von Juni bis Oktober kann man sich alle schlechten Wetter
weglachen,  wenn  man  ins  Spiegelzelt  lustwandert,  um  das
„RuhrHochDeutsch“-Programm zu besuchen. Da wird sich gefreut,
dass sich die Balken biegen und die Spiegelbilder verzerren.

https://www.revierpassagen.de/21292/kaputtlachen-in-dortmund/20131104_1226


Eines  von  mehreren
Dortmunder  Comedy-
Ereignissen:
„Geierabend“-Plakat
von  2012  auf  einer
Tür des Lokals „Tante
Amanda“.  (©
Geierabend/Ablichtung
Bernd Berke)

Sind wir so – wie wir es von der Bühne hören? Ist die Comedy
nicht der wahre Spiegel der Gesellschaft? Muss wohl so sein,
denn  der  Dortmunder  und  die  Besucher  aus  dem
landwirtschaftlichen  Umfeld  freuen  sich  über  jeden  Spaß,
selbst, wenn sie ihn schon zigmal gehört haben. Das muss doch
auch die Stimmung in der Stadt spiegeln.

Und  weil  die  Herbstabende  dunkler  werden,  folgt  „Watt‘n
Hallas“, das nächste Festival , das uns bei der Stange hält,
denn ansonsten gibt es ja kaum Lachenswertes im Leben, in der
Politik, im Zoo oder zuhause auf der Couch.

Im Schauspielhaus gibt’s auch nicht viel zu lachen. Da wirft
man mit Senf. Und die Oper ist nicht für laute Äußerungen aus
dem Publikum gedacht. Das Lachen ist in Dortmund eine ernste
Sache. Deshalb gibt es auch noch eine dritte Reihe, die uns
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durch den Winter führt: den „Geierabend“. Es wird also hier im
Revier fast ganzjährig durchgegeiert.

In so einer Stadt will man doch wohnen und die Zahlen zeigen
es.  Es  gibt  Zuwanderung  aus  anderen  Teilen  der  Republik,
Menschen, die sich am Lachen beteiligen wollen. Aber es gibt
auch Gelegenheit, das subtile Lächeln zu pflegen, wenn man
durch  die  Stadt  geht.  Ich,  zum  Beispiel,  habe  auch  meine
Freude. Jedes Mal, wenn ich das Dortmunder „U“ betrete, kann
ich ein Grinsen nicht verhindern, vor allem, wenn wieder so
einiges geschlossen oder nicht betretbar ist.

Heute habe ich wieder lachen können, als ich sah, wie die
gesamte Innenstadt zu einem Kirmesbetrieb umgestaltet wurde.
Das ist doch komisch, wenn der traditonsreiche Fahrbetrieb
„Raupe“  sich,  zusammen  mit  dem  Kettenkarussell  und  einem
Gauklerwagen mit der Aufschrift „Charlatan“, in die Innenstadt
schmiegt und gleichzeitig verschiedene Schlager zu hören sind,
bevor der Weihnachtsmarkt die Schlagerbühne übernimmt.

Wenn ich Segelboote auf dem Phoenixsee sehe, muss ich auch
lächeln. Allerdings gehöre ich nicht zu den Leuten, die bei
Spielen  des  BVB  den  Gegner  auslachen.  Wer  nun  gar  nichts
findet, um die Griesgrämigkeit loszuwerden, der beschäftige
sich mit kommunaler Bürokratie, wo immer er oder sie auch sein
mag. Das ist die beste Quelle fürs Totlachen.

Im Aufzug zur Ewigkeit: Kay
Voges  beschwört  in  Dortmund
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„Das goldene Zeitalter“
geschrieben von Anke Demirsoy | 30. November 2013

Und  ewig  trommelt  der
Duracell-Hase:  Szene  aus
„Das goldene Zeitalter“ von
Kay  Voges  und  Alexander
Kerlin  (Foto:  Birgit
Hupfeld/Theater  Dortmund)

Eine  monotone  Automatenstimme  zählt  bis  Neunundneunzig.
Gleichförmig,  unerbittlich.  Elektronische  Instrumente
simulieren  das  Schrittgeräusch  der  Schauspieler.
Einundzwanzig.  Tack  tack.  Zweiundzwanzig.  Tack  tack.

