
Hund, Katze, Pferd und viele
Rätsel:  „Neither“  bei  der
Ruhrtriennale
geschrieben von Eva Schmidt | 8. September 2014
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Unentschlossenheit  zum  künstlerischen  Prinzip  erhoben:
Eigentlich müsste „Neither“ von Morton Feldman (Musik) und
Samuel Beckett (Libretto) meine Oper sein, denn ich kann mich
auch sehr schlecht entscheiden.

Doch die neueste Produktion der Ruhrtriennale lässt mich ein
wenig ratlos zurück. Verstörend schöne und kraftvolle Bilder,
ätherische und zugleich schmerzliche Musik, gespielt von den
Duisburger  Philharmonikern  unter  der  Leitung  von  Emilio
Pomàrico, schaffen eine unheimliche Traumwelt im Nebel.

Andererseits  geht  es  um  hochphilosophische  Fragen  wie  die
Grenzen  menschlicher  Erkenntnis,  was  gleich  zu  Beginn  am
Experiment von Schrödingers Katze veranschaulicht werden soll:
Die Tatsache, dass in der Quantenphysik der Beobachter die
Untersuchungsergebnisse  beeinflusst,  lässt  sich  an  Erwin
Schrödingers Gedankenexperiment von 1935 zeigen, das versucht,
dieses Prinzip auf die Alltagswelt zu übertragen. Demnach ist
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eine in eine Box gesperrte Katze zugleich bzw. weder tot und
lebendig, bevor man nicht hineinschaut.

Der Regisseur Romeo Castellucci hat folglich eine tote Katze
(Stofftier) plus eine lebendige auf die Bühne gebracht um die
sich eine Gruppe Physiker sowie eine singende Mutter (Laura
Aikin) mit Kind scharen. Außerdem noch ein Pferd und einen
Hund. Der hat von allen Tieren die beste Laune, was man daran
sieht, dass er freundlich mit dem Schwanz wedelt. Das Pferd
scheint ein wenig nervös zu sein; es wird denn auch von einer
überdimensionalen  schnaubenden  Dampflok  abgelöst,  die  der
Mutter  das  Bein  abfährt,  das  dann  beginnt,  ein  blutiges
Eigenleben zu führen. Zwischendrin wird das Kind mit einem
großen  schwarzen  Gangsterauto  entführt,  dass  aus  einem
amerikanischen „film noir“ der 40er Jahre zu stammen scheint.
Das Kind verwandelt sich danach in einen Roboter oder Alien,
was  aber  folgenlos  bleibt.  Außerdem  wird  noch  jemand  von
mehreren  Ärzten  operiert,  möglicherweise  der  Versuch,  der
Mutter das Bein wieder anzunähen?
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Eine  Stunde  15  Minuten  dauert  der  Spuk,  danach  muss  man
dringend das Programmheft zu Rate ziehen. Becketts Gedicht ist
hier abgedruckt und auch die Information, dass er eigentlich
keine Opern mochte und Feldman das Warten aufs Libretto schon
einmal  vertont  hat,  um  die  Zeit  zu  überbrücken.  Eine
schlüssige Story war nie das Ziel – wie könnte das auch sein
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im 20. Jahrhundert, wo der Glaube an die Wissenschaft zwar
groß, aber ihre Gewissheiten nicht mehr verlässlich waren.
Ganz zu schweigen von der Verantwortung, die die Menschen für
ihre modernen Errungenschaften übernehmen mussten und die sie
überfordert hat.

So wuchs ihre Anfälligkeit für den Missbrauch der Macht über
die Natur, wie er sich in der Barbarei der zwei Weltkriege
offenbart  hat.  Nicht  nur  deswegen  spielt  „Neither“
größtenteils im Halbdunkel: Eine Inszenierung für Menschen,
die mit Rätseln leben können. Die an sich zweifeln und sich in
Frage  stellen,  die  scheitern,  doch  nun  „besser  scheitern“
wollen. Die anderen sollten unbedingt vorher zur Einführung
gehen.

www.ruhrtriennale.de

Das  Leben  ist  ein  langer,
schmutziger Fluss: Filmischer
Abgesang  aufs
Industriezeitalter
geschrieben von Eva Schmidt | 8. September 2014
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Detroit  ist  am  Arsch:  Verfallene  Industrieanlagen,
heruntergekommene,  entvölkerte  Stadtteile  und  ausgebrannte
Autowracks.  Und  durch  alles  wälzen  sich  zwei  stinkende,
verseuchte Flüsse. Sechs Stunden dauert der filmische Abgesang
auf das Industriezeitalter von Matthew Barney und Jonathan
Bepler, den die Ruhrtriennale in der Lichtburg zeigte.

Natürlich beinhaltet dieses Epos noch viel mehr: Vorlage ist
der Roman „Ancient Evenings“ (Frühe Nächte) von Norman Mailer.
Die ersten zwei Stunden von „River of Fundament“ vergehen mit
dem Leichenschmaus bei Mailers Witwe in New York, bei dem ein
elitärer Village-Voice-Zirkel sich die Ehre gibt. Heimgesucht
allerdings  durch  den  aus  einem  mit  Fäkalien  angefüllten
Abwasserkanal entstiegenen Mailer selbst, der mit Dreck und
Kot bespritzt die Veranstaltung als obszönes Gespenst besucht.
Untote Gefährten aus der ägyptischen Mythologie begleiten ihn,
feiern schweinische Orgien und streben doch eigentlich nach
Wiedergeburt.

Möglichweise  als  Auto?  Um  das  neue  goldene  Modell  eines
Chryslers tanzen die Menschen im Autohaus herum wie um das
goldene Kalb. Kein Wunder, denn hier hat der Teufel seine
Finger im Spiel und lenkt den Fetisch ins Verderben, das heißt
in den Fluss, aus dem das Wrack dann von zwei Blondinen – als
FBI-Polizistinnen ausstaffiert – geborgen wird. Diese sind in
Wahrheit aber die ägyptische Isis und ihre Schwester Nephthys,
in  inniger  Familienfehde  verbunden,  weil  beide  wild  auf
Osiris, also Norman, also das neue Auto.
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Ganz  klar  auf  jeden  Fall:  Es  ist  die  Gier,  die  uns  ins
Verderben  stürzen  wird  und  unser  ganzes  materialistisches
Zeitalter gleich mit. Wer könnte das besser nachempfinden als
die  Ruhrgebietsbewohner  bzw.  ihre  Vorfahren,  die  den
Niedergang der Industrie am eigenen Leibe gespürt haben – so
passt der Film schlüssig ins Programm der Triennale. Opulent
wie  eine  Oper,  verstörend  in  seinen  Bildern  und
grenzüberschreitend  sowie  allumfassend  im  Thema  nennen  der
Künstler  Barney  und  der  Komponist  Bepler  ihr  Werk  einen
sinfonischen Film.

Zum  Schluss  wimmeln  die  Maden  im  Spanferkel  des
Leichenschmauses: Ein plakativeres Vanitas-Motiv gibt es kaum.
Aber  Barney  ist  eben  weit  davon  entfernt,  ein  dezenter
Künstler zu sein. Schön-schrecklich anzusehen ist er, sein
Weltuntergang und von zerstörerischer Kraft.

Doch was kommt eigentlich danach? Wo sind die ganzen Nerds und
körperlosen Gesellen, die uns bedrohen? Diese saubere statt
der  schmutzigen  Gefahr,  die  nicht  so  offensichtlich  nach
Hölle, Gewalt und Ausbeutung stinkt? Aber vielleicht gibt es
darüber ja bald einen neuen Film…

Weitere Infos: www.ruhrtriennale.de
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„Das weiße Gold der Kelten“:
Salz  hält  auch  uralte
Fundstücke frisch
geschrieben von Bernd Berke | 8. September 2014
Wo vor Jahrzehnten noch das „Schwarze Gold“, also Kohle, das
Leben bestimmt hat, geht es nun ums „Weiße Gold“ in viel
weiter entfernten Zeiten: In Herne zeigt das LWL-Museum für
Archäologie die aus Wien kommende Ausstellung „Das weiße Gold
der Kelten – Schätze aus dem Salz“.

Es geht um staunenswerte Funde aus Hallstatt (Oberösterreich),
wo schon in der Jungsteinzeit Salz gewonnen wurde. Um 1500 v.
Chr. waren dann die bronzezeitlichen Kelten schon versiert im
Salzbergbau. Etwa 1245 v. Chr. beendete ein katastrophaler
Erdrutsch  diese  Phase.  Die  Geschichte  des  quasi
(vor)industriellen Abbaus beginnt um das Jahr 850 v. Chr., in
der frühen Eisenzeit. Die Kelten meißelten sich ins Innere der
Berge vor, entlang der Salzadern stellenweise über 300 Meter
tief. So weit die grobe Chronologie.

Kinderarbeit unter Tage

Die  senkrechten,  mit  Holz  ausgekleideten  Stollen  waren
immerhin 8 bis 12 Meter breit und führten zu riesigen Hallen
unter Tage. Dort arbeiteten nicht nur Männer (Abbau mit dem
Pickel) und Frauen (als Trägerinnen) im Salzbergbau, sondern
auch Kinder ab etwa 5 Jahren.
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Blick  in  die  Herner  Salz-
Ausstellung  (Foto:
LWL/Arendt)

Man  hat  Schuhe  in  Kindergrößen  gefunden  und  außerdem
Leuchtspäne für unterirdisches Licht. Diese Späne trugen zum
Teil Abdrücke von Kindergebissen. Mutmaßung: Kinder mussten
die Fackeln im Mund tragen, um die Hände für anderweitige
Arbeiten  frei  zu  haben.  Gewiss:  Schulunterricht  haben  die
Kleinen seinerzeit nicht versäumt, doch zeugen Skelettfunde
von frühen Knochen- und Halswirbelschäden. Heute vernimmt man
es mit Grausen. Die „Hallstätter“ wurden damals im Schnitt nur
rund 35 Jahre alt, nur vereinzelt erreichten sie das 50. oder
gar 60. Lebensjahr.

Salzherzen als frühe Markenzeichen

Und wozu die Strapazen unter Tage? Salz war zu jener Zeit
praktisch so kostbar wie Gold, und zwar nicht wegen seiner
würzenden Eigenschaften, sondern als – bis zur Erfindung des
Kühlschranks  –  bevorzugtes  Konservierungsmittel,  das
Lebensmittel länger frisch hielt. Von Hallstatt aus handelten
die Kelten, die zweitweise ein Salzmonopol für große Teile
Mitteleuropas innehatten, über weite Strecken mit dem „weißen
Gold“, bis in die heutigen Länder Frankreich, Italien und
Ungarn.
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Sorgte unter Tage für Licht:
ein Bündel von Leuchtspänen.
(Foto: LWL/Lammerhuber)

Um  den  Absatz  weiter  zu  fördern,  wurden  in  Hallstatt
(gleichsam ein früher Marken-Auftritt) auch herzförmige Blöcke
aus Salz angefertigt. Das war nicht nur ein Gag, sondern auch
ein Qualitätsnachweis. Wie Hofrat Dr. Anton Kern, Direktor der
Prähistorischen Abteilung des Naturhistorischen Museums Wien,
erläutert, konnte für die von allen Seiten sichtbaren Herzen
nur bestes Salz verwendet werden, während in Säcken schon mal
schlechtere Ware unten liegen konnte…

So wertvoll wie Gold

Die  offenbar  ebenso  geschäftstüchtigen  wie  reisefreudigen
Hallstatt-Kelten häuften jedenfalls wahre Reichtümer an, wie
edle Grabbeigaben aus Elfenbein (aus Afrika), Bernstein (von
der Ostsee), filigranem Glas oder just Gold belegen. Welch ein
Gepränge! Und dabei hat man zwar rund 1500 von vermuteten 6000
Grabstellen  ausgewertet,  doch  hat  man  die  etwaigen
Fürstengräber der Region noch gar nicht gefunden. Ja, die
Forscher  wissen  noch  nicht  einmal,  wo  diejenigen  gewohnt
haben, die damals das Sagen hatten. Welche Prunkstücke da wohl
noch schlummern?
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Keltisches  Schöpfgefäß  mit
Kuh-  und  Kälbchenfigur,  um
600  v.  Chr.  (Foto:
LWL/Arendt)

Das  Salz  taugt  nicht  nur  zur  Lebensmittel-Konservierung,
sondern hat auch viele archäologische Funde so erhalten wie
sonst  kaum  irgendwo  auf  der  Welt.  Selbst  empfindliche
Fragmente von Textilien (Fellmützen, Tragesäcke, Lederkappen)
und  organische  Bestandteile  haben  die  Jahrtausende  nahezu
unversehrt überstanden. Hier sieht man auch Relikte der wohl
weltweit ältesten Holzstiege (von etwa 1343 v. Chr.), eine
raffinierte Baukasten-Konstruktion, die im Berg Unebenheiten
überbrückt haben dürfte. Spuren an einem Holzkochlöffel lassen
Rückschlüsse  auf  die  Ernährung  zu:  Beispielsweise  standen
Sammelobst,  Gerste,  Hirse,  Saubohnen  und  Linsen  auf  dem
Speiseplan,  aber  auch  (rohes)  Fleisch  und  Milchprodukte,
worauf Kaseinreste hindeuten.

Das älteste „Toilettenpapier“

Auf eine andere Verrichtung lassen Pestwurzblätter schließen,
die unter Tage gefunden wurden. Die Bergleute haben sie dort
unten  offenbar  als  Vorläufer  von  Toilettenpapier  benutzt,
wobei speziell diese Blätter einen lindernden, antiseptischen
Effekt  bei  damals  allfälligen  Entzündungen  und  Durchfall
gehabt haben sollen.
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Werkzeug für den Salzbergbau
(Foto: LWL/Lammerhuber)

In Zusammenarbeit mit der Innsbrucker Agentur „MuseumsPartner“
hat man die Herner Schau mit rund 250 Exponaten (aus dem
Naturhistorischen Museum Wien) denkbar sinnlich gestaltet. Der
Eingang führt durch eine Art Holzstollen. In sechs begehbaren
Salzblöcken  werden  einzelne  Themenkreise  hervorgehoben.
Mittlerweile übliche Animationsfilme vermitteln Vorstellungen
vom  Alltagsleben  der  keltischen  Salzbergleute,  die  sich
übrigens  (wie  vorgefundene  Farbstoffe  ahnen  lassen)  in
ziemlich bunte Kleidungsstücke hüllten. In manchen Zonen des
Rundgangs haben die Ausstellungsmacher sogar versucht, Gerüche
aus der Bronzezeit zu rekonstruieren, die hier nun dezent
verströmt  werden.  Pestwurz-Hinterlassenschaften
selbstverständlich  ausgenommen.

„Das weiße Gold der Kelten – Schätze aus dem Salz“. LWL-Museum
für Archäologie, Herne, Europaplatz 1. Vom 23. August 2014 bis
25. Januar 2015. Geöffnet Di, Mi, Fr 9-17, Do 9-19, Sa/So
11-18  Uhr.  Eintritt  6  Euro,  ermäßigt  4  Euro,
Kinder/Jugendliche 3 Euro. Begleitbuch aus Wien (erschienen
2008) 19,95 Euro.
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Die  Dekadenz  der  britischen
Oberschicht  –  Evelyn  Waughs
Roman „Verfall und Untergang“
geschrieben von Bernd Berke | 8. September 2014
Jetzt mal Hand aufs Herz, dies ist doch ein allerliebster
Romananfang: „Mr. Sniggs, der Prodekan, und Mr. Postlethwaite,
der Schatzmeister, saßen allein in Mr. Sniggs’ Zimmer, das auf
den Gartenhof des Scone College ging. Aus der Wohnung von Sir
Alastair Digby-Vaine-Trumpington, zwei Aufgänge weiter, drang
wildes Grölen…“

Man muss sich diesen ersten Satz im schönsten Oxford-Akzent
gelesen  vorstellen  –  und  schon  kann  man  sich  in  jenem
herrlichen  Loriot-Sketch  mit  Evelyn  Hamann  wähnen.

Tatsächlich hat Evelyn Waughs erstmals 1928
erschienener Roman „Decline and Fall“ auch
in  der  neuen  deutschen  Übersetzung  von
Andrea  Ott  (Titel  jetzt  „Verfall  und
Untergang“ statt „Auf der schiefen Ebene“),
seine ureigenen parodistischen Qualitäten.
Durchaus  denkbar,  dass  die  begnadeten
Komiker von „Monty Python“ diesen Mister
Evelyn Waugh (1903-1966) zu ihren geistigen
Vorfahren zählen…

Die eher unscheinbare, abwartend beobachtende Hauptfigur des
Romans  stammt  aus  einfachen  Verhältnissen,  heißt  hübsch
alliterierend Paul Pennyfeather, studiert just in Oxford, wird
dort  Opfer  eines  rüden  Studentenulks  und  wegen  anstößigen
Verhaltens aus dem College geworfen. Es verschlägt diesen Paul
in die walisische Einöde, wo er am drittklassigen Internat
Llanabba Castle unterrichtet.
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Damit gerät er in ein wahres Typen-Panoptikum. Die Schüler
sind grässlich verzogene Abkömmlinge eines dekadenten Adels,
die  Lehrer  zwielichtige,  versoffene  Gestalten,  Spinner,
Hochstapler, Halbkriminelle, kurzum: gescheiterte Existenzen.
Nehmt  alles  nur  in  allem,  so  ist  diese  Einrichtung  eine
Vorhölle.

Immerhin lenkt Paul Pennyfeather für eine gewisse Zeit die
Aufmerksamkeit  der  steinreichen  Mutter  eines  Schülers  auf
sich, ja, die schöne Witwe namens Margot Beste-Chetwynde will
ihn gar heiraten. Ihr sündhaft luxuriös, offenbar ziemlich
geschmacklos-bauhäuslerisch  umgebautes  Domizil  in  England
(daneben besitzt sie u. a. Villen auf Korfu, in Cannes, ein
Schloss in Irland usw.) ist der nächste Schauplatz der Farce.
Auch dort lungern betuchte, unerfindlich seltsame Exemplare
der  Spezies  Mensch  herum  –  bis  hin  zum  Minister.  Der
misanthropische Architekt Prof. Otto Silenus kündet derweil
von  einem  Maschinenzeitalter,  das  den  Menschen  überflüssig
machen werde. Ist das nun lachhafter Zeitgeist oder Prophetie,
die schaudern macht?

Und  womit  häuft  die  Witwe  ihr  Geld  an?  Mit  einem  weit
verzweigten, halbseidenen Imperium in Südamerika. In diesem
Zusammenhang  hat  sie  einen  dringlichen  Auftrag  für  ihren
Ehemann in spe: Doch als Paul Pennyfeather unmittelbar vor der
Heirat  (die  den  Boulevard  schon  vorab  elektrisiert)  in
Marseille für Margot ein paar Export-Formalitäten regeln soll,
bringt ihn das in den Ruch des Mädchenhandels mit Brasilien –
und ins Gefängnis. Doch siehe da: Er genießt gar das „Glück“
der  Einzelhaft.  Diesem  Mann  geht  kein  Schicksal  an  die
Substanz.

Auf geradezu wundersame (natürlich „von oben“ gelenkte) Weise
kommt er frei und kehrt – mit neuer Identität – zurück in sein
altes College. Margot hat allerdings flugs einen anderen Mann
geheiratet.

Nun  ist  der  Theologiestudent  Paul  Pennyfeather  wieder  in



seiner  Welt,  nachdenklich,  still  und  genügsam.  All  die
unanständig  reichen  Leute  und  ihre  Schmarotzer  bleiben
hingegen in ihrer ach so aufregenden Sphäre. Es gibt eben
beiderseits keinerlei Durchlass. Höchstens darf mal einer für
ein  Weilchen  über  den  Zaun  schauen.  Doch  das  Gesehene
verfliegt  wie  ein  Spuk.

Evelyn  Waugh  hat  mit  „Verfall  und  Untergang“  einen
illusionslosen  Anti-Bildungsroman  geschrieben.  Er  hat  den
irrwitzig starren Zustand der englischen High Society in einem
historischen  Moment  präpariert  und  wie  einen  schillernden
Schmetterling aufgespießt. Seitdem kann er für alle Zeiten
besichtigt  werden.  Die  neue  Übersetzung,  die  sich  perlend
flüssig und anregend liest, trägt für den deutschen Sprachraum
das Ihre bei.

Evelyn  Waugh:  „Verfall  und  Untergang“.  Roman.  Aus  dem
Englischen von Andrea Ott. Diogenes Verlag. 304 Seiten, 21,90
€.

Highland-Games oder die Lust
am Verkleiden
geschrieben von Hans Hermann Pöpsel | 8. September 2014
Allerorten  finden  sie  in  den  letzten  Jahren  statt,  die
Mittelalter-Feste oder die Fantasy-Treffen, mit Menschen in
den  wildesten  Verkleidungen,  am  liebsten  aus  alter  Zeit.
Neuerdings  kommen  an  allen  Ecken  und  Kanten  sogenannte
„Highland-Games“  hinzu,  und  gerade  sie  ziehen  Unmengen  an
Zuschauern an.

https://www.revierpassagen.de/25736/highland-games-oder-die-lust-am-verkleiden/20140706_1000
https://www.revierpassagen.de/25736/highland-games-oder-die-lust-am-verkleiden/20140706_1000


„Schottisches
Leben“  auch
hier  im
Hülsenbecker
Tal.
(Foto:  H.  H.
Pöpsel)

So  ein  schottisches  Wettkampf-Ereignis  konnte  man  am
Wochenende – zum zweiten Mal – auch in Ennepetal erleben. Im
ansonsten beschaulichen Hülsenbecker Tal ging es unter anderem
mit  Baumstammwerfen  und  Sackschlagen  zur  Sache.  Lautstark
angefeuert  wurden  die  Kämpfer  in  ihren  Schottenröcken  von
Fanclubs der Heroen ebenso wie von „normalen“ Zuschauern.

An den bedruckten T-Shirts der Mannschaften kann man erkennen,
in wie vielen Orten es inzwischen solche Highland-Games gibt,
ob  in  Lochtrup  oder  Rheken,  in  Borken  oder  Borgentreich.
Offensichtlich gibt es ein ganzes Netzwerk dieser Gruppen.
Natürlich muss eine ausreichende Biermenge bei den Spielen
gesichert  sein,  und  entsprechend  stieg  der  Lärmspiegel  im
Laufe  des  Tages  deutlich  an  –  die  Rehe  und  Füchse  im
benachbarten Wald konnte man nur bedauern. Übrigens, wer kein
Bier mochte, der konnte auch auf edlen schottischen Whisky
zurückgreifen.

Die Hinwendung zum angeblich ursprünglichen Leben und Kämpfen
scheint  eine  partiell  unaufhaltsame  Entwicklung  zu  sein,
angefeuert noch durch die fast allen Menschen eigene Lust am
Verkleiden. Interessant wäre, zu erfahren, ob es in Köln und
Düsseldorf auch diese Highland-Games gibt oder ob der Karneval
auch solche Entwicklungen schlucken kann.

http://www.revierpassagen.de/25736/highland-games-oder-die-lust-am-verkleiden/20140706_0950/huelenbecke-5


Rund  um  das  neue
Weltkulturerbe  Corvey:
Klosterlandschaft  mit  Leben
erfüllt
geschrieben von Werner Häußner | 8. September 2014
Die  Nachricht  war  lang  ersehnt:  Das  westfälische  Kloster
Corvey, heute auf dem Stadtgebiet von Höxter, ist von der
Unesco in die Liste des Weltkulturerbes aufgenommen. Als 39.
Kulturstätte  in  Deutschland  dürfen  sich  das  karolingische
Westwerk und die „civitas“ Corvey nun im Glanz des begehrten
Titels sonnen. Seit 1999 standen die Reste der 822 gegründeten
Benediktinerabtei auf der Warteliste.

Mit seinem 885 geweihten und im 12. Jahrhundert umgestalteten
Westwerk,  mit  seiner  reichen  Geschichte  und  der  barocken
Klosteranlage  –  heute  Schloss  Corvey  –  ist  das  neue
Weltkulturerbe wohl das bedeutendste, aber nicht das einzige
Kloster im Raum zwischen Weserbergland und Teutoburger Wald.
28 monastische Stätten zählt die Region – von der Einsiedelei
bis zu aktiven Frauenklöstern mit modernem spirituellem Leben.
Das  Netzwerk  Klosterlandschaft  Ostwestfalen-Lippe  arbeitet
seit Jahren erfolgreich daran, diese Orte der Kunst-, Kultur-
und Glaubensgeschichte zu vernetzen und mit Leben zu erfüllen.
Das Ziel ist, ein lebendiges Erbe zu gestalten: Klöster als
Orte der Gemeinschaft, der inneren Einkehr, als Räume des
Rückzugs und Oasen der Stille, aber auch als Bereiche des
Glaubens und der Reflexion.

Um  sich  die  Kirchen,  Klöster,  Gärten  und  Orte  der  Kultur
zwischen  Gütersloh  und  Höxter,  Minden  und  Warburg  zu
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erschließen, bietet sich der Sommer mit seinen zahlreichen
Veranstaltungen  an.  In  einer  Broschüre  hat  das  Netzwerk
Klosterlandschaft zusammengestellt, was es an Musik und Kunst,
aber auch an Freizeit und Kulinarik zu entdecken gibt.

Die  1180  fertiggestellte
romanische  Kirche  kündet
noch vom ersten Kloster der
Benediktinerinnen  in
Gehrden,  das  bis  1810
bestand.  Foto:  Kulturland
Höxter

Das  vierte  „Klosterfestival“  etwa  füllt  die  Räume  und
Landschaften mit Musik – von Vorbarock bis Jazz. Die ehemalige
Benediktinerinnen-Abtei Gehrden ist ein reizvoll gelegener Ort
für den Auftakt am 25. Juli: Die um 1140 erbaute romanische
Klosterkirche ist ein idealer Auftrittsraum für das Collegium
Vocale  aus  Hannover,  das  unter  Florian  Lohmann  das
Eröffnungskonzert  gestaltet.  Anschließend  taucht  ein
„Hörspiel“  den  zauberhaften  Ort  in  Licht  und  Klang.

Einen  Tag  später,  am  26.  Juli,  dürfte  die  ehemalige
Abteikirche  Marienmünster  die  Freunde  der  Musik  Johann
Sebastian  Bachs  anziehen:  An  der  1738  erbauten  Orgel  von
Johann Patroclus Möller spielt um 20 Uhr Harald Vogel (Bremen)
Werke  des  Thomaskantors,  um  22  Uhr  singt  und  spielt  das
Ensemble Marescotti Musik des 14. bis 17. Jahrhunderts. Drei
Mal stehen „Bach-Wanderungen“ im Programm. Die dreistündigen



Wege durch die Landschaft enden jeweils mit einem Konzert in
Corvey  (27.  Juli),  Willebadessen  (10.  August)  und
Marienmünster (17. August). Im Abschlusskonzert am 30. August,
18 Uhr, singt der Deutsche Ärztechor Bach-Motetten in der
früheren Abteikirche in Corvey.

Ein breit gefächertes Programm für Orgelfreunde bietet der
„Herforder  Orgelsommer“  zwischen  6.  Juli  und  31.  August.
Eröffnet wird er mit Händels „Dettinger Te Deum“ im Herforder
Münster  am  6.  Juli,  18  Uhr.  Meist  sonntags  folgen
Orgelkonzerte, etwa mit „Orgelmusik aus Venetien“ (13. Juli)
und – dem diesjährigen Thema „Hansestädte“ folgend – mit Musik
aus  Belgien,  den  Niederlanden,  Skandinavien  und  dem
Ostseeraum. Unter den Gästen sind Kathedralorganisten wie Hans
Leitner  (München),  Ignace  Michiels  (Brügge)  oder  Markku
Hietaharju (Turku).

Ein Besuch des Orgelmuseum in Borgentreich – zwischen Brakel
und Warburg – und der größten Barockorgel Westfalens in der
Pfarrkirche St. Johannes Baptist sollte für Orgelfreunde auf
dem Weg liegen. Das dreimanualige Instrument mit 45 klingenden
Registern wurde bis 2011 für 1,7 Millionen Euro restauriert.
Das  Wochenende  19./20.  Juli  lockt  mit  einem  Konzert  der
„Musica fiata“ Köln, einem Festhochamt und der Besichtigung
von Museum, Orgel und Kirche bei Rundgängen. Außerdem wird die
erste CD-Aufnahme nach der Restaurierung vorgestellt.

In Corvey selbst dürfe das Gartenfest vom 1. bis 3. August zu
einem  vielbesuchten  Dank-  und  Jubelfest  anlässlich  der
Erhebung zum Weltkulturerbe werden. Ein Tipp für Jazz-Fans
sind  die  Jazz-Tage  Corvey  &  Holzminden  von  18.  bis  21.
September. Und in Kloster Dalheim mit seinem LWL–Landesmuseum
für  Klosterkultur  findet  vom  1.  bis  27.  August  das
Kulturfestival „Dalheimer Sommer“ statt – mit Heinrich von
Kleists  „Der  zerbrochene  Krug“  im  „Schafstall“,  dem
Eröffnungskonzert  am  3.  August  mit  Geistlicher  Musik  aus
Italien,  Spanien  und  Mexico  oder  einem  Konzert  zum  300.
Geburtstag Carl Philipp Emanuel Bachs am 17. August in der

http://www.orgelmuseum-borgentreich.de/
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Klosterkirche.  Anziehungskraft  über  die  Region  südlich  von
Paderborn hinaus hat der Dalheimer Klostermarkt, der in diesem
Jahr am 30. und 31. August stattfindet.

Genial, aber politisch naiv:
Musikforscher  Ulrich  Konrad
über Richard Strauss
geschrieben von Werner Häußner | 8. September 2014
„Salome“, „Der Rosenkavalier“, „Elektra“: Richard Strauss ist
nicht erst im 150. Jahr seiner Geburt auf der internationalen
Opernbühne  präsent.  Er  mag  nicht  zu  den  meistgespielten
Komponisten gehören, zu den meist geschätzten zählt er auf
jeden Fall. Kein Dirigent kann es sich leisten, auf Strauss zu
verzichten; kein Opernhaus geht an seinen Hauptwerken vorbei.
Und dennoch ist der Mensch Richard Strauss seltsam ungreifbar.

Bewandert  in  Sachen
Strauss:  Der

http://www.lwl.org/LWL/Kultur/kloster-dalheim/markt
https://www.revierpassagen.de/25571/musikalisch-genial-politisch-naiv-musikforscher-ulrich-konrad-zum-gedenkjahr-fuer-richard-strauss/20140627_1619
https://www.revierpassagen.de/25571/musikalisch-genial-politisch-naiv-musikforscher-ulrich-konrad-zum-gedenkjahr-fuer-richard-strauss/20140627_1619
https://www.revierpassagen.de/25571/musikalisch-genial-politisch-naiv-musikforscher-ulrich-konrad-zum-gedenkjahr-fuer-richard-strauss/20140627_1619


Musikwissenschaftler
Ulrich  Konrad.  Foto:
Werner Häußner

Seine  Selbstinszenierung  war  „wasserdicht“:  Nach  außen  ein
bayerischer Großbürger, nach innen undurchschaubar. Auch die
Forschung zu Richard Strauss kommt erst in Gang. Im Interview
mit  Werner  Häußner  erklärt  Ulrich  Konrad,  Vorstand  des
Instituts für Musikforschung an der Universität Würzburg und
anerkannter  Strauss-Experte,  was  in  Sachen  Strauss  noch
nachzuholen ist.

Sie haben sich lange mit Richard Strauss beschäftigt. Haben
Sie einen Zugang zu seiner Person gefunden?

Letztlich  ist  die  Person  Richard  Strauss  hinter  ihrem
bürgerlichen Habitus undurchdringbar. Selbst auf Fotos zeigt
er stets eine Maske; es gibt nur ein paar Bilder, auf denen er
einmal lacht. Was hinter dieser Stirn vorging, wissen wir
nicht. Es gibt auch keinen Skandal in diesem Leben. Mit seiner
Frau  Pauline  de  Ahna  führte  er  ein  unverbrüchliches
Lebensbündnis. Sein äußerlich geordnetes Leben entspricht in
keiner Weise dem Klischee der Künstlerexistenz.

Und sein politisches Denken? Immerhin war Strauss Präsident
der Reichsmusikkammer in der NS-Zeit …

Ich würde ihn als politisch naiv bezeichnen. Strauss hat sich
immer mit den Mächtigen arrangiert. Er war ein schonungsloser
Realist und dachte völlig unidealistisch. Als die Nazis an die
Macht kamen, war Strauss viel zu berühmt, um nichts mit der
Sache zu tun haben zu können. Das Regime biedert sich ihm an,
und  er  macht  mit,  weil  er  die  Chance  sieht,  seine
kulturpolitischen Vorstellungen durchzusetzen: weg mit Lehár,
weg  mit  Komponisten  wie  Gounod.  Die  Moderne  hielt  er  für
‚Bockmist‘. Er glaubte allen Ernstes, die Nazis würden auf ihn
hören  und  er  könnte  sein  konservatives  Ego-Programm
durchsetzen.  Erst  spät  hat  er  gemerkt,  wie  ihm  die  Felle



davonschwimmen.

Ein Beispiel für seine politische Naivität: Er konnte sich
nicht vorstellen, dass seine Post abgefangen und mitgelesen
würde. Daher zieht er in einem berühmten Brief an Stefan Zweig
über die Nazi-Ideologie her, was ihn in den Augen des Regimes
diskreditiert hat. Aber in diesem Brief ist Strauss vollkommen
ehrlich.  Auch  seine  Reise  nach  Theresienstadt,  um  durch
persönliches Erscheinen die Großmutter seiner Schwiegertochter
aus dem KZ zu holen, gehört hierher: Strauss glaubte im Ernst,
die Nazis würden nachgeben, wenn er, der berühmte Komponist,
persönlich vor dem Lagertor steht.

Strauss‘  Denken  war  also  von  keinen  Idealen  oder  gar  von
religiösen Werten bestimmt?