Alle  tragen  den  gleichen  Minirock,  die  gleichen
Riemchenschuhe, die gleiche wasserstoffblonde Lockenperücke.
Wie ferngesteuerte Barbiepuppen treten sie einzeln aus einem
Aufzug,  schreiten  roboterhaft  zwei  Treppen  hinab.  Unten
angekommen,  streifen  sie  die  Schuhe  mechanisch  an  einer
Fußmatte ab, bevor sie wieder in den Aufzug steigen, diesmal
auf dem Weg nach oben.

So geht das hoch und runter, auf und ab, wieder und wieder,
wie  im  Traum  oder  wie  in  Trance.  So  setzen  Dortmunds
Schauspielintendant  Kay  Voges  und  sein  Dramaturg  Alexander
Kerlin das Rad der Zeit in Gang, ziehen uns hinein in den
Kreislauf der ewigen Wiederkehr. „Das goldene Zeitalter – 100
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Wege, dem Schicksal die Show zu stehlen“ heißt ihr Stück, das
die Routinen des Alltags in immer neuen Schleifen zelebriert,
persifliert  und  schließlich  transzendiert.  Aus  öden
Obligationen des Lebens wie der täglichen Körperpflege und dem
Einkauf im Supermarkt haben sie eine genial-verrückte Revue
entwickelt, die das Endlos-Entertainment des 21. Jahrhunderts
kommentiert. Sechs Schauspieler strampeln sich ab im Strom der
Fließbandunterhaltung, suchen nach Wahrheit, nach Glück, nach
Erlösung.

Für etwa acht Stunden halb improvisiertes Theater reichen die
Szenen, Figuren, Videos und Musikstücke insgesamt. Zu sehen
bekommt das Publikum stets nur einen Teil davon: welchen, das
wissen weder die Mitwirkenden noch Kay Voges und Alexander
Kerlin  vorher  genau.  Beide  sitzen  mitten  im  Publikum  und
greifen per Funk und Mikrophon nach Lust und Laune in das
Geschehen ein. „Bitte jetzt Heinrich Heine“, sagt Voges zum
Beispiel  in  Richtung  Bühne,  und  schon  rezitiert  ein
Schauspieler  einen  Text,  in  dem  der  Dichter  das  „Goldene
Zeitalter“  beschwört,  einen  gottähnlichen  Zustand  des
Menschengeschlechts.

Der  deutsche  Michel  (Uwe
Schmieder),  hier  einmal
nicht  verschnarcht,  sondern
angsterstarrt  im  Kreis  der
ewigen Wiederkehr (Foto: Edi
Szekely/Theater Dortmund)
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Abrupt  wird  Heines  schöne  Vision  vom  Tagesschau-Gong
unterbrochen. Wir stolpern in die nächste Schlaufe: Die Voges-
Familie  versammelt  sich  für  die  20-Uhr-Nachrichten  am
Esstisch. Schlagworte flimmern vorüber, Lampedusa, Merkel, Uli
Hoeneß. Die Moderatoren wechseln, Eva Herman, Steffen Seibert,
Tom  Buhrow,  egal.  Alles  neu  und  doch  bis  zum  Überdruss
bekannt.  Langeweilesoße.  Manche  Parodie  ist  zum  Schreien
komisch. Manchmal passiert auf der Bühne quälend wenig. Dann
wieder bricht ein geregeltes Chaos aus, in dem uns aus allen
Ecken große Ratlosigkeit anblickt. Was jetzt? Wohin? Und vor
allem: warum?