Die Unterschrift von Richard Strauss. Foto: Wikimedia

Als in Berlin 1918 das Kaiserreich zusammenbricht, notiert
Strauss nur, dass ein Konzert ausfalle und er stattdessen Skat
gespielt  habe.  Er  nimmt  ein  welthistorisches  Ereignis  nur
beiläufig  wahr.  Für  ihn  als  Agnostiker  zerbricht  kein
metaphysisches  Weltbild  –  der  Leser  von  Max  Stirner  und
Friedrich Nietzsche hatte keines. Für ihn ist alles immer
weltlich, seine Religion heißt Arbeit. Der bedeutende Mensch
schafft aus sich selbst heraus die große Tat – da braucht es
keine religiösen oder metaphysischen Verweise. So zeigt es
sich auch in seinen Werken: Bei ihm gibt es das Spiel mit den
Göttern, aber keine geistliche Musik, und seine Götter sind
zweifelhafte Helden … .

Strauss hat tatsächlich keine geistlichen Werke geschrieben,
von  den  vier  Sätzen  einer  Messe  in  seiner  Jugend  (1877)
abgesehen.

Der  Theaterzettel  der  Uraufführung  von  „Salome“  an  der
Dresdner Oper, 9. Dezember 1905.

Diese  Werke  des  Zwölfjährigen  sind  Übungsstücke,  keine



Bekenntnismusik. Es gibt keine religiöse Musik bei Strauss,
das  Religiöse  wird  allenfalls  aus  einer  völlig  säkularen
Perspektive gesehen: das ist der Gestus des „Zarathustra“.
Eine  Art  von  Weltanschauung  findet  sich  höchstens  in  der
Motette „Die Schöpfung ist zur Ruh‘ gegangen“ auf Worte von
Friedrich Rückert. Aber auch da geht es um die künstlerische
Arbeit.

Strauss‘ Familie war ja nach 1870 altkatholisch.

Ihn hat das nicht tangiert. In seinem Werk finden sich wenige
Themen  aus  dem  Alten  Testament:  der  Prophet  Jochanaan  in
„Salome“, die „Josephslegende“. Aber ihnen begegnet er mit
Spott und Ironie: Über die religiösen Debatten der Nazarener
macht er sich in „Salome“ musikalisch lustig. Jochanaan nimmt
er  nicht  ernst.  Und  mit  dem  keuschen  Bürschlein  in  der
„Josephslegende“  kann  er  nichts  anfangen.  In  einer
„atavistischen Blinddarmecke“ werde er nach einer Melodie für
den  Joseph  suchen,  schreibt  er  in  einem  Brief.  Auf
„Heiligkeit“  reagiert  er  –  wie  übrigens  auch  auf  alle
Ideologien  –  ironisch.

Und wie ging er mit dem katholischen Bekenntnis seiner Frau
um?

Das war zunächst einmal eine bayerische Tradition. Mir ist
nicht bekannt, dass in der Familie Strauss in irgendeiner Form
ein religiöser Alltag stattgefunden hat. In der Erziehung der
Kinder spielte Religion oder Glaube keine Rolle. Wert legte
Strauss  auf  die  humanistische  Bildung,  die  Lektüre
altgriechischer  Autoren,  die  Lektüre  Goethes.

Vor 100 Jahren brach der Erste Weltkrieg aus. Hat Strauss in
irgendeiner Weise in seinem Werk auf diese „Urkatastrophe des
20. Jahrhunderts“ reagiert?

Dass  der  erste  Weltkrieg  die  Grundlagen  der  bürgerlichen
Gesellschaft des 19. Jahrhunderts ein für alle Mal zerschlagen
hat, ist in Strauss‘ Erleben zunächst nicht präsent. Strauss



hat nicht den geringsten Zweifel: Er macht deutsche Musik.
Eine nationalistische Perspektive, die er übrigens auch mit
Schönberg  teilt.  Im  Zuge  der  Entstehung  der  „Frau  ohne
Schatten“ zwischen 1911 und 1915 schreibt er in einem Brief an
Hugo von Hoffmannsthal, er verspreche, dies sei die letzte
romantische Oper gewesen. Offenbar war Strauss bewusst, dass
in dieser Zeit etwa zu Ende gegangen ist.

Schlägt sich dieses Bewusstsein im späteren Werk nieder?

Richard  Strauss  im  Jahre  1922.  Foto:  Ferdinand
Schmutzer/Österreichische  Nationalbibliothek

„Intermezzo“,  uraufgeführt  1924,  ist  ein  schönes  Beispiel:
Auch ein Mann wie Strauss – er war bereits 60 Jahre alt –
begreift zumindest, dass sich die Welt um ihn herum ändert,
auch  wenn  er  das  nicht  nachvollziehen  kann  oder  will.
Beobachtbar ist auch ein Nachlassen seiner Produktivität in
den zwanziger Jahren. Seinen Opern – „Intermezzo“ 1924 und
„Die ägyptische Helena“ 1928 – war der Erfolg zwar bei der
Uraufführung, aber nicht dauerhaft gewogen. Das änderte sich
erst 1933 wieder mit „Arabella“.

Zu spüren ist in dieser Zeit eine gewisse Richtungslosigkeit:
Strauss  will  den  „Menschen  der  Gegenwart“  auf  die  Bühne
stellen.  Er  dachte  an  eine  Art  gesellschaftskritischer
Spieloper – was für Hoffmannsthal unvorstellbar war. Strauss
reagierte also nicht mit radikaler Veränderung, sondern mit
einer  Unsicherheit  in  der  künstlerischen  Orientierung.
Bedenkenloses Weitermachen war für ihn nicht vorstellbar. In
„Intermezzo“  ist  zu  sehen,  wohin  Strauss  gehen  wollte;
letztlich  hat  er  dann  in  „Die  ägyptische  Helena“  vor  dem
intellektuellen und kulturellen Überbau kapituliert, der in
Hoffmannsthals  schwerem  Bildungstheater  angehäuft  ist.  Das
Verhältnis  zwischen  Strauss  und  dem  Dichter,  das  meistens
idealisiert  wird,  ist  in  der  Forschung  auch  noch  nicht
bewältigt.



Die Strauss-Forschung bedürfte ja auch einiger Impulse durch
das Jubiläumsjahr …

Diese Impulse kommen nicht aus den Jubiläen, sondern von der
Forschungsstelle Richard Strauss in München. Am Institut für
Musikwissenschaft  der  Ludwig-Maximilians-Universität  ist  im
Februar 2011 das Langzeit-Editionsprojekt „Kritische Ausgabe
der Werke von Richard Strauss“ in Angriff genommen worden.
Kooperationspartner  des  Projekts  ist  das  Richard  Strauss-
Institut  in  Garmisch-Partenkirchen  mit  seinem  seit  2009
durchgeführten  DFG-Projekt  „Richard-Strauss-
Quellenverzeichnis“.  Die  philologisch  orientierte  Forschung
ist damit in Gang gekommen.

Das Heim eines Großbürgers: Die Villa von Richard Strauss in
Garmisch. Foto: Wikimedia/Josef Lehmkuhl

Was bisher fehlt, ist unter anderem eine Übersicht über die
reichhaltige  Korrespondenz  Strauss‘  und  ein  umfassendes
Quellenverzeichnis.  Diese  Forschungen  dürften  die
wissenschaftliche und hoffentlich auch öffentliche Wahrnehmung
von  Richard  Strauss  verändern.  Strauss  selbst  hielt
wissenschaftliche  und  biografische  Forschung  zwar  für
überflüssig, es sei denn, es ging um die Darstellung seines
künstlerischen  „Heldenlebens“.  Aber  auch  im
Wissenschaftsbetrieb war Strauss – nicht zuletzt durch den
Essay  von  Theodor  W.  Adorno  zum  Jubiläumsjahr  1964,  der
unabsehbare Folgen hatte – kaum ein Thema: Mit einer Arbeit zu
Strauss anzutreten, hätte damals das Ende der akademischen
Karriere bedeutet.

Diese  Situation  hat  sich  erst  im  Zuge  der  Postmoderne
gelockert: Durch den historischen Abstand werden die Dinge
entspannter  gesehen.  Die  ideologische  Ausrichtung  auf  die
Wiener  Schule  und  die  Frage  Adornos  nach  dem  zeitgemäßen
Material  ist  relativiert.  Auch  mit  dem  artifiziellen,
spielerischen Umgang mit der Vergangenheit in Strauss‘ späten
Werken  lässt  sich  vielleicht  aus  postmoderner  Perspektive

http://www.richard-strauss-institut.de
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heute mehr anfangen.

Kunst  statt  Krieg  –
großartiger  Auftritt  der
Sopranistin Anna Prohaska in
Dortmund
geschrieben von Martin Schrahn | 8. September 2014

Im Trailer der „Junge Wilde“-Reihe
des  Dortmunder  Konzerthauses  reißt
sich Anna Prohaska wutschnaubend die
Perlenkette vom Hals. Als wolle sie,
sagen wir, in der Gestalt der Donna
Elvira  dem  so  geliebten  wie
verhassten Don Giovanni den Schmuck
vor die Füße werfen. Eine Episode,
die  voller  Symbolkraft  steckt:  Da
ist  eine  Sängerin  der
unkonventionellen Art, jung und wild
eben,  die  sich  in  musikalischen

Gefilden  auch  auf  abseitigen  Pfaden  bewegt.

„Das Ende der klassischen Klassik“ propagiert das Konzerthaus
damit, und nichts scheint dem besser zu entsprechen, als Anna
Prohaskas  jüngster  Auftritt,  ein  Liederabend.  Denn  die
Sängerin bricht mit manchen Gesetzen der Aufführungspraxis,
findet den Weg heraus aus kammermusikalischer Intimität oder
nach innen gerichteter Emotionalität. Sie und ihr großartiger
Klavierpartner  Eric  Schneider  beherrschen  das  Podium
gewissermaßen mit offenem Visier und fechten einen Kampf wider
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den Wahnsinn des Krieges, mit den Mitteln der Kunst.

„Behind  the  Lines“  ist  dieses  Konzeptkonzert  zum
Jahresgedenken  an  den  Ersten  Weltkrieg  überschrieben,  mit
ausgewählten Liedern des Barock, der Klassik, Romantik und
Moderne.  Dabei  wird  indes  nicht  nur  das  Leben  und  Fühlen
abseits  der  Front  (Hinter  den  Linien)  beleuchtet,  besser
gesagt messerscharf analysiert, vielmehr fällt der Blick oft
genug aufs Schlachtfeld selbst. Es wird jubelnd in den Kampf
gezogen,  herrschen  Stolz  und  Freude  wie  Schmerz  und
allertiefster Jammer. Aus Helden werden Gefangene, Vermisste,
Begrabene. Der Tod ist immer und überall.

Der Pianist Eric Schneider,
Anna  Prohaskas  fulminanter
Mitstreiter.  Foto:  Peter
Adamik

Und  Anna  Prohaska,  deren  Stimme  stets  als  Koloratursopran
geführt  wird,  schafft  es,  jede  Nuance  wirkungsvoll  zu
artikulieren,  seien  es  fahle  Töne  in  tiefer  Lage,  sei  es
leuchtend  hohes  Jubeln.  Und  wenn  sie  in  Hanns  Eislers
bitterbösem  Spottlied  „Meine  Mutter  wird  Soldat“  ins
glasklirrende Spitzentonregister wechselt, dürfte sich mancher
Gänsehauteffekt unmittelbar einstellen. Auf der anderen Seite
der Ausdrucksskala steht etwa Gustav Mahlers „Wo die schönen
Trompeten blasen“: komponierte Leere, ein sanfter Balladenton,
der in weltverlorene Lyrik mündet. Prohaska singt mit weitem
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Atem  und  wirkt  in  diesem  Moment  wie  die  personifizierte
Einsamkeit.

Wie sich bei dieser Sängerin sowieso alle Emotion in ihrem
Gesicht und Habitus wiederfindet. Die Haare hochgesteckt, in
eine  Art  Uniformjacke  gekleidet,  setzt  sie  gleichsam  das
optische Signal, wie sehr ihr diese Dinge am Herzen liegen. Es
geht nicht nur um schönen Gesang, sondern um eine Botschaft.
Dass  sie  dabei  eine  gewisse  Androgynität  ausstrahlt,
changierend  etwa  zwischen  Soldat  und  daheim  gebliebener
Geliebter, ist eine weitere, wohl bewusst gesetzte Note. Das
hat, nicht zuletzt, auch etwas mit Authentizität zu tun.

Prohaska hütet sich vor Überzeichnung und findet instinktiv in
die jeweils geforderte Stilistik. Von sanfter Schönheit ist
etwa das Lamento „Ich irre umher wie in der Wildnis“ von
Michael Cavendish, im Tonfall eines Madrigals gehalten. Franz
Schuberts „Ellens Gesang I“  interpretiert die Sopranistin mit
feinem  Legato,  in  höchster  Sensibilität,  mit  aufbrausender
Kraft  und  zuletzt  mit  fahler  Stimme,  langsamer  werdend,
ersterbend.  Wolfgang  Rihms  „Untergang“  wiederum  macht
deutlich,  über  welche  Vielfalt  betörender  Farben  die
Künstlerin  verfügt.

Eric  Schneider  ist  ihr  in  allem  ein  kongenialer
Klavierpartner.  Einer,  der  mit  jedem  Marschrhythmus,  jeder
dissonanten  Wendung,  mit  jedem  Klagegesang  und  jeder
Modulation als treuer Verbündeter Anna Prohaskas gelten kann.
So wird dieses Konzert zu einem der spannendsten Beiträge des
Weltkriegsgedenkens,  weil  hier  in  uns  Kunstempfinden  und
Intellekt geweckt werden. „Das Ende der klassischen Klassik“
heißt  im  übrigen  auch:  keine  Zugabe.  Weil  mit  diesem
Liederabend  in  dieser  Form  alles  gesagt  ist.



Warum  ist  Fronleichnam  ein
Feiertag?
geschrieben von Hans Hermann Pöpsel | 8. September 2014
Für die meisten Mitmenschen ist der heutige Donnerstag ein
gern gesehener Feiertag, der mit der Freitags-Brücke einen
netten Kurzurlaub ermöglicht. „Fronleichnam“ nennt sich das
katholische  Fest,  das  vielen  Beschäftigten  in  Deutschland
Freizeit verschafft, auch in NRW und im Ruhrgebiet. Kaum aber
jemand weiß wirklich, was denn Fronleichnam eigentlich ist.

Der  Autor
(rechts)  1961
als
Messdiener.

Das Wort stammt aus dem Mittelhochdeutschen und bedeutet „Leib
des  Herrn“.  Nach  der  Vorstellung  der  Katholischen  Kirche
verwandelte ihr Begründer Jesus von Nazareth am Tag vor seiner
Hinrichtung durch die römische Besatzung, am Gründonnerstag,
das Brot und den Wein des letzten gemeinsamen Abendmahls in
seinen Leib und sein Blut, und weil man so ein Ereignis nicht
an den stillen Tagen vor Ostern groß feiern konnte, kam eine
fromme  Nonne  in  Lüttich  im  13.  Jahrhundert  auf  die  Idee,
daraus  im  Frühsommer  ein  großes  öffentliches  Fest  mit
Prozessionen  durch  die  Städte  zu  machen.  Der  Papst
unterstützte die Idee, und deshalb setzte sie sich durch.

Diese Prozessionen gibt es auch heute noch in katholischen
Gegenden.  Vor  allem  im  ländlichen  Bayern  sind  sie  sehr
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malerisch,  mit  Reitern  und  Schützen,  Fahnen  und
Blumenteppichen. In Köln gibt es sogar seit Jahrhunderten zu
Fronleichnam eine Schiffsprozession auf dem Rhein.

Wegen  der  Bedeutung  des  Festes  hat  es  übrigens  in  der
Katholischen Kirche offiziell einen anderen Namen: Hochfest
des Leibes und Blutes Christi heißt es dort, oder, wer es
lieber lateinisch möchte, Sollemnitas Sanctissimi Corporis et
Sanguinis  Christi.  Durch  diesen  lateinischen  Namen  ist  in
englischsprachigen Ländern für diesen Feiertag auch der Name
„Corpus Christi“ gebräuchlich. Er wird immer am 60. Tag nach
Ostern gefeiert, das ist dementsprechend der zehnte Tag nach
Pfingsten und immer ein Donnerstag.

Die  Kriegsbegeisterung  war
schnell dahin
geschrieben von Hans Hermann Pöpsel | 8. September 2014
In den letzten Tagen wurden wir mit Bildern überschüttet, die
der alliierten Landung in der Normandie vor 70 Jahren und
damit unserer Befreiung von der NS-Diktatur galten. Darüber
ist wieder ein wenig das Gedenken an den 100. Jahrestag des
Beginns des Ersten Weltkriegs in den Hintergrund getreten.

Mit Begeisterung waren auch in Deutschland die jungen Männer
nach der Mobilmachung Anfang August 1914 in ihre Kasernen
eingerückt. Weihnachten wollte man siegreich wieder zu Hause
sein.