Das  ist  eine  Zumutung,  und  nicht  jeder  ist  bereit,  sie
auszuhalten. Zuschauer verlassen den Saal, um sich etwas zu
trinken zu holen. Das ist in dieser Aufführung ausdrücklich
erwünscht.  Aber  nicht  alle  kehren  zurück.  Sollten  sie
überdrüssig geworden sein, dann sind sie an diesem Abend nicht
alleine.  Wütend  empört  sich  ein  Schauspieler  über  die
Monotonie, über die ewige Wiederkehr des längst Bekannten. Er
rebelliert, versucht auszubrechen, ist aber trotzdem weiter
Teil des Spiels. Und Peng, schon läuft wieder der Werbespot
für Zott-Sahnejoghurt, „hinein ins Weekend-Feeling“.

Die Videokunst von Daniel Hengst bleibt dem Verrinnen der Zeit
auf den Fersen. Jeder Augenblick, gerade noch live erlebt,
gerinnt in seinen Bildern zur Vergangenheit. Die Sekunde wird
zur Erinnerung, die von uns fort gleitet. Bilder splitten sich
auf, optische und akustische Echos entstehen. Zeitschleifen
überlappen  sich,  bilden  Schichten.  Dahinter  beginnt  etwas
aufzuleuchten, was sich zunächst nur erahnen lässt. Ein ferner
Schimmer,  der  Gewissheit  wird,  sobald  die  Worte  großer
Schriftsteller und Philosophen ins Spiel kommen.



Das sind die Protagonisten:
ferngesteuert,
videoüberwacht,  auf  der
Suche nach dem Glück (Foto:
Birgit  Hupfeld/Theater
Dortmund)

Ein paar Zeilen von Tschechow, ein Bruchstück von Beckett
genügen, um uns endlich sehen zu lassen. Wie aus dem Nichts
flammt  das  Licht  der  Erkenntnis  auf,  hinterlässt  eine
schillernde Spur, und alles wird plötzlich transparent. Wir
sehen  ihn  zappeln  und  pulsen,  den  heißen  Herzschlag  des
Lebens, das so toll und trostlos ist, voller Schönheit und
Stumpfsinn, extrem im Wunderbaren wie im Vulgären. Irgendwann,
wir verdrängen das gerne, gibt es für alles ein letztes Mal.
Ein letzter Spaziergang, ein letzter Morgen, ein letzter Blick
aus  dem  Fenster.  Das  Leben  aber  wird  weiter  schreiten,
gleichförmig, gleichgültig. Vorhang. Fortsetzung folgt.

Wir gehen nach Hause, mit hundert Bildern im Kopf und manchem
Zweifel im Herzen. Wir legen uns schlafen, und am nächsten
Morgen stehen wir auf. Gehen unter die Dusche, putzen die
Zähne und ziehen uns an, zuerst das Hemd, dann die Hose.
Einundzwanzig. Tack tack. Zweiundzwanzig. Tack tack.

(Informationen  und
Termine:  http://www.theaterdo.de/detail/event/4017)
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Historische  Ferne  in  Herne:
Uruk  –  die  erste  Großstadt
der Menschheit
geschrieben von Bernd Berke | 30. November 2013
Kostbare  Leihgaben  aus  London,  Paris  und  Berlin  gastieren
jetzt im Herner LWL-Museum für Archäologie. Inhaltlich geht es
um den frühesten Vorläufer solcher Metropolen: das legendäre
Uruk.

Diese erste Großstadt der Weltgeschichte ist vor rund 5000
Jahren in Mesopotamien entstanden, auf dem Gebiet des heutigen
Irak, im Zweistromland zwischen Euphrat und Tigris, rund 300
Kilometer südlich vom späteren Bagdad gelegen. Uruk hat über
Jahrtausende existiert, wobei die kulturelle Wirkung länger
andauerte als die politische Macht. Der Zenit war gegen Ende
des 4. Jahrtausends v. Chr. erreicht. Als Mittelpunkt der
damaligen Welt wurde Uruk von Babylon abgelöst.

Sogenannte  Uruk-
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Vase.  Uruk,  Uruk-
Zeit  4.  Jt.  v.
Chr.,  Marmor.
Bagdad  (Iraq
Museum), Gipsabguss
Berlin,
Vorderasiatisches
Museum.  (©
Staatliche  Museen
zu
Berlin/Vorderasiati
sches  Museum/Olaf
M. Teßmer)

Just 1913, also vor 100 Jahren, hat in Uruk die erste deutsche
Grabungskampagne  begonnen,  zeitbedingt  im  Zeichen  des
Kolonialismus und somit im Wettstreit vor allem mit England
und Frankreich. Die missliche Lage im Irak lässt derzeit keine
weiteren Grabungen zu, wie denn überhaupt in diesen 100 Jahren
kriegerische Wirrnisse immer wieder die archäologische Arbeit
unterbrochen haben. Die jetzige Grabungsleiterin Margarete van
Ess  kann,  wie  sie  in  Herne  sagte,  derzeit  nur  zu  kurzen
Visiten nach Uruk reisen.

Staunenswert, worüber man in Uruk schon verfügte: Da gab es
Arbeitsteilung, was wiederum die Entstehung gesellschaftlicher
Schichten  und  entsprechender  Abhängigkeiten  voraussetzte.
Leider  weiß  man  nicht,  wie  es  zu  dieser  folgenreichen
Differenzierung  gekommen  ist.  Es  gab  kultisch-kulturelle
Zentralbauten wie einen imposanten Stufentempel (Zikkurrat),
Kanäle, öffentliche Wasserversorgung mit Rohrleitungen, regen
Handel über weite Distanzen hinweg (außer Schilf und Lehm
musste  alles  eingeführt  werden)  und  deshalb  auch  eine
funktionierende Verwaltung, der wir wiederum die Erfindung der
ersten  Schrift  zu  verdanken  haben,  lange  vor  den
altägyptischen  Hieroglyphen.



Tontafel mit Berechnung für
die  Bierherstellung.  Uruk,
Ende 4. Jt. v. Chr. Berlin,
Vorderasiatisches  Museum  (©
Staatliche Museen zu Berlin,
Vorderasiatisches
Museum/Olaf M. Teßmer)

Auch eine der ältesten Dichtungen der Menschheit spielt in
Uruk,  nämlich  das  Gilgamesch-Epos,  das  von  einem
abenteuerlustigen König erzählt, der hernach geläutert in die
Stadt zurückkehrt. Einige Funde kreisen um diesen Mythos, wie
auch um die Stadtgöttin Innana (Ishtar), die vor allem für
Liebe und Fruchtbarkeit stand.

Rund  90  Prozent  der  frühesten  Keilschrift-Texte  waren
gleichsam bürokratische Aufzeichnungen, beispielsweise in Ton
geritzte  Urformen  der  „Lieferscheine“.  Da  findet  man
faszinierende Dokumente wie eine über einen Meter hohe Vase
mit  Erntedank-Motiven  oder  den  Kopf  eines  Dämons  namens
Humbaba,  dessen  seltsam  verschlungene  Physiognomie  von  der
Eingeweideschau kündet. Die Zukunft wurde damals offenkundig
nicht nur aus den Sternen, sondern auch aus Gedärmen gelesen.
Zum  Orakel  gibt  es  auch  schriftliche  Belege:  Sahen  die
Eingeweide so aus wie jene dämonische Maske, so war es wohl
schlecht bestellt…

http://www.revierpassagen.de/21245/historische-ferne-in-herne-uruk-die-erste-grosstadt-der-menschheit/20131103_1411/attachment/45816


Maske des Dämons Humbaba aus
Sippar.  Altbabylonisch,
18./17.  Jh.  v.  Chr.,
gebrannter  Ton.  London,
British  Museum  (©  The
Trustees  of  the  British
Museum)