„Auf  zur  Visite  beim  Väterchen  Franz  in  Paris“  malten  in
Ennepetal junge Soldaten auf ein Schild und stellten sich
lächelnd dahinter für den Fotografen auf, doch schon nach
wenigen Wochen kamen die ersten Todesnachrichten in der Heimat
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an, und es wurden immer mehr. Millionen starben schließlich in
diesem dreckigen und sinnlosen Krieg, und die weltpolitischen
Folgen wirken heute noch nach – sei es auf dem Balkan oder in
der Türkei, in Griechenland oder in der Ukraine.

Antikriegslyrik  und
Totenmesse  –  Bochums
Symphoniker  deuten  Brittens
„War Requiem“
geschrieben von Martin Schrahn | 8. September 2014

Der  Lyriker  Wilfred
Owen  schuf
sprachmächtige
Gedichte,  um  vom
Elend des Krieges zu
zeugen.  Britten
fügte manche in sein
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War Requiem ein.

1914 – der Kulturbetrieb läuft auf Hochtouren. Zum Zwecke des
Erinnerns  und  Gedenkens,  des  Forschens,  Debattierens  und
Mahnens.  Gewichtige  Bücher  sind  erschienen,  um  die
„Urkatastrophe“ zu schildern und zu erklären. Ausstellungen
illustrieren oder dokumentieren die Gräuel jener Zeit, richten
den Fokus auf Künstlerschicksale. Und in den Medien vergeht
kaum ein Tag, an dem der 1. Weltkrieg kein Thema ist.

Bei alledem ist erstaunlich, dass die Orchester der Region in
ihrem  Konzertangebot  eher  wenig  Notiz  von  den  Ereignissen
nehmen  und  lieber  die  übliche  Wald-und-Wiesen-Programmatik
pflegen. Anders die Bochumer Symphoniker: Sie haben für die
nun bald endende Saison eigens eine Reihe erkoren, die Musik
der ersten Hälfte des 20. Jahrhunderts in den Mittelpunkt
stellt. „Endspiel“ lautet der treffende Titel, denn manche
Werke  jener  Zeit  haben  durchaus  einen  katastrophischen
Charakter.

Den Schlusspunkt der Reihe hat das Orchester nun aber mit der
wirkmächtigen  Interpretation  einer  Komposition  gesetzt,  die
scharfe  Antikriegslyrik  vereint  mit  den  Worten  der
lateinischen  Totenmesse.  In  der  Bochumer  Jahrhunderthalle
erklingt  Benjamin  Brittens  „War  Requiem“,  in  Dauer  und
Besetzung durchaus auf die Requiem-Tradition von Mozart bis
Verdi verweisend, in seiner Faktur aber weniger monumental,
bisweilen gar kammermusikalisch fragil.

Britten, ein überzeugter Pazifist, schrieb das Werk für die
Einweihung der neu erbauten Cathedral Church of Saint Michael
in  Coventry.  Die  westenglische  Industriestadt  steht  als
trauriges  Symbol  für  die  totale  Zerstörung  durch  deutsche
Kampfflieger im 2. Weltkrieg (1940). Auch die Kathedrale ging
in Flammen auf – die Trümmer sind noch heute zu sehen. Die
Uraufführung des Requiems war indes Mahnung und Geste der
Versöhnung zugleich.



Winston Churchill besichtigt
die  im  2.  Weltkrieg
zerstörte  Kathedrale  von
Coventry.

Brittens Kunstgriff, sowohl den Requiemtext als auch Gedichte
des englischen Lyrikers Wilfred Owen zu vertonen, gibt dem
Werk eine besondere Note. Den Dichter umgibt die Tragik, dass
er wenige Tage vor Waffenstillstand dem Krieg (1918) zum Opfer
fiel. Bis zuletzt sah er seine Aufgabe darin, als Literat
Zeugnis abzulegen vom Schießen und Sterben. Mit Sätzen wie
„Nur der Gewehre hastig rasches Knattern, Sie stoßen aus ihr
flüchtig  Requiem“.  Oder:  „Ich  bin  der  Feind,  den  Du
erschlugst,  mein  Freund  …  Lasst  uns  schlafen  nun“.

In  Bochums  Jahrhunderthalle  erklingt  diese  Lyrik  so
leidenschaftlich wie erschütternd. John Mark Ainsley (Tenor)
und Peter Schöne (Bariton) setzen vor allem fahle Farbgebung
ein, um die melodischen Linien, die von Verzweiflung oder Wut
künden, zu gestalten. Einen überdramatischen Tonfall versagen
sie  sich  wohl  schon  deshalb,  weil  Britten  hier  zur
Instrumentierung  auf  ein  12köpfiges  Kammerensemble
zurückgreift,  das  mehr  farbliche  und  rhythmische  denn
auftrumpfende  Akzente  setzt.

Und selbst die Instrumentation des Messtextes geht über den
Umfang  eines  großen  romantischen  Symphonieorchesters  nicht
hinaus.  Sogar  im  „Dies  irae“  versagt  sich  Britten  eines
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knalligen,  mehrchörigen  Blechbläserapparats.  Und  wenn  die
Staccato-Stöße  von  vier  Trompeten  eben  wie  Gewehrknattern
ertönen,  die  dumpfen  Markierungen  der  großen  Trommel  wie
Kanonenschläge,  dann  reicht  das  zur  Illustration  des
Zornestages völlig aus. Hinzu kommt das gehetzte, abgehackte
Sprechsingen der beiden Chöre – wirkend wie pures Erschrecken.
Rhythmisch orientiert sich Britten bisweilen an Orff, getragen
ist alles von großer Expressivität.

Luba Orgonásová liefert dazu so aufgewühlte wie anrührende
Sopranspitzentöne.  Bewegend  die  Einwürfe  der  vorzüglich
singenden  Knaben  der  Chorakademie  Dortmund.  Auch  die
Philharmonischen Chöre aus Bochum und Essen sind punktgenau
bei der Sache. Das Dirigat wiederum ist geteilt: Steven Sloane
leitet  die  Symphoniker,  Svetoslav  Borisov  das  seitlich
platzierte Kammerorchester – wunderbar aufeinander abgestimmt.
Beide Ensembles künden präzis und pointiert von Schrecken,
Verzweiflung – und spenden ein wenig Trost.

 

 

Deckname  „Garbo“:  Der
spanische  Doppelagent,  der
das Nazi-Regime überlistete
geschrieben von Theo Körner | 8. September 2014
Berufsziel Spion klingt schon ziemlich verwegen, aber noch
kühner war es wohl, dass sich jemand vorgenommen hat, als
Agent gegen das Nazi-Regime zu kämpfen. Es war der Spanier
Joan Pujol García, der diesen Entschluss in Zeiten fasste, als
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die deutsche Wehrmacht Europa überrollte.

Dass  Pujol  einmal  eine  Schlüsselrolle  in  der  sicherlich
größten  militärischen  Landungsoperation  spielen  sollte,  die
die Welt je gesehen hat, war in den Januartagen 1941 nicht
vorhersehbar.  Der  „D-Day“  (Landung  der  Alliierten  in  der
Normandie am 6. Juni 1944, also morgen vor 70 Jahren) lag noch
in weiter Ferne, als der zu jener Zeit in Madrid lebende Pujol
seine  Frau  losschickte,  um  in  der  britischen  Botschaft
nachzufragen, ob man einen Spion gebrauchen könne.

Als „naiven Plan“ bezeichnet Arne Molfenter
das Ansinnen des gebürtigen Katalanen. Der
Autor (Jahrgang 1971) legt eine Biografie
des Mannes vor, der sich schließlich als
gewiefter  Doppelagent  erweisen  sollte.
Unter den Namen Garboo trug der einstige
Hühnerzüchter wesentlich dazu bei, dass die
verantwortlichen  Militärs  des  NS-Regimes
bis hin zu Hitler vor allem darin getäuscht
wurden,  wo  die  Alliierten  den  Kanal
überqueren würden. Selbst nach der Landung
in der Normandie schaffte es Pujol, die

Deutschen glauben zu machen, der eigentliche Angriff stehe
noch bevor.

Das Buch des Journalisten Arne Molfenter, der heute für die
Vereinten  Nationen  arbeitet,  ist  in  mehrerlei  Hinsicht
bemerkenswert. Molfenter erinnert an einen Mann, der in den
Geschichtsbüchern bislang nur wenig Beachtung gefunden hat und
erläutert  auch  die  Ursachen.  Zugleich  erzählt  er  nach
intensivem  Quellenstudium  die  Lebensgeschichte  auf  äußerst
spannende Art und Weise.

Pujols Agentenplan wäre vermutlich ein Intermezzo in seiner
Vita  geblieben,  wenn  er  sich  vom  Flop  mit  der  britischen
Botschaft  hätte  abschrecken  lassen.  Er  besaß  jedoch  einen
eisernen  Willen,  mit  dem  er  sich  auch  gegen  eine  Ehefrau
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durchzusetzen  wusste,  die  offensichtlich  mit  dem  Begriff
„hysterisch“ noch sehr euphemistisch beschrieben ist.

Der Autor lässt den Leser teilhaben an der Entwicklung eines
Mannes, der seine weiteren Schritte sehr wohl bedachte und
erst einmal Kontakt mit der deutschen Abwehr aufnahm, um sich
als  Mitarbeiter  anzudienen.  Die  Bindungen  zwischen  dem
Deutschen Reich und Spanien waren nach dem Sieg Francos, an
dem  die  deutsche  Legion  Condor  maßgeblichen  Anteil  hatte,
ohnehin  sehr  eng.  Nun  zeigten  auch  die  Briten  an  Pujol
aufgrund seiner Verbindungen zu den Deutschen großes Interesse
– und alsbald wurde aus ihm ein Doppelagent.

Gegenüber der deutschen Abwehr gab sich Pujol als überzeugter
Nazi, erschlich sich das Vertrauen seiner Verbindungsmänner,
um an militärische Pläne zu gelangen, die er dann den Briten
zuspielte.  In  Diensten  der  Engländer  setzte  er  zahllose
Funksprüche ab, um die Deutschen zu irritieren. Die wahren
Absichten der Alliierten sollten ihnen verborgen bleiben. Dass
die  NS-Militärs  dem  Täuschungsmanöver  aufsaßen,  lässt  sich
nach  Molfenters  Ausführungen  historisch  nachweisen.  22
deutsche Divisionen warteten auch noch acht Wochen nach dem D-
Day in der Nähe von Calais auf den vermeintlichen Hauptangriff
der Alliierten.

Das Kalkül der Alliierten bestand darin, dass die Deutschen
möglichst wenige Truppen am Landungsort des D-Day stationieren
sollten, vor allem auch, um die Opferzahlen so gering wie
möglich  zu  halten.  Menschenleben  zu  retten  war  auch  das
erklärte Motiv von Pujol für sein Handeln. Als er aber 40
Jahre später erstmals den Boden der Normandie betrat und die
Friedhöfe nahe der Landungsstelle Pointe du Hoc aufsuchte,
wirkte er eher resigniert: „Aber ich habe nicht genug getan“.

Am Ende des Krieges wurde er zum Mitglied des Ordens vom
britischen Empire gekürt, die Auszeichnung hat Pujol aber erst
viel später erhalten. Denn der britische Geheimdienst hatte
ihn zu seinem eigenen Schutz „sterben lassen“ und seinen Tod



verkündet.  Man  befürchtete,  die  ehemalige  deutsche  Abwehr
könnte immer noch konspirativ zusammenarbeiten und den Spanier
ausfindig machen.

Erst in den 80er Jahren begann, wie Molfenter schreibt, ein
konservativer britischer Abgeordneter im Auftrag der Regierung
mit der Aufarbeitung der Rolle des Geheimdienstes im Zweiten
Weltkrieg und erkannte auch die Bedeutung Pujols. Er machte
ihn in Venezuela ausfindig, wo der einstige Doppelagent seinen
Lebensabend verbrachte. Jetzt erst nahm er wieder Kontakt zur
Familie auf, besuchte Europa und wurde für seinen Einsatz
geehrt.

Die britische Premierministerin Margret Thatcher war es, die
lange  Zeit  versucht  hatte,  Nachforschungen  zu  Pujol  zu
unterbinden, schreibt der Autor. Sie habe die Deutschen nicht
verärgern wollen. Oder ging es ihr vor allem nur um einen
Deutschen – einen Gleichgesinnten, den konservativen Kanzler
Kohl?

Arne Molfenter: „Garbo, der Spion – Das Geheimnis des D-Day“.
Piper-Verlag, 288 Seiten, 26 Abb. 19,99 Euro.

Als  auch  Westfalen  unter
Napoleon  litt  –  historische
Ausstellung  auf  Schloss
Cappenberg
geschrieben von Bernd Berke | 8. September 2014
Was  hat  der  Flachkomiker  Mario  Barth  mit  einer  seriösen
Ausstellung  über  Napoleons  Zeit  zu  tun?  Nun,  seine
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Produktionsfirma hat einen Hartschaum-Nachbau der Quadriga vom
Brandenburger Tor zur Verfügung gestellt, den Barth einst als
Deko bei seinen Auftritten im Olympiastadion verwendete. Und
wo ist jetzt der Zusammenhang?

Es mag nicht direkt der Wahrheitsfindung dienen, ist aber ein
machtvoller  „Hingucker“:  Die  größenhalber  auf  mehrere
Raumzonen des Cappenberger Schlosses verteilte Quadriga (hier
zwei Pferde, da zwei Pferde, dort der Streitwagen) steht für
die  Demütigung,  die  Frankreichs  Kaiser  Napoleon  1806  den
Preußen  antat,  als  er  das  vierspännige  Fahrzeug  vom
Brandenburger Tor abmontieren und nach Paris bringen ließ, um
dort ein europäisches Museum einzurichten.

Unvollendetes
Bild  ohne
ausgeführtes
Zepter: „Kaiser
Napoleon
Bonaparte  im
Krönungsornat“
(Sebastian
Weygandt
zugeschrieben,
1807/13)  (©
Museumslandscha
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ft  Hessen,
Kassel)

Die  Cappenberger  Ausstellung  „Wider  Napoleon“,  die  zuvor
ähnlich  in  Lüdenscheid  (Konzeption  Eckhard  Trox,  Susanne
Conzen)  zu  sehen  war,  signalisiert  schon  im  Titel  innige
Abneigung und Gegnerschaft. Zwar brachten der Kaiser und seine
Truppen  damals  fortschrittliche  bürgerliche  Gesetze  in  die
eroberten  Gebiete.  Beispielsweise  wurde  die  Leibeigenschaft
per „Revolution von oben“ abgeschafft. Doch Napoleons rigides,
stets  auf  eigenen  Vorteil  ausgerichtetes  Regime  erzeugte
zunehmend Widerwillen und dann auch militärischen Widerstand –
vor rund 200 Jahren gipfelnd in den „Befreiungskriegen“ (1813
bis 1815), die als eine Keimzelle des späteren Deutschland
gelten;  mit  allen  lang  nachwirkenden,  teilweise  fatalen
Folgen.

Hochinteressant an jener Zeit ist überhaupt das Widerspiel
zwischen  europäischen  und  (prä)nationalen  Aspekten.  An  den
Befreiungskriegen nahmen nicht wenige Soldaten teil, die zuvor
noch auf Seiten Napoleons gekämpft hatten. Die Übergänge waren
zuweilen flackernd und fließend.

„Kaiser  Naopleon  im
Krönungsornat“,
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Gemälde  von  François
Gérard,  1810  (©
Napoleonmuseum
Thurgau, Schweiz)

Drückende Steuern und Zölle sowie die Praxis, junge Männer aus
eroberten  Territorien  gegen  deren  Willen  als  Soldaten  für
Napoleons  Armeen  zu  rekrutieren,  kennzeichneten  eine  immer
schwerer lastende Herrschaft, die auch im auf Napoleons Geheiß
gebildeten Großherzogtum Berg zu spüren war, das sich quasi
als  „Satellitenstaat“  Frankreichs  in  ein  Rhein-  und  ein
Ruhrdepartement  (Letzteres  mit  Teilen  des  Sauer-  und
Münsterlandes) gliederte. Wer will, kann darin schon einen
Vorläufer  großer  Teile  Nordrhein-Westfalens  erblicken.
Immerhin trugen sich hier keine Schlachten der napoleonischen
Ära zu.

Eine  zentrale  These  des  üppigen,  mit  wissenschaftlicher
Akribie  verfassten  Katalogs  (Zeittafeln  und  mehr
Kartenmaterial hätten freilich nicht geschadet) lautet, dass
die  Geschichte  des  Ruhrdepartements  bislang  sträflich
vernachlässigt worden sei und zahlreiche Zeugnisse noch der
Auswertung harrten.

Der  preußische  Reformer
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Heinrich  Friedrich  Karl
Freiherr  vom  Stein,
Miniaturporträt  von  Joseph
Lützenkirchen (Foto: Norbert
Reimann)

Und so hat man etliche Dokumente mit Regionalbezug versammelt,
die vielleicht einen neuen Zweig der historischen Forschung
inspirieren könnten. Beim Kreis Unna ist man erfreut, dass
jede Stadt im Kreisgebiet einschlägige Exponate beigesteuert
hat. Eine Besonderheit, wenn nicht gar eine kleine Sensation
sind die erstmals öffentlich gezeigten Briefe eines Kamener
Apothekers, der 1815 vom Schlachtfeld aus Waterloo Briefe an
seine Mutter geschrieben hat. Hinzu kommt etwa das Tagebuch
eines einfachen Bürgers aus Hamm.

Beim  Rundgang  stößt  man  auf  einige  klangvolle  Namen  von
regionalgeschichtlicher Bedeutung, beispielsweise Gisbert von
Romberg  (Präfekt  des  Ruhrdepartements  in  dessen  Hauptstadt
Dortmund), Harkort oder Mallinckrodt – und vor allem auf den
Freiherrn vom Stein.

Das sozusagen größte Ausstellungsstück ist das Cappenberger
Schloss  selbst,  denn  hier  hatte  der  namhafte  preußische
Verwaltungsreformer Freiherr vom Stein seinen Alterssitz – von
1816 bis zu seinem Tod 1831. Die Ausstellung umfasst nun auch
sein Sterbezimmer. Der Geist des Ortes…



Passte  gerade  mal
eben durch die Tür
und  in  die
Raumhöhe:  der
Streitwagen  der
nachgebauten
Quadriga.  (Foto:
Bernd  Berke)

Die  Ideen  und  preußisch-antinapoleonisch  motivierten
Handlungen des Freiherrn vom Stein veranlassten Napoleon 1809
gar, einen Erschießungsbefehl gegen ihn zu verhängen. Doch der
Gesuchte wusste sich den Nachstellungen zu entziehen.

Trotz redlicher Bemühungen, die Schau sinnvoll sinnlich zu
inszenieren (versierte Gestaltung: Michael Wienand), ist es
schier  unmöglich,  sämtliche  Exponate  unmittelbar  „zum
Sprechen“ zu bringen. Die Porträts historischer Akteure sind
künstlerisch nicht erste Wahl und vermitteln als Auftragswerke
auch  nur  damals  offiziell  erwünschte  Teilansichten  des
Zeitgeistes. Die Ausstellungsmacher behelfen sich u. a. damit,
dass  man  ergänzend  einige  Blätter  aus  Goyas  berühmter
Bilderserie von den Schrecken des Krieges zeigt. Sie handeln
von den Gräueltaten napoleonischer Soldaten gegen spanische
Aufständische. Auf andere, fast nüchterne und doch horrible
Weise  kündet  ein  zeitgenössisches  Amputationsbesteck  vom

http://www.revierpassagen.de/25159/als-auch-westfalen-unter-napoleon-litt-historische-ausstellung-auf-schloss-cappenberg/20140528_1706/p1120985


Grauen der Schlachten.

Mitglied  der
politischen
Deutungselite:  Pastor
Bährens aus Schwerte,
Ölbildnis  eines
unbekannten
Künstlers,  1798  (©
Ruhrtalmuseum
Schwerte)

Allerlei weitere Relikte wie etwa Karikaturen, Schriftstücke,
Drucksachen, Urkunden, Gedenktafeln oder Objekte wie die Orden
des Freiherrn vom Stein sind zu bestaunen, man wird aber meist
nicht gleich schlau daraus. Besucher werden also nicht umhin
kommen, viel Zeit mitzubringen und sich hernach in den Katalog
zu vertiefen, wenn sie wirklich etwas davon haben wollen.
Vielfach bleibt man auf Spekulationen angewiesen. Dass etwa
ein unvollendetes Napoleon-Bildnis von Sebastian Weygandt auf
allmähliches Desinteresse am Dargestellten zurückzuführen sei,
ist bloße Mutmaßung und schwerlich zu belegen.

Das Thema wird jedenfalls hie und da breiter aufgefächert: Ein
Kapitel  der  von  Georg  Eggenstein  kuratierten  Ausstellung
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widmet sich der Rolle des Klerus, dem eine gewisse politische
Deutungshoheit verliehen bzw. aufgezwungen wurde. Die Pfarrer
waren gehalten, jeden Erfolg Napoleons religiös zu überhöhen
und liturgisch zu begehen. Eine weitere Abteilung befasst sich
mit den Frauenvereinen, die nach dem Motto „Gold gab ich für
Eisen“ Schmuck für die Befreiungskriege spendeten.

„Der  Wunsch  der
Berliner“  (Napoleon
möge eigenhändig die
Quadriga nach Berlin
zurückbringen),
Karikatur von 1814 (©
Stiftung  Stadtmuseum
Berlin)

Die besagte Quadriga wurde übrigens 1814 wieder nach Berlin
zurückgebracht. Der Triumphzug, mit dem der Sieg über Napoleon
gefeiert  wurde,  führte  auch  entlang  des  Hellwegs  durch
Westfalen.  Bezeichnend:  Die  Skulptur  der  einstigen
Friedensgöttin wurde nunmehr zur Siegesgöttin umgemodelt. In
Preußen und anderswo begannen restaurative Zeiten, in denen
alte Abhängigkeits-Verhältnisse wiederhergestellt wurden.

„Wider Napoleon“. Schloss Cappenberg in Selm, Schlossberg. 29.
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Mai  bis  21.  September  2014.  Di-So  10-17:30  Uhr.  Eintritt
Erwachsene 4 Euro, ermäßigt 3 Euro, Familie 8 Euro. Katalog 25
Euro.

Grenzen  in  Europa  zu  Opas
Jugendzeiten
geschrieben von Hans Hermann Pöpsel | 8. September 2014
Wir werden am kommenden Sonntag das Europa-Parlament wählen.
Die Frankfurter Sonntagszeitung hat dazu heute eine Sammlung
von Grenzerfahrungen veröffentlicht – aus Zeiten, in denen es
noch  Schlagbäume  und  Passkontrollen,  Geldwechsel  und  blaue
Postsparbücher gab. Zu dem Thema kann wohl jeder aus der Opa-
Generation noch Geschichten beisteuern.

Ein ICE der Deutschen Bahn im Bahnhof Paris Gare du Nord.
(Foto: Hans H. Pöpsel)

Zum Beispiel 1980: Für einen dreitägigen Kurzurlaub in Holland
fuhren  wir  mit  unseren  Kindern  auf  der  Autobahn  Richtung
Arnheim,  doch  an  der  Grenzstation  konnten  wir  den
niederländischen Zöllnern keine Kinderausweise vorlegen – zu
Hause vergessen. Also das Auto gewendet und nachgedacht. Mutig
steuerten  wir  einen  anderen,  ländlichen  Klein-Grenzübergang
an, in der Hoffnung, dort nicht kontrolliert zu werden, und so
war es auch. Doch in der folgenden Zeit am Meer blieb stets
die Sorge im Hinterkopf, ob wir denn ungestraft wieder würden
ausreisen  dürfen  oder  ob  man  uns  womöglich  als
Kinderschmuggler festsetzen würde. Zum Glück rutschten wir bei
der  Heimfahrt  bei  Emmerich  unkontrolliert  durch  die
Grenzanlage, aber eine solche Erfahrung kennen junge Menschen
in Westeuropa seit mehr als zwei Jahrzehnten gar nicht mehr.
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Ich erinnere mich auch noch an den Tag, als wir zum ersten
Male  auf  dem  Weg  nach  Frankreich  zwischen  Belgien  und  La
France  ohne  Schranken  und  ohne  Kontrollen  einfach  so
durchrauschen konnten. Die Kontrollhäuschen standen noch, aber
die  Autobahn  war  frei.  Inzwischen  setzt  man  sich  in  Köln
gemütlich  in  den  Thalys  und  steigt  nach  gut  drei  Stunden
entspannt  in  Paris-Nord  aus  dem  Zug,  hat  Belgien  und
Nordfrankreich durchquert, als wäre es die Lüneburger Heide,
man  benutzt  die  selben  Gelscheine  und  freut  sich,  dass
wenigstens  die  Architektur  und  die  Werbung  dort  anders
aussehen als zu Hause.

Also: Europas Entwicklung hat im Alltag viel Gutes gebracht,
ganz abgesehen von der Sicherung des Friedens und dem Schutz
unserer  Freiheitsrechte,  wobei  Letztere  wohl  noch  deutlich
besser geschützt werden könnten.

Freuen wir uns also, dass wir mal wieder die Wahl haben.

Alte  Schlachten  –  junge
Sprache:  Raoul  Schrotts
grandiose  Übertragung  der
„Ilias“ des Homer
geschrieben von Gerd Herholz | 8. September 2014
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Raoul Schrott
(Foto: U. Weier)

Deutsche litten unter Geständniszwang, heißt es, da mag man
nicht nachstehen.

Ja, ich bekenne, ich habe als Abiturient eines neusprachlichen
Duisburger Gymnasiums die „Ilias“ des Homer nie kennengelernt,
habe  als  Schüler  des  Huckinger  Reinhard-und-Max-Mannesmann-
Gymnasiums in solchen Dingen in die Röhre schauen müssen,
obgleich der Lateinlehrer vorrömische Ausblicke sicher hätte
eröffnen  können.  Auch  später  im  Studium  lockte  uns  kein
Professor  in  ureuropäisch-asiatische  Gefilde  (dazu  unten
mehr). Und noch viel später bin ich zwar als wilder Leser in
die Literatur der Länder und Zeiten aufgebrochen, aber auch
dabei habe ich die „Ilias“ weiträumig umgangen.

Und mich immer ein bisschen geschämt dafür, meine Unkenntnis
völlig  zu  Recht  als  Mangel  empfunden.  Also  kam  mir  die
Gelegenheit gerade recht, vor einiger Zeit Raoul Schrott mit
seiner  Neubearbeitung  der  „Ilias“  zu  einer  Lesung  nach
Duisburg-Ruhrort einzuladen und im Vorfeld dieses Abends seine
Übertragung des Homerschen Epos auch lesen zu müssen, besser:
zu dürfen. Die in den Stoff, die Form und die zypriotischen
Vor-Geschichten einführenden Kommentare Schrotts hätten mich
fast erneut abgeschreckt, doch endlich begannen die 24 Helden-
Gesänge selbst und ich war wie gebannt, habe in ein paar Tagen
die  ganzen  gut  500  Seiten  plus  vieler  Anmerkungen
verschlungen,  habe  mit  Grausen  vom  Hand-Werk  des  Tötens
gelesen,  habe  über  den  zornig-trotzigen  Achill  und  seine
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heroischen  oder  göttlichen  Supporter  und  Widersacher  auch
manchmal gelacht: Alphamännchen auf dem Affenfelsen.

Erstaunt haben mich die Göttinnen und Götter, hat mich der
Macho Zeus, der hinter den Kulissen aber längst durch ein
Göttinnenkollektiv  entmachtet  scheint.  Überhaupt  die
Göttinnen: Anders als die Frauen der Griechen und Troianer
sind sie mehr als Heimchen, Schönheiten oder Kriegsbeute –
diese  Göttinnen,  das  sind  selbstbewusste  Frauen,  die  an
Zeussens Patriarchat sägen, Vorbilder für Emanzipationsstreben
einige Jahrhunderte vor Christi Geburt.

Erzählt wird im Kern von vier ausgewählten Tagen (und Nächten)
des  zehnjährigen  Krieges  und  ihrem  zeitlichen  Umfeld.  Mit
diesem  Kern  verknüpft  Homer  eine  Unzahl  von  zeitlich-
räumlichen Aus- und Einblicken in Genealogie der Helden und
Götter, in ihr Leben und ihren Alltag, sogar in den Alltag des
Olymps.

Mit  gründlicher  Recherche,  mit  Respekt  und  Komik,  mit
Wortwitz,  Spott  und  Menschenfreundlichkeit,  mit  Geschichts-
und Menschenkenntnis hat Raoul Schrott die „Ilias“ des Homer
neu übertragen – und damit wieder sichtbar gemacht, was für
ein eminent politischer und gegenwärtiger Text die „Ilias“ ist
– auch darüber, wie sich persönliche Motive und taktisch-
strategische  Absichten  in  Kriegen  auf  barbarische  Weise
verbinden.

Homers spannende Story erzählt vom Groll des Achilleús, dem
sein Feldherr Agamemnon die schöne Briseis als Kriegsbeute
streitig macht, und von den Abgründen der Schlachten um Troia.
Sie schildert Blut, Schweiß und Tränen des Krieges zwischen
Griechen und Troianern, einst ausgelöst von Paris’ Raub der
Helena.  Und  dieser  Kriegsausschnitt  wird  beobachtet   und
kommentiert von den allzumenschlichen Göttern im Olymp, die es
sich  nie  nehmen  lassen,  mit  den  Helden  auch  mal
Marionettentheater zu spielen, Partei zu ergreifen oder selbst
ordentlich dreinzuschlagen.



Raoul  Schrotts  großartige  Fassung  der  „Ilias“  eröffnet  so
einen äußerst lebendigen Zugang zum Troia-Stoff, den viele nur
verkürzt über den Film „Troja“ (mit Brad Pitt, Diane Kruger)
kennen.  Schrott  befreit  die  24  Gesänge  der  „Ilias“  in
deutscher Sprache von jeder Patina und bringt darunter jenes
Epos  wieder  zum  Glänzen,  dessen  Lebendigkeit  den  Ruhm
begründete.  Dies  in  einem  sinnlichen  Deutsch,  das  ebenso
direkt  wie  poetisch,  ebenso  musikalisch  wie  anschaulich
spricht, das einem manchmal wie ein kunstvoller Rap erscheint,
dann wie atemloses Erzählen oder wie Klagegesang, Trauerrede
oder Zornesgeschrei – reich variiert in Vokabular, Rhythmen
und Tonlagen.

Und auch dies sei noch erwähnt: Man kann Raoul Schrott getrost
als einen großen Reisenden beschreiben. Er reist durch die
Welt und die Zeit, also auch durch die Literatur, deren äußere
und inneren Welten. So hat er denn neben der Arbeit an der
Neuübertragung  der  „Ilias“  auch  lange  zur  (Archäologie-
)Geschichte  Troias  recherchiert.  Seine  nicht  unumstrittenen
Ergebnisse dazu präsentierte er in seinem Buch „Homers Heimat.
Der Kampf um Troia und seine realen Hintergründe“. Dabei führt
er uns vor das – seiner Meinung nach – eigentliche Modell für
Troia:  die  Bergfestung  von  Karatepe  (heute  Türkei),  einst
Blüte der kilikischen Hochkultur. Von dort nämlich sollen sie
stammen: die Landschaften und sagenhaften Hintergründe, die
Homer in den Troia-Stoff projizierte. Mehr dazu im Gespräch
Denis  Schecks  mit  Raoul  Schrott  unter:
http://www.youtube.com/watch?v=T6HQ8idx13Q

Homer: „Ilias“. Übertragen von Raoul Schrott. Hanser Verlag,
München 2008. 692 Seiten, 34,90 Euro.

Raoul Schrott: „Homers Heimat. Der Kampf um Troia und seine
realen Hintergründe“. Hanser Verlag, München 2008. 432 Seiten,
24,90 Euro.

 



Der  Irrsinn,  die  Stadt  und
der  Krieg:  Zur  Ausstellung
„Weltenbrand – Hagen 1914“
geschrieben von Bernd Berke | 8. September 2014
Um das Jahr 1900 war das westfälische Hagen – ganz anders als
heute – eine prosperierende, aufstrebende Stadt. Mochten auch
Nachbarorte wie Dortmund (Freie Reichsstadt im Mittelalter,
Hansestadt)  eine  weitaus  längere  Geschichte  haben,  so
entwickelte sich doch jetzt auch in Hagen ein bürgerliches
Selbstbewusstsein.

Hier wirkte damals der umtriebige Mäzen Karl Ernst Osthaus
(1874-1921) mit seinem später so genannten „Hagener Impuls“,
der  1902  zum  seinerzeit  weltweit  ersten  Museum  der
Gegenwartskunst  führte.  Die  Blüte  zeigte  sich  auch  im
Stadtbild: Damals entstanden in Hagen ein neues Rathaus (1903)
und  ein  neuer,  repräsentativer  Bahnhof  (1910),  beide  in
historisierenden  Stilformen,  dazu  das  schmucke  Stadttheater
(1911).  Auch  eine  machtvolle  Stadthalle  war  beinahe
fertiggestellt, als im August 1914 der Erste Weltkrieg begann.
Damit endete auch Hagens Aufstieg jäh – mit ungemein weit
reichenden  Folgen,  deren  Ausläufer  teilweise  noch  heute
nachwirken.

https://www.revierpassagen.de/24832/der-irrsinn-die-stadt-und-der-krieg-zur-ausstellung-weltenbrand-hagen-1914/20140516_2323
https://www.revierpassagen.de/24832/der-irrsinn-die-stadt-und-der-krieg-zur-ausstellung-weltenbrand-hagen-1914/20140516_2323
https://www.revierpassagen.de/24832/der-irrsinn-die-stadt-und-der-krieg-zur-ausstellung-weltenbrand-hagen-1914/20140516_2323


„Wir  müssen
siegen!“
(Bildpostkarte, um
1915 – Stadtarchiv
Hagen)

In diesem vielfach tragischen Spannungsfeld bewegt sich nun
die Ausstellung „Weltenbrand – Hagen 1914“ im Osthaus Museum,
die vorwiegend die Perspektive der „Heimatfront“ einnimmt. 100
Jahre nach der „Urkatastrophe“ des 20. Jahrhunderts sind an
der Bilanz auch das Stadtmuseum und das Stadtarchiv beteiligt.
Mit dermaßen vereinten Kräften hat man es geschafft, dass rund
90 Prozent der Exponate in dieser kulturhistorischen Schau aus
eigenen Hagener Beständen stammen.