Ausschlussreich alltagsnah auch die „Glockentöpfe“ (eine Art
Wegwerfgeschirr), eine Tafel zur Bierproduktion (Zutaten und
Mengenangaben) oder „lexikalische“ Listen wie jene, die 58
verschiedene  Schweinearten  verzeichnet.  Überdies  sieht  man
Aufstellungen zu Getreide- und Fischrationen für Arbeiter, die
die 9 Kilometer lange und bis zu 9 Meter breite Mauer von Uruk
errichten  mussten.  Apropos:  Die  Stadt  umfasste  etwa  5,5
Quadratkilometer,  seinerzeit  beispiellos,  heute  etwa  der
Altstadt von Tübingen entsprechend. Die Einwohnerzahl kann man
nur grob schätzen, sie könnte zwischen 40 000 und 60 000
gelegen haben.

http://www.revierpassagen.de/21245/historische-ferne-in-herne-uruk-die-erste-grosstadt-der-menschheit/20131103_1411/attachment/45818


Sogenannte  Glockentöpfe,
Massenprodukte  aus  Uruk,
Ende  4.  Jt.  v.  Chr.  (©
Staatliche Museen zu Berlin,
Vorderasiatisches
Museum/Olaf. M. Teßmer)

In  Herne  möchte  man  verwittertes  Sein  und  Wesen  von  Uruk
trotzdem griffig mit heutigen Mega-Städten assoziieren, in der
Pressekonferenz war sogar vage von Bezügen zur Ruhrgebiets-
Metropole die Rede. Nun ja, geschenkt. Das ist die übliche
Kultur-PR,  die  mit  Klappern  Leute  locken  soll.  Im
Vorderasiatischen Museum, wo die Schau schon zu sehen war,
hatte  man  damit  wahrlich  Erfolg,  es  kamen  über  400000
Besucher. Dort und in Mannheim (Reiss-Engelhorn-Museen) ist
das Konzept ersonnen worden, das auf stockseriösen Forschungen
basiert, die eben halbwegs populär umgesetzt werden müssen,
will die Wissenschaft nicht im eigenen Saft schmoren.

In Wahrheit sind uns all diese Dinge natürlich nicht so nah.
Es  handelt  es  sich  um  fragmentarische  Funde  aus  einer
unvordenklich fernen Zeit, die erst einmal für sich gewürdigt
und interpretiert werden müssen. Das ist vor allem Sache der
Experten, die aus winzigen, vielfach schadhaften Gegenständen
mit  bewundernswerten  Scharfsinn  eine  ganze  Lebenswelt  zu
rekonstruieren suchen. Daraus ließe sich übrigens auch ein
Plädoyer für die so genannten „kleinen Fächer“ an den Unis
herleiten, die heute häufig von Sparmaßnahmen bedroht sind.
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Wer aber würde der Versuchung widerstehen wollen, Uruk zur
Gänze digital in 3-D-Manier zu rekonstruieren und virtuell zu
überfliegen, wie es hier geschieht? In dieser Perfektion war
das vor wenigen Jahren noch nicht möglich. Also nutzt man die
Chance.

3D-Rekonstruktion  des
„Weißen  Tempels“,  der  auf
einer  12  Meter  hohen
Terrasse  steht.  Uruk-Zeit,
um  3450  v.  Chr.  (©
artefacts-berlin.de;
wissenschaftliches Material:
Deutsches  Archäologisches
Institut)

Man müht sich eben rundum nach Kräften, die rund 300 Exponate
(darunter auch Abgüsse) ins Heute und an die fachlich nicht
vorbelasteten Besucher heranzuholen. Das führt mitunter zur
Überinszenierung.  So  werden  etwas  Ansammlungen  kleinster
Tontäfelchen  von  hoch  aufragender  Ausstellungs-Architektur
überwölbt.Da fällt es mitunter nicht leicht, sich auf die oft
unscheinbaren, aber bedeutsamen und gut erläuterten Exponate
zu konzentrieren.