Rund  120  Kunstwerke  sowie  zahllose  Archivalien  und
Abschauungsobjekte  lassen  in  den  besten  Sequenzen  der
Ausstellung  einen  (lokal  und  regional  zentrierten)  Dialog
zwischen Kunst und Alltagszeugnissen entstehen.
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Hohenlimburger  Kinder  zur
Zeit  des  Ersten  Weltkriegs
(1914/15)  (Stadtarchiv
Hagen)

Wo Stücke wie etwa Mobilmachungsbefehle und Sterberegister,
alte  Schreibmaschinen,  Ladenkassen,  Soldatenhelme  oder
(kriegerisches) Spielzeug für sich genommen nicht beredt genug
sein  sollten,  tritt  die  Kunst  in  ihr  Recht.  Bilder  der
Expressionisten (Schmidt-Rottluff, Kirchner, Heckel) oder von
George Grosz, Otto Dix und Max Beckmann – um nur wenige zu
nennen – geben so manche Ahnung von den Schrecken des Krieges,
der Not, des Hungers und des Irrsinns, den der Weltenbrand mit
sich  brachte.  Bewegend  auch  die  Blätter  eines  Walther
Bötticher, der 1916 im Weltkrieg gefallen ist. Und überhaupt
einige Unscheinbarkeiten am Wegesrand des Rundgangs.
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Christian  Rohlfs:
„Tod als Sargträger“
(um  1917),
Holzschnitt.
(Osthaus  Museum,
Hagen)

Neben  Bildern  mit  verzweifelter  Gebärde  oder  deutlich
kritischem Sinn finden sich auch Beispiele für einen seelenlos
oberflächlich registrierenden Zugriff oder gar nationalistisch
und martialisch dröhnende Schöpfungen, wie beispielsweise das
1915 am Hagener Rathaus aufgestellte Standbild „Der Eiserne
Schmied“  des  „völkisch“  gesinnten  Dortmunder  Bildhauers
Friedrich Bagdons.

Natürlich sieht man hier nicht das Original, sondern eine
Dokumentation  zur  Entstehung.  Der  Schmied  selbst  ist  –
annähernd so groß wie die echte Statue – nur als „Pappkamerad“
gegenwärtig. Karl Ernst Osthaus wollte damals übrigens das
Schlimmste verhindern und ermunterte Ernst Ludwig Kirchner zu
einem  Gegenentwurf,  welcher  jedoch  keine  Chance  bei  den
kriegsbegeisterten Stadträten hatte…

Ein aufschlussreiches Kapitel ist der Rüstungsproduktion in
gewidmet. Hier tat sich besonders die Accumulatoren Fabrik AG
(AFA,  Vorläuferin  von  Varta)  hervor,  die  u.  a.  damals
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neuartige  Spezialbatterien  für  U-Boote  fertigte.

Nicht wenige historische Fotografien zeigen die entsetzlich
angefachte Kriegslust der Bevölkerung – bis hin zu Kindern
beim Kriegsspiel. Am Ende der Ausstellung wird in einer Art
Epilog  deutlich,  wie  nach  dem  verlorenen  Krieg  schon  die
Drachensaat für den nächsten aufgegangen ist. Was aus Hagen
noch hätte werden können ohne Kriege, diese Frage könnte einen
in  tiefe  Depressionen  stürzen.  Doch  das  gilt  ja  für  alle
betroffenen Städte und Länder.

Einige Exponate vermitteln hingegen bloßes Kolorit und reichen
in ihrer Harmlosigkeit nicht so recht an das Thema heran.
Nicht sehr schlüssig, wenn nicht gar überflüssig erscheint es,
in  einem  Saal  Kriegsrelikte  beiderseits  eines  angedeuteten
„Schützengrabens“ anzuordnen.

Gleichsam  das  größte
Exponat:  der  Altbau  des
Hagener  Osthaus  Museums.
(Foto:  Bernd  Berke)

Wenn  man  so  will,  ist  das  größte  „Ausstellungsstück“  der
Altbau des Osthaus Museums (also das frühere Folkwang-Museum
von 1902), in den die Schau schließlich überleitet. Sigrid
Sigurdssons  stetig  anwachsendes  und  mäanderndes  Archivwerk
„Architektur der Erinnerung“ gibt auch einige Dokumente aus
dem Umkreis des Jahres 1914 her. Und das Junge Museum steuert
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noch Fotos, Materialien und Installationen aus pazifistischem
Geiste bei. Möge es fruchten.

„Weltenbrand  –  Hagen  1914“.  Osthaus  Museum,  Hagen,
Museumsplatz 1 (Navigation: Hochstraße 73). 20. Mai bis 10.
August 2014 (Eröffnung So., 18. Mai, 15 Uhr). Geöffnet Di, Mi,
Fr 10-17, Do 13-20, Sa/So 11-18 Uhr, Mo geschlossen. Eintritt
9 Euro, diverse Ermäßigungen. Tel.: 02331/207-2740. Internet:
www.osthausmuseum.de

P.S.: Wenn man schon einmal in Hagen ist, sollte man einen
Abstecher ins benachbarte Wuppertal machen, wo noch bis zum
27.  Juli  im  Von  der  Heydt-Museum  die  Ausstellung
„Menschenschlachthaus“  deutsche  und  französische  Kunst  zum
Ersten  Weltkrieg  versammelt.  Siehe  auch  hier:
http://www.revierpassagen.de/24161/24161/20140404_1647

„Die Spiegel-Affäre“: Starker
Politthriller um Augstein und
Strauß
geschrieben von Bernd Berke | 8. September 2014
Das war ziemlich großes Kino, was uns die ARD (und ein paar
Tage zuvor arte) heute geboten hat: „Die Spiegel-Affäre“ war
eines jener raren Fernseh-Ereignisse, für die man denn doch
gern seine Gebühren zahlt.

Die Älteren erinnern sich – und hoffentlich wissen auch einige
Jüngere ein wenig Bescheid: Im Oktober 1962 berichtete das
Hamburger Magazin „Der Spiegel“ unter der Schlagzeile „Bedingt
abwehrbereit“ über die mangelnde Verteidigungsbereitschaft der
Bundeswehr.
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Kampf um die Pressefreiheit

Franz  Josef  Strauß,  CSU-Verteidigungsminister  im  Kabinett
Adenauer, witterte Landesverrat und erwirkte (durch mehr oder
weniger direkte Weisungen) die Verhaftung des „Spiegel“-Chefs
Rudolf Augstein, des Artikel-Autors Conrad Ahlers und weiterer
Redaktionsmitglieder. Strauß belog den Bundestag über seinen
aktiven Anteil an den Verhaftungen und musste zurücktreten.
Die „Spiegel“-Leute kamen nach und nach frei.

Sebastian  Rudolph  als
„Spiegel“-Chef  Rudolf
Augstein  (©  BR/Wiedemann  &
Berg Film)

Die perfide Razzia beim „Spiegel“ wurde zum Fanal. Erstmals in
solcher  Form  wurde  breiter  Protest  für  die  Pressefreiheit
laut. Die Affäre hat ungeheuer nachgewirkt und damals viele
Menschen in ihrem Demokratieverständnis geprägt. Sie führte
überdies später indirekt zur ersten sozialliberalen Koalition
und hat gewiss auch erste Keime für die Rebellion von 1968
gelegt.

Duell der selbstherrlichen Männer

Roland Suso Richters Spielfilm-Doku spitzt die Handlung auf
den  Zweikampf  zweier  selbstherrlicher  und  von  ihren
gegenläufigen Missionen besessenen Männern zu: Rudolf Augstein
( Sebastian Rudolph) und Franz Josef Strauß (Francis Fulton
Smith),  der  die  Bundesrepublik  unbedingt  atomar  bewaffnen
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wollte.  Mauerbau  und  Kuba-Krise  schienen  seiner  harten
antikommunistischen Linie in die Karten zu spielen.

Um eine pralle Geschichte zu erzählen, muss man wohl auf diese
Weise personalisieren. Gespielt wird das jedenfalls – bis in
die Nebenrollen hinein – ganz exzellent. Wir erleben einen
fesselnden  Politthriller,  wie  man  ihn  sonst  eher  US-
Regisseuren  zutraut.

Saufen, rauchen, Frauen verachten

Trefflich auch das Zeitkolorit der späten 50er und frühen 60er
Jahre. Geradezu bewundernswert, wie eine ganze Welt zwischen
historischen Autotypen, Paternostern und stimmigen Interieurs
herbeigezaubert wird. Fast möchte man in Nostalgie verfallen,
hätte  das  Ganze  nicht  einen  so  ernsten  politischen
Hintergrund.

Francis  Fulton  Smith  als
Verteidigungsminister  Franz
Josef Strauß (© BR/Wiedemann
& Berg Film)

Das ungebremst saufselige und frauenverachtende Gockelgehabe
der  männlichen  Akteure  entfaltet  sich  gleichsam  in  einer
gründlich verrauchten Sektkelch- und Bierkrug-Republik – mit
Ausflügen  in  den  Weinbrandsuff:  „Darauf  einen  Dujardin  –
peng!“

Lockere Sprüche in der Redaktion
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Mag sein, dass die Sprücheklopfer-Atmosphäre in der „Spiegel“-
Redaktion  etwas  zu  locker  gezeichnet  wird,  im  Sinne  der
Spannung  und  Unterhaltsamkeit  funktioniert  das  alles
jedenfalls  prächtig.  Einige  Portionen  geschichtlicher
Aufklärung fallen dabei allemal ab.

Mag  auch  das  eine  oder  andere  historische  Detail  etwas
verrutscht  sein,  so  stimmen  doch  insgesamt  wohl  die
Gewichtungen. Man ertappt sich gelegentlich sogar dabei, die
Antriebe eines Franz Josef Strauß ansatzweise nachvollziehen
(allerdings nicht billigen) zu können. Und das will wirklich
etwas heißen.

„Mittelalter“  als
Mummenschanz für Millionen
geschrieben von Bernd Berke | 8. September 2014
Am  Sonntag  hat  Familie  B.  ein  paar  Stunden  auf  einem  so
genannten  „Mittelalterfest“  verbracht.  Nun  könnte  man  das
unter dem bewährten Blutdrucksenkungs-Motto „Hingehen – gucken
–  weggehen“  abhandeln.  Doch  dann  stünden  hier  nur  wenige
Zeilen.

Das Festival hat in Dortmund volle fünf Tage gedauert. Täglich
strömten viele Tausend zum Fredenbaum, dem weitläufigen Grün
in  der  Nordstadt.  Man  wüsste  gern,  was  die  Kommune  den
Veranstaltern abknöpft und wie dann die Umsätze und Gewinne so
aussehen. Wahrscheinlich kann man beim Schätzen ziemlich hoch
greifen, denn die ganze Chose ist – allem beschaulichen Retro-
Anstrich zum Trotz – auf sehr heutige Weise kommerzialisiert.
Nur, dass die meisten Verkaufsstände wie notdürftig gezimmert
und beschriftet wirken. Aber das gehört zum Konzept.
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Ritter auf dem Turnierplatz
(Foto: Bernd Berke)

Man kann hier alle möglichen Accessoires kaufen, um sich dem
„Mittelalter“  gemäß  auszustaffieren.  Die  Sparsamen  behängen
sich  einfach  mit  einem  Fell  und/oder  laufen  barfuß  übers
Gelände.  Andere  betreten  in  schwerer  Ritterrüstung,  als
Kreuzfahrer,  Mönche,  Bettler,  Gaukler,  Hofnarren,  Piraten,
Burgfräulein,  Mägdelein,  Marketenderinnen  oder
„mittelalterliche“ Handwerker die Szenerie. Auch stakst der
Tod höchstpersönlich übers Areal. Dazu wummert im Hintergrund
„keltisch“ inspirierte Rockmusik oder dergleichen.

Rüstungs-Geschäft  (Foto:
Bernd  Berke)

Manchen steht die historisierende Kleidung ausgesprochen gut,
anderen eher nicht. Man sieht lange, wallende Gewänder und
rauschende  Bärte  sonder  Zahl,  auch  imponierend  große  und
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umfängliche  Gestalten.  Überhaupt  laufen  nicht  wenige
originelle „Typen“ herum, die hier eine Ausdrucksform gefunden
haben. Und ganz offenkundig haben sich zahlreiche Paare über
diese spezielle Gemeinsamkeit gefunden. Glück zu!

Die passenden Kostüme (Foto:
Bernd Berke)

Wir  haben  es  natürlich  nicht  mit  einem  geschichtlich
eingegrenzten Mittelalter zu tun, die Kostümierungen spielen
auf etliche verflossene Jahrhunderte an, vom Wikinger bis zum
Barockfürsten  ist  alles  möglich.  Überdies  kann  der
Mummenschanz  in  allerlei  Stilrichtungen  großzügig  erweitert
werden,  es  fließen  auch  Zeichen  aus  Genres  wie  Fantasy,
Science-Fiction, Gothic, Metal, Punk und Horror ein.

Stilistische
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Variante  (Foto:
Bernd  Berke)

Manche  Feinheiten  erkennen  sicherlich  nur  Eingeweihte.  Da
schiff’ ich mich auf meine älteren Tage nicht mehr ein. Da
geh’  ich  doch  lieber  hinüber  zum  Turnierplatz  und  schaue
halbedlen Rittern beim Kampf Mann gegen Mann zu, ob zu Pferde
oder im Staube. Im Zeitalter der ferngesteuerten Drohnen kann
man sich solche direkten Duelle ja kaum noch vorstellen. Mag
es also ein Einspruch gegen virtuelle Welten sein.

Ach so, ja. Auch politisch lässt sich hier nichts eindeutig
„festmachen“, wenn auch manche das vielleicht gerne hätten.
Eher linke oder grüne Authentizitäts-Folklore scheint ebenso
kompatibel  wie  am  anderen  Rand  martialische
Erscheinungsbilder,  Runen  und  Frakturschrift.  Dazwischen
ergeht sich das ganze Spektrum bundesdeutscher Bürgerlichkeit.
Jekami heißt die Parole. Wo hat man das sonst noch?

Man muss sich also gar nicht wundern, dass praktisch an jedem
Wochenende irgendwo in Deutschland ein solches Zusammentreffen
stattfindet. Die vielfältige Szene, die da ansprechbar ist,
scheint in die Hunderttausende zu gehen, wenn nicht in die
Millionen.  Migranten  sind  dabei  übrigens  eindeutig
unterrepräsentiert. Ohnehin fragt man sich, ob es das Phänomen
auch in anderen europäischen Ländern so ausgeprägt gibt.



Auf  zur  nächsten
Bühne  (Foto:  Bernd
Berke)

Insgesamt ist das alles ein vorwiegend harmloses Verkleidungs-
und  Anverwandlungsspiel  für  Erwachsene,  an  dem  aber  auch
Kinder ihre Freude haben. Karnevalstauglich ist offenbar der
Verbrauch an alkoholischen Getränken. An jedem zweiten oder
dritten Stand kann man sich gepflegt vollaufen lassen – auch
schon  mal  mit  „Met“  oder  ähnlich  auf  Gestern  getrimmten
Flüssigkeiten. Im Mittelalter war Saufen halt nicht verpönt,
sondern eher die Regel. Ob man aber nach ein paar Humpen noch
beim allfälligen Bogenschießen oder Axtwerfen trifft? Und wenn
ja: wohin?

Etwaigen  historischen  Besserwissern  nimmt  man  beim
„Mittelalterlich Phantasie Spectaculum“ ® den Wind gleich aus
den  Segeln,  indem  das  Motto  lautet:  „nicht  authentisch,
sondern  phantastisch“.  Was  das  eingekreiste  Trademark-„R“
soll?  Nun.  Das  laut  Eigenwerbung  weltweit  größte  reisende
Festival seiner Art hat seinen Namen beim Deutschen Patent-
und Markenamt als eingetragene Wortmarke registieren lassen.
Damit das klar ist.

Phantasie  oder  nicht:  Etliche  Teilnehmer  haben  als  Hobby-
Historiker  wohl  auch  Wissen  über  längst  vergangene  Zeiten
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angesammelt.  Vielfach  bemüht  man  sich,  einen  irgendwie
„altdeutschen“ Zungenschlag zu imitieren. Und bis sie abends
zum  Parkplatz  zurückkehren,  geben  sich  viele  gern  den
Anschein,  als  trügen  sie  nicht  einmal  ein  neumodisches
„Zeiteisen“ am Handgelenk…

Ai Weiwei und die Kunst des
Konflikts
geschrieben von Birgit Kölgen | 8. September 2014
Er  hätte  in  New  York  bleiben  können,  frei,  unbehelligt.
Immerhin  lebte  der  chinesische  Künstler  und  Architekt  Ai
Weiwei von 1981 bis 1993 seinen amerikanischen Traum. Aber wer
kannte  ihn  schon?  Erst  als  aufrührerischer  Heimkehrer
entwickelte Ai ein von der westlichen Welt bewundertes Werk
voller Zorn und Schönheit. Der Konflikt mit dem kommunistisch-
kapitalistisch  agierenden  Regime  inspiriert  ihn  zu  immer
wieder neuen Installationen, die er jetzt in einer grandiosen
Schau im Berliner Gropius-Bau zeigt: „Evidence“ – Beweis.