40 deutsche Grabungskampagnen hat es seit 1913 gegeben. Die
Engländer waren schon Jahrzehnte früher zugange. Dennoch sind
erst rund 5 Prozent (!) des Areals ausgegraben, es bleibt also
reichlich  Arbeit  für  die  nächsten  500  Jahre,  wie
Grabungsleiterin  van  Ess  versichert.  Wer  weiß,  welche

http://www.revierpassagen.de/21245/historische-ferne-in-herne-uruk-die-erste-grosstadt-der-menschheit/20131103_1411/attachment/45821


Überraschungen  da  noch  schlummern.

„Uruk. 5000 Jahre Megacity“. 3. November 2013 bis 21. April
2014.  LWL-Museum  für  Archäologie,  Herne,  Europaplatz  1.
Öffnungsziten:  Di,  Mi,  Fr  9-17  Uhr,  Do  9-19  Uhr,
Sa/So/Feiertage 11-18 Uhr (geschlossen 24., 25. Und 31. Dez,
1. Jan.). Eintritt 5 Euro, ermäßigt 3 Euro, Schüler 2 Euro,
Familienkarte 11 Euro. Katalog im Museum 24,95 Euro, sonst
39,95 Euro. Internet: http//www.uruk.lwl.org

Der sehenswerte Domschatz von
Essen
geschrieben von Hans Hermann Pöpsel | 30. November 2013
Obwohl das katholische Bistum Essen ja wirklich noch sehr jung
ist, besitzt es schon einen großen Schatz, den es allerdings
geerbt  hat.  Obwohl  inzwischen  viele  Touristen  zum  Gucken
lieber nach Limburg fahren, lohnt es sich sehr, dem Sitz des
Ruhrbischofs  in  der  Essener  Innenstadt  einen  Besuch
abzustatten.

Die  Goldene
Madonna  im
Essener
Münster.
(Foto: Bistum)
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Der Essener Domschatz umfasst nämlich einmalige Kunstwerke aus
der Zeit vom 9. bis zum 18. Jahrhundert und ist einer der
bedeutendsten Domschätze Europas. Dazu gehören sakrale Gold-
und Silber-Schmiedearbeiten, aber auch Elfenbeinschnitzereien,
Skulpturen und Handschriften – Schönheiten, die man in einem
Industrierevier zunächst nicht vermutet, die aber die reiche
Geschichte einer Region zeigen, die auch einmal etwas Anderes
war als Kohle- und Stahlstandort.

Weltbekannt  ist  in  Essen  vor  allem  die  berühmte  „Goldene
Madonna“, die man allerdings nicht in dem schönen kleinen
Museum  am  Rande  der  Domkirche  findet,  sondern  im  Münster
selbst. Die Madonna gilt als die weltweit älteste figürliche
Darstellung  Mariens  und  wurde  erst  kürzlich  aufwändig
renoviert. Um das Jahr 980 wurde sie für das damalige Essener
Frauenstift geschaffen. Sie ist aus Pappelholz geschnitzt und
mit Goldblech umkleidet. Weil die Essener Marienfigur nach
Ansicht der Katholischen Kirche ein Gnadenbild ist, steht sie
eben in der Domkirche hinter einem stählernen Gitter auf einem
Seitenaltar und nicht im Museum, damit die Gläubigen vor der
Madonna  beten,  Kerzen  entzünden  und  um  Fürbitte  für  ihr
Anliegen  bitten  können.  Offiziell  heißt  die  anrührende
Frauengestalt mit dem Kind auf dem Arm auch nicht „Goldene
Madonna“, sondern „Mutter vom Guten Rat“. Der damalige Papst
Johannes XXIII. hat sie „zur ersten und besonderen Patronin
des ganzen Bistums Essen“ ernannt.

Mitten in der Fußgängerzone von Essen wirken die Domkirche und
das angeschlossene Museum mit dem Platz davor wie eine Insel
der Ruhe. Die meisten Menschen hetzen vorbei, von Kaufhaus zu
Kaufhaus, und verpassen ein Kleinod.