Dass er selbst nicht zur Eröffnung kommen durfte, passt Ai
Weiwei durchaus ins Konzept. Das Verbot sei, ließ er vorab
verlauten,  „ein  Kunstwerk  an  sich“  und  spiegele  die
menschliche  Verfassung  wider.
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Der  Künstler  Ai  Weiwei  im
Jahr  2012.  (Foto:  ©  Gao
Yuan)

Die chinesischen Behörden verweigern ihm die Ausreise, seit er
2010 mit einer im Internet angekündigten Protestparty auf den
willkürlichen Abriss seines Ateliers in Shanghai reagierte.
Während Ai in Hausarrest saß, ließ er rund 1000 Gästen ein
symbolhaltiges  Mahl  servieren:  Flusskrebse,  chinesisch  „he
xie“.  Genauso  klingt  –  etwas  kompliziert  für  westliche
Rezipienten  –  das  chinesische  Wort  für  Harmonie,  welches
wiederum  vom  Regime  gebraucht  wird,  sobald  es  um
Gleichschaltung geht. Für Ai Weiwei sind die Flusskrebse nun
seine subversiven Krabbeltiere. Er ließ sie 2011 in kostbarem
Porzellan nachbilden, grau und rot, zerbrechlich, aber nicht
verderblich. In unübersehbarer Zahl liegen sie auf dem Boden
des Ausstellungssaals – unheimlich und reizvoll.

So macht sich Ai Weiwei die Dinge und Ereignisse zu eigen. Die
Idee  der  Verwandlung  ist  sein  Trick  und  zugleich  seine
Erlösung.  Die  Überwachungskameras,  die  vor  seinem  Haus  in
Peking  installiert  wurden,  ließ  er  in  Marmor  nachbilden.
Versteinert sind sie nun, hübsch, harmlos und doch Zeugnisse
einer allgegenwärtigen Schikane. Ai hat sie verzaubert – genau
wie die Handschellen, die zum Jade-Schmuck wurden, und sechs
schäbige Plastikbügel, die jetzt als Kristallobjekte edel in
einer Vitrine schimmern. Gezähmte Erinnerungen an die 81 Tage,
die Ai im Frühjahr 2011 in einem Geheimgefängnis verbrachte.

Ohne  Angabe  von  Gründen  hatte  man  ihn  auf  dem  Flughafen
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verhaftet und in eine Zelle gesperrt, wo das Licht nie ausging
und die Möbel mit Schaumstoff umwickelt waren. Ein Nachbau
soll  dem  Publikum  (nur  sechs  Personen  dürfen  zugleich
eintreten) die Gefühle des Gefangenen nahebringen, Ai lässt
nichts  aus.  In  einem  suggestiven  Musikvideo  marschiert  er
zwischen  Bewachern  auf  und  ab  –  und  inszeniert  seine
Fantasien.  Ein  Kind  rasiert  ihm  die  struppigen  Haare  vom
Schädel, auch der lange Bart fällt. Der bullige Künstler wird
zu  einer  kahlköpfigen,  geschminkten  Diva,  die  aus  dem
Gefängnisgang  einen  Laufsteg  macht.  Wieder  hat  die
Metamorphose  funktioniert.

Ein gefährliches Spiel, was Ai da treibt. Nicht immer geht es
so gut aus wie Ende 2011, als Tausende von Spendern seine
angeblichen Steuerschulden bezahlten. 2009, als er nach dem
verheerenden  Erdbeben  von  Sichuan  auf  Baumängel  in  den
zusammengestürzten Gebäuden hinweisen wollte, erlitt er nach
einer Polizistenattacke eine Hirnblutung, die in Deutschland
operiert wurde. Zu einer Ausstellung im Münchner Haus der
Kunst durfte er damals noch leibhaftig erscheinen. Heute ist
er virtuell gegenwärtig – und ein andächtiges Publikum huldigt
ihm  im  Gropius-Bau,  dem  ehemals  kaiserlichen
Kunstgewerbemuseum, um 1880 von Martin Gropius (dem Großonkel
des Bauhaus-Gründers) als Pseudo-Renaissance-Palast errichtet.

Installation  mit  über  6000
chinesischen Holzschemeln im
Gropius-Bau:  „Stools“
(Hocker), 2014. (© Ai Weiwei
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/ Foto © Reschke, Steffens &
Kruse, Berlin/Köln)

Ai weiß, wie man auch solche Räume füllt. Über 6000 alte
Hocker aus nordchinesischen Dörfern stehen dichtgedrängt im
prächtigen Lichthof. Sie tragen die Spuren vieler Leben und
erzählen mit ihren Kratzern, Brüchen und Farbresten von Chinas
Vergangenheit,  deren  Überreste  systematisch  dem
Wirtschaftsboom  geopfert  werden.

Nicht nur in Peking verschwinden historische Stadtviertel, um
neuen Wohn- und Geschäftsburgen Platz zu machen. Schon 2007,
nachdem er antike Häuserteile und Möbel auf der Documenta
installiert  hatte,  ließ  Ai  30  Türen  zerstörter  Häuser  in
Marmor nachbilden. Sein „Monumental Junkyard“, der monumentale
Schrottplatz, ist ein Denkmal für das Verlorene – genau wie
zwölf  vergoldete  Bronzen  chinesischer  Tierkreisfiguren,  die
sich  einst  in  den  Gärten  des  kaiserlichen  Sommerpalastes
befanden,  wo  sie  1860  von  europäischen  Soldaten  geraubt
wurden.

Jede  Zeit  gebiert  ihr  eigenes  Unrecht.  Und  sie  sorgt  für
Verdrängung.  Die  jungen  Chinesen  im  Fortschrittsrausch
interessieren sich kaum für die traditionelle Kultur ihres
Landes. Sie wollen Audi fahren. Ai Weiwei hat dafür in diesem
Jahr ein starkes Zeichen geschaffen: Er überzog acht etwa 2000
Jahre  alte  Vasen  aus  der  Han-Dynastie  mit  metallisch
glänzendem  Autolack.  Sieht  perfekt  aus,  dieser  Akt  der
Zerstörung. Ai Weiwei, der abwesend Anwesende, hat sich wieder
einmal klar ausgedrückt.

„Ai Weiwei – Evidence“: bis 7. Juli im Martin-Gropius-Bau,
Berlin, Niederkirchnerstr. 7. Mi.-Mo. 10 bis 19 Uhr, ab 20.
Mai bis 20 Uhr, Di. geschlossen. Katalog im Prestel-Verlag: 25
Euro (Buchhandelsausgabe: 39,95 Euro). www.gropiusbau.de

http://www.gropiusbau.de


„Menschenschlachthaus“:  Wie
die  Kunst  den  Ersten
Weltkrieg nicht fassen konnte
geschrieben von Bernd Berke | 8. September 2014

Gert Heinrich Wollheim: „Der Verwundete“ (1919), Öl auf
Holz (Privatbesitz Berlin / © Nachlass Gert Wollheim)

Als auch die Künstler in den Ersten Weltkrieg geraten, ist
ihre  anfängliche  Kampfes-Euphorie  sehr  bald  vorüber.  Die
Bilder  vom  Kriege,  zwischen  1914  und  1918  entstanden,
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enthalten hin und wieder patriotische Appelle, doch kaum noch
triumphale Gesten.

Ja, die Kunst macht sich geradezu klein vor der schrecklich
übermächtigen  Wirklichkeit,  wie  man  jetzt  in  einer
bemerkenswerten Wuppertaler Ausstellung sehen kann. So manche
Skizze  ist  im  Schützengraben  oder  an  der  Frontlinie
entstanden. Dorthin konnte man keine Staffeleien und Leinwände
mitnehmen. Doch auch die im Atelier gemalten Ölbilder haben
meist bescheidene Ausmaße.

„Menschenschlachthaus“ heißt die Ausstellung mit drastischer
Deutlichkeit, der Untertitel lautet „Der Erste Weltkrieg in
der  französischen  und  deutschen  Kunst“.  Das  Partnermuseum
(Musée des Beaux-Arts) in Reims, das rund die Hälfte der rund
350 Exponate beigesteuert hat und die Schau ab 14. September
übernehmen  wird,  will  einen  dezenteren  Titel  wählen,  denn
jenseits des Rheins wird der Erste Weltkrieg bis heute anders
gesehen. Dort verknüpfen sich – über das Leidensgedächtnis
hinaus – ungleich mehr nationale Gefühle damit, auch solche
der Genugtuung und des Stolzes.

Reims hat wegen der im Ersten Weltkrieg zerstörten und später
wieder  aufgebauten  Kathedrale  (Krönungsort  französischer
Könige)  eine  herausragende  Bedeutung  für  Frankreichs
Selbstbild.  So  kommt  es,  dass  im  September  vermutlich
Frankreichs Präsident Hollande und Bundeskanzlerin Merkel die
Ausstellung in Reims eröffnen werden.



Gustave  Fraipont:
„Brand der Kathedrale
von  Reims“.  Lavierte
Gouache  und  schwarze
Tinte,  Feder  und
Tusche  (Reims,  Musée
des Beaux-Arts)

Die  Ausstellung  konzentriert  sich  ganz  auf  die  beiden
Nachbarländer und blendet alles weitere Kriegsgeschehen aus.
Sie berührt freilich auch so einen weiten Themenkreis, setzt
sie  doch  schon  bei  unguten  Vorahnungen,  kriegsträchtigen
Stimmungen  und  beim  Zustand  der  Kunst  vor  1914  ein  und
verfolgt die Linie bis zu Tendenzen der 1920er Jahre, als in
Deutschland  die  Neue  Sachlichkeit  aufkam  und  französische
Künstler  sich  im  weiten  Feld  zwischen  Neoklassizismus  und
Kubismus  bewegten.  Der  Kernbestand  aber  widmet  sich  der
eigentlichen Kriegszeit, ob nun an oder hinter der Front.

Jüngst hat eine andere, thematisch verwandte große Ausstellung
in der Bonner Bundeskunsthalle („Die Avantgarden im Kampf“)
die  These  verfechten  und  illustrieren  wollen,  der  Erste
Weltkrieg habe die Künste beflügelt. Gerhard Finckh, Direktor
des Wuppertaler Von der Heydt-Museums, mag diesem Ansatz nicht
folgen.  Im  Gegenteil.  Alle  damals  wesentliche  Richtungen
hätten sich unabhängig vom Krieg gebildet und seien bereits
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vorher  zur  Blüte  gelangt.  Zudem  hätten  die  allermeisten
Künstler  dann  den  Krieg  bildnerisch  gar  nicht  zu  fassen
bekommen.

Pierre  Bonnard:  „Zerstörtes
Dorf  an  der  Somme“  (um
1917),  Öl  auf  Leinwand
(Centre  national  des  arts
plastiques, Inv. FNAC 5891 /
© VG Bild-Kunst, Bonn 2014)

Darf man da von einem Versagen sprechen? Wie will man denn
auch  mit  den  überlieferten  Mitteln  der  Zeichnung,  der
Tafelmalerei oder Skulptur die wirklichen Gräuel „angemessen“
darstellen? So wird die bildende Kunst in keiner Hinsicht
„fertig“ mit dem Krieg.

In  Wuppertal  ruft  man  demzufolge  Fotografie,  Film  und
Literatur (mit längeren Textpassagen in der Ausstellung) zur
Hilfe, um dem Thema gleichsam mehrdimensional beizukommen. So
entfaltet die Schau, die ohnehin zwischen Kunstgeschichte und
politischer Geschichte oszillieren muss, eine anfangs geradezu
irritierende Vielfalt der Perspektiven.

Selbst ein Max Beckmann hat zunächst den Krieg begrüsst, der
seiner Kunst „zu fressen“ gebe, also starke Themen liefere.
Sogar  ein  Otto  Dix  wirkt  auf  einem  Selbstporträt  noch
gewaltbereit,  wenngleich  Brüche  und  Verstörungen  zu  spüren
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sind. Ähnliche Phänomene der Begeisterung gibt es auch auf
französischer Seite.

Max  Beckmann:
„Selbstbildnis  als
Krankenpfleger“
(1915),  Öl  auf
Leinwand  (Kunst-
und  Museumsverein
Wuppertal  /  VG
Bild-Kunst,  Bonn
2014)

Im Folgenden findet man etliche Schattierungen der Kunst im
Kriege. Wenn Maurice Denis ein preußisches Schwein darstellt,
das ein unschuldiges Kind brutal niedertrampelt, so ist dies
natürlich Propaganda. Man sieht hie und da patriotische Posen
und  Heroisierungen,  Stilisierungen,  Überhöhungen  oder  auch
naive Betrachtungsweisen.

Dabei kommt es der Ausstellung zugute, dass in ihrer Fülle
nicht  nur  berühmte  Künstler  vertreten  sind,  sondern  auch
einige Unbekannte, zuweilen ersichtlich weniger Talentierte.
So wird deutlicher, wie und warum die herkömmliche Malerei
vielfach am Thema scheitert und scheitern muss.
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Doch  einige  wenige  Künstler  lassen  die  rohe  Wahrheit  der
Materialschlachten  und  der  massenhaft  zerfetzten  Körper
aufblitzen. So zeigt Otto Dix’ (hier komplett präsentierte)
Mappe „Der Krieg“ in bizarrer Zuspitzung denn doch einiges vom
innersten  Zerstörungswesen  des  Krieges.  Das  Totentanz-
Konvolut, zu dem 50 Radierungen gehören, ist freilich erst
1924  entstanden.  Auch  Conrad  Felixmüllers  „Soldat  im
Irrenhaus“ (1919) ist ein solcher Aufschrei, bis ins Mark
erschütternd.

Neben  dem  grotesken  Zugriff,  für  den  beispielsweise  auch
George Grosz steht, scheint äußerste lakonische Zurückhaltung
eine weitere Möglichkeit zu sein, sich der schlimmen Wahrheit
zu  stellen.  Anders  herum  gesagt:  Wo  immer  sich  die
künstlerischen Mittel zu sehr aufdrängen (oder eben auch nicht
genügen),  geht  die  Anstrengung  fehl.  Traditionelle  Regeln
gelten  hier  ohnehin  nicht  mehr.  Allseits  zerfallende
Strukturen müssen auch im Bild ihre Entsprechung finden. Sonst
ist es von vornherein Verharmlosung.

Félix  Vallotton:
„Soldatenfriedhof  von
Châlons-sur-Marne  (1917,  Öl
auf  Leinwand  (Bibliothèque
de  Documentation
Internationale Contemporaine
– BDIC)

Eines der großartigsten Bilder der Ausstellung offenbart wohl
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auch einen Zwiespalt. Félix Vallottons „Soldatenfriedhof von
Châlons-sur-Marne“  (1917)  ist  mit  seinen  Tausenden  von
Grabkreuzen  ein  grandioses  Monument  stiller  Trauer,  doch
könnte man auch argwöhnen, dies sei eine nahezu abstrakte
Ansammlung von Ornamenten. Es ist ein schwankender Gang auf
dem Grat – wie alle Kunst vom Kriege.

„Menschenschlachthaus.  Der  Erste  Weltkrieg  in  der
französischen  und  deutschen  Kunst.“  Von  der  Heydt-Museum,
Wuppertal, Turmhof 8. Vom 8. April bis 27. Juli 2014. Di-So
11-18,  Do  11-20  Uhr.  Mo  geschlossen.  Karfreitag  und
Ostersonntag  11-18  Uhr,  Ostermontag  und  Maifeiertag
geschlossen. Eintritt 12 Euro, ermäßigt 10 Euro. Katalog 25
Euro.  Umfangreiches  Begleitprogramm.  Informations-Hotline:
0202/563-26 26. www.von-der-heydt-museum.de

In einer Welt ohne Halt und
Gewissheit:  Joseph  Conrads
„Lord Jim“ neu übersetzt
geschrieben von Bernd Berke | 8. September 2014
Welch ein machtvoller Roman! Man spürt schon beim Einstieg den
schweren Ernst, die Größe und Tiefe. Wahrlich kein Wunder,
dass es „Lord Jim“ von Joseph Conrad zu einiger Berühmtheit
gebracht  hat.  Jetzt  liegt  der  monumentale  Titel  in  neuer
Übersetzung  vor.  Eine  lohnende  Anstrengung,  die  uns  den
Klassiker wieder näher bringen kann.

Jener Jim heuert auf dem Pilgerschiff „Patna“ an, das Hunderte
von armseligen Passagieren an Bord hat. Das Schiff, auf dem
ein wahrhaft hässlicher Deutscher das Kommando führt, ist ein
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durch und durch maroder Seelenverkäufer.

Durch eine fluchwürdige Reihe von Zufällen gerät Jim (Häufig
wiederholter Ausruf oder auch Seufzer: „Er ist einer von uns“)
in eine furchtbar schuldbehaftete Lage: Es sieht ganz danach
aus, als hätte er mit dem üblen Kapitän und ein paar anderen
Halunken vor einem vermeintlichen Schiffsuntergang frühzeitig
die  Flucht  ergriffen  und  die  schlafenden  Passagiere  ihrem
Schicksal  überlassen.  Während  der  Käpt’n  sich  vollends
davonstiehlt, ist Jim Manns genug, als einziger vor Gericht
die Verantwortung zu übernehmen. Doch sein Leumund ist damit
ein für allemal zerstört. Von der Selbstachtung gar nicht zu
reden.

Joseph  Conrad  erzählt,  zumeist  aus  der  Perspektive  des
erfahrenen Seemanns Marlow, wie die – wenn auch unwillentliche
–  Verfehlung  ein  junges,  anfangs  aussichtsreiches  Leben
zerfrisst. Schon ein Gran Verderbtheit oder auch nur Trägheit
kann,  so  erweist  sich,  alle  guten  Anlagen  nachhaltig
vergiften. Die Fährnisse auf hoher See führen allemal in kaum
auszulotende Untiefen der Seele. Hier erfährt man, wie es
gehen kann, wenn einer sich wirklich ein Gewissen macht. In
Zeiten vielfachen Gewissensverlustes ist dies also per se eine
aufrüttelnde Lektüre.
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Die  Übersetzung  ergeht  sich  hie  und  da  in  wahren
Gedankenstrich-Orgien,  die  Sprache  gerät  immer  wieder  ins
Stocken und lässt geradezu körperlich spüren, wie sich Jim
selbst peinigt und quält. Unverhofft erhält er später eine
zweite Chance, indem er einen äußersten Handels-Vorposten auf
einer fernab von aller westlichen Zivilisation gelegenen Insel
betreuen  darf  und  gleichsam  ein  hoch  geachteter,  weil
„unfehlbarer“  Beschützer  der  Eingeborenen  wird.  Kann  er
dadurch sein vorheriges Versagen gleichsam tilgen? Ach!

Wenn man so will, ist „Lord Jim“ schon so etwas wie ein
Vorbote  des  Existenzialismus.  Heftiger  in  eine  böse,
grenzenlos in Unordnung geratene Welt geworfen ward bis dahin
selten  eine  andere  Figur.  Und  wie  verzweifelt,  verloren,
gottfern und von allen Menschen verlassen dieser Jim sich
fühlt: „Wer sein Schiff verliert, der verliert seine ganze
Welt; die Welt, die ihn gemacht hat, erhalten hat, versorgt
hat.“  Alle  inneren  und  äußeren  Katastrophen  sind  fortan
denkbar, jeder Halt ist trügerisch. Wenn man nun erwägt, dass
dieser Roman im Jahr 1900 erschienen ist, am Beginn eines
Jahrhunderts also, das alle (un)vorstellbaren Gräuel mit sich
gebracht hat…

Als  Triebkräfte  menschlichen  Leidens  werden  nicht  zuletzt
Neugier und Zweifel ausgemacht, zwei Haltungen, die gemeinhin
vor allem als Tugenden gelten. Doch hier wendet sich noch jede
Hoffnung  zur  Nachtseite.  Was  Wahrheit  sei,  kann  letztlich
nicht  mehr  gesagt  werden,  ein  zentraler,  lapidarer  Satz
lautet: „Es gab keine Gewissheit (…)“. Und so erscheint denn
auch Jim selbst geisterhaft undurchdringlich.

Uns Heutigen mag die schuldbeladene Gewissenserforschung allzu
herzensinnig und ausufernd erscheinen, doch man sollte sich
dieser unzeitgemäßen Mühe unterziehen. Dringlicher Hinweis im
Roman: „Erst wenn wir uns mit dem tiefsten Nöten eines anderen
Menschen  befassen,  begreifen  wir,  wie  unverständlich,
unbestimmt  und  flüchtig  die  Wesen  sind,  die  mit  uns  den
Anblick der Sterne und die Wärme der Sonne teilen.“



Joseph Conrad: „Lord Jim“. S. Fischer Verlag. Neu übersetzt
von Manfred Allié (nach der Kritischen Ausgabe, 1996 bei W.W.
Norton & Company – New York/London – erschienen). 493 Seiten.
22,99 Euro.

Russland  gehört  zu  Kultur-
Europa
geschrieben von Rolf Pfeiffer | 8. September 2014
Ich sehe die Geschehnisse in der Ukraine und denke, das kann
doch nicht wahr sein. Jetzt ist Rußland wieder der Feind? Das
Reich  der  finsteren  und  selbstverständlich  unbelehrbaren
Despoten?  Die  ideologische  Konfrontation  schien  doch
überwunden.  Und  die   Gegenüberstellung  von  „Europa“  und
„Rußland“ ist doch geographischer Unsinn. Europa geht bis zum
Ural, natürlich liegt Moskau in Europa.

Um  nicht  mißverstanden  zu  werden:  Ich  will  hier  kein
politisches Urteil fällen. Nach meinem Eindruck haben beide
Seiten des Konflikts gravierende Fehler gemacht, die aber alle
nicht in den Untergang führen müssen. Mir geht es, ich bitte
um Entschuldigung für den bombastischen Sound, um „Kultur-
Europa“, in dem die russische Kultur größte Bedeutung hat.
Landauf,  landab  spielen  Theater  und  Konzertsäle  in  allen
europäischen Ländern Tschechow und Tschaikowsky, um nur die
beiden zu nennen; die russische Literatur hat Weltgeltung, und
in den letzten Jahren hat beispielsweise auch die vormoderne
russische  Malerei,  die  sich  mit  dem  Namen  Ilja  Repin
verbindet, im Westen wachsende Beachtung erfahren. Russische
Kultur ist, wie auch die französische oder die italienische,
Teil unserer gemeinsamen europäischen Kultur. Wie kann man
eine Nation, mit der uns kulturell viel verbindet, politisch
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ausgrenzen? Nach meinem Empfinden geht das nicht. Auch deshalb
nicht, weil man den Russen Unrecht täte, die in ihrer großen
Mehrzahl fraglos vernünftige Menschen sind.

Eine  Lösung  habe  ich  nicht  –  nur  die  Hoffnung,  daß  „die
Politik“ vernünftig handelt. „Versöhnen statt spalten“, war
ein Drei-Worte-Spruch unseres ehemaligen Ministerpräsidenten
Johannes Rau. Zu seinen Lebzeiten klang das banal; doch jetzt
wäre es für alle Beteiligten die richtige Parole.

Nichts  blieb,  wie  es  war:
Herfried Münklers umfassendes
Werk  über  den  Ersten
Weltkrieg
geschrieben von Theo Körner | 8. September 2014

Es  hätte  ein  deutsches  Jahrhundert  werden  können  –  im
positiven  Sinn.  Ob  Wissenschaft,  Technik,  Medizin  oder
Industrie:  Deutschland  nahm  1914  in  Europa  durchaus  eine
Vorreiterrolle ein und erfuhr vielfältige Anerkennung.
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Verheißungsvoll waren auch die Signale des südlichen Nachbarn,
der k.u.k. Monarchie. Thronfolger Erzherzog Franz Ferdinand
wollte  den  einzelnen  Nationalitäten  mehr  Eigenständigkeit
gewähren,  um  auf  diese  Weise  den  Vielvölkerstaat  in  eine
sichere Zukunft zu führen. „Wo ist da also das Problem?“,
drängt sich als Frage am Vorabend des 1. Weltkrieges auf.
Wieso es dann doch zur „Urkatastrophe des 20. Jahrhunderts“
kam, um den amerikanischen Historiker George F. Kennan zu
zitieren,  analysiert  der  deutsche  Politikwissenschaftler
Herfried Münkler in seinem eindrucksvollen Werk „Der große
Krieg“ und geht noch einige Schritte weiter.

Welche Folgen die Jahre 1914 bis 1918 für die Grenzen auf dem
Globus  hatten,  wie  die  Menschen  mit  dem  unsagbaren  Leid
umgegangen sind, was der Krieg für die politischen Systeme
bedeutet  hat  und  wie  sich  der  Krieg  auch  als  solcher
maßgeblich verändert hat, sind Fragestellungen, die für den
renommierten  Professor  an  der  Berliner  Humboldt-Universität
zwingend  dazugehören,  wenn  er  über  den  Ersten  Weltkrieg
schreibt. Schließlich sucht Münkler auch nach den Lehren, die
aus dem Waffengang zu ziehen sind, und kommt gerade mit Blick
auf  die  heutige  Weltpolitik  zu  eher  ernüchternden
Erkenntnissen.

Aber der Reihe nach.

Wer und was hat den Krieg ausgelöst?

Hat nun der deutsche Militarismus, der Kriegsenthusiasmus der
Bevölkerung,  das  Pulverfass  Balkan  oder  die  komplizierte
Bündnispolitik  auf  dem  europäischen  Kontinent  den  Ersten
Weltkrieg ausgelöst? Es spielten nach den Ausführungen von
Münkler wohl alle aufgeführten Gründe eine maßgebliche Rolle –
in  Kombination  mit  einer  Kette  unglücklicher  Umstände,  so
banal sich das auch anhören mag. Vor allem lässt sich das über
das Attentat von Sarajewo sagen, bei dem der Erzherzog von dem
serbischen Freiheitskämpfer Gavrilo Princip erschossen wurde.
Zu den widrigen Zufällen gehört unter anderem, dass zunächst



eine  andere  Fahrtroute  geplant  war,  die  dem  Attentäter
überhaupt nicht die Chance auf den Anschlag gegeben hätte.

Indem  Münkler  aber  nicht  nur  auf  die  Kausalitäten  des
Kriegsausbruchs  eingeht,  sondern  auch  den  Begriff  des
Militarismus  und  das  Bild  eines  kriegsbegeisterten  Volkes
einer  kritischen  Würdigung  unterzieht,  entsteht  ein  sehr
differenzierte  Betrachtung  der  politischen  Verhältnisse  in
Deutschland  und  in  Europa.  Denn  militaristisch  waren  die
Nachbarstaaten auch aufgestellt, macht der Autor deutlich, zum
Teil sogar noch stärker.

Sicherlich gab es Strömungen, die einen Krieg herbeisehnten,
aber war das die Mehrheit des Volkes? Wenn man aber nun schon
in einen Krieg hineingeraten ist, sich dann aber nach wenigen
Monaten abzeichnet, dass er nicht zu gewinnen ist, warum hat
niemand  der  Kriegstreiberei  ein  Ende  bereitet,  überlegt
Münkler. Es war vor allem – nach seinen Forschungsergebnissen
– eine sehr eigenartige Personen- und Machtkonstellation, die
verhinderte, dass ein Kaiser, dessen Kriegswille bis heute
umstritten ist, und ein Kanzler, der bis zuletzt auf Frieden
setzte, sich nicht gegen einen Generalstab durchsetzen konnte,
der auch nicht in Gänze als kriegslüstern zu charakterisieren
ist.  Das  Verhalten  aller  Beteiligten,  so  wie  es  Münkler
beschreibt, erinnert an einen Satz von Karl Valentin, den man
wie folgt abwandeln könnte: „Mögen hätten wir schon wollen,
aber dürfen habe wir uns nicht getraut“.

Eigentlich gab es nur Verlierer

Am Ende des Krieges gab es zwar offiziell Gewinner, doch nach
Ausführungen  des  Politikwissenschaftlers  eigentlich  nur
Verlierer. Frankreich hatte in Relation betrachtet die meisten
Verluste  an  Soldaten  zu  beklagen,  Großbritannien  sein
Kolonialreich verloren und Italien das Ziel verfehlt, eine
bedeutsame  Stellung  zu  erringen.  Die  Doppelmonarchie
Österreich-Ungarn  gab  es  nicht  mehr,  ebenso  wenig  das
Osmanische  Reich,  und  die  neuen  Staaten  in  Südosteuropa



entpuppten sich als eher fragliche Gebilde. Deutschland war
ein Schatten seiner selbst geworden – mit der Bürde, für den
Krieg verantwortlich zu sein.

Der Begriff der Urkatastrophe meint aber noch mehr als eine
Verschiebung der Machtverhältnisse und eine neue Landkarte für
weite Teile der Welt. Mit den Stellungskriegen, dem Einsatz
von  Giftgas,  Stacheldrahtverhauen,  Panzern  und  Flugzeugen
erreichte  der  Krieg  bislang  ungeahnte  Dimensionen  an
Brutalität,  schreibt  Münkler.  Überdies  musste  auch  die
Zivilbevölkerung in einem Ausmaß Not und Hunger leiden, das
man  bislang  nicht  gekannt  hatte.  Authentizität  verleiht
Münkler er seinen Schilderungen auch dadurch, dass er unter
anderem  Schriftsteller  wie  Ernst  Jünger,  Thomas  Mann  oder
Arnold  und  Stefan  Zweig  zu  Wort  kommen  lässt,  die  ihre
Erlebnisse in Büchern verarbeitet haben.

Waffengänge ohne wirkliches Ziel

Apropos  Literatur:  Der  Politikwissenschaftler  befasst  sich
eingehend damit, wie Schriftsteller der damaligen Zeit den
Krieg bewerten und ihm neue Deutungen gegeben haben. Denn ein
Kriegsziel sei schon sehr schnell abhanden gekommen, wenn es
überhaupt je ein solches gegeben habe, erklärt der Autor. Nach
seinen Ausführungen war das die Geburtsstunde der Helden, die
in der Schlacht kämpften und an denen sich die Bevölkerung ein
Beispiel nehmen sollte.

Eine Zäsur bildete der Erste Weltkrieg schließlich auch, weil
die USA sich schon sehr bald als eine Weltmacht gerierten und
in Russland ein ganz neues Herrschaftssystem entstand, nicht
zuletzt durch deutsche Hilfe. Die Regierung ließ bekanntlich
Revolutionär  Lenin  durchs  Land  gen  Osten  reisen,  um  den
Kriegsgegner Russland zu schwächen.

Angesichts der Tragweite, die dem Weltkrieg und seinen Folgen
zukommt, ist es mehr als unverständlich, dass in Deutschland
die Jahre 1914 bis 1918 nur noch ein Fall für Historiker sind



und politikwissenschaftlich keine Relevanz mehr besitzen, wie
es Münkler ausführt. Es bietet sich zum Beispiel an, darüber
zu  reflektieren,  ob  wirtschaftliche  Verflechtungen  Kriege
verhindern, wie es in aktuellen politischen Debatten häufig zu
hören ist. Der Politikwissenschaftler stellt heraus: Auch vor
dem Ersten Weltkrieg gab es zwischen den späteren Gegnern
intensive  ökonomische  Beziehungen  Und:  Der  Adel  in  den
Monarchien bestand aus nahen Verwandten.

Herfried  Münkler:  „Der  große  Krieg.  Die  Welt  1914-1918“.
Rowohlt-Verlag, 924 Seiten, 29,95 Euro.

„Menschheitsdämmerung“  –  die
Bochumer Symphoniker erinnern
vielfältig an 1914
geschrieben von Martin Schrahn | 8. September 2014

Georg Heym gilt als
Begründer der frühen
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expressionistischen
Lyrik.  1911
verfasste  er  die
wichtigen
Gedichtsammlungen
„Die Stadt“ und „Der
Krieg“.

1914  –  Das  Gedenken  an  einen  der  markantesten  Punkte  der
deutschen/europäischen  Geschichte,  von  manchen  als  Ur-
Katastrophe  des  Kontinents  bezeichnet,  ist  vielfältig.  Das
Jahr,  in  dem  der  1.  Weltkrieg  ausbrach,  und  heuer  ein
Zentenarium  zurückliegt,  haben  Historiker  und  andere
Geisteswissenschaftler  zum  Anlass  genommen,  um  in  Buchform
erneut auf die Ereignisse zu blicken – sei es in Form einer
Gesamtschau  oder  in  der  Fokussierung  auf  Einzelaspekte.
Zahlreiche Museen, auch und besonders in Nordrhein-Westfalen,
wollen  das  Interesse  ebenfalls  wecken  –  mit  zahlreichen
Dokumenten oder Zeugnissen der Kunst jener Zeit.

Vom Allgemeinen zum Besonderen: Die Bochumer Symphoniker haben
einen  Reigen  namens  „Endspiel“  aufgelegt  –  Konzerte,
Musiktheatralisches,  Lesungen  und  ausgewählte
Bildbetrachtungen  (in  Kooperation  mit  dem  Museum  Bochum)
sollen nicht zuletzt auf die Verflechtung der Künste in der
Vorkriegszeit  hinweisen.  Das  Schlüsselwort  ist  der
Expressionismus,  der  in  der  Literatur  die  Einsamkeit  des
Menschen  im  Moloch  Großstadt  anprangert,  dann  wieder
jubilierend vom Aufbruch in bessere Zeiten schwärmt, oder in
aller Düsternis die Schrecken des „großen Krieges“ vorausahnt.
In der Musik wiederum entsteht eine Gegenbewegung zu Romantik
und Impressionismus – Arnold Schönberg und die „2. Wiener
Schule“ lösten sich von alten tonalen Strukturen, beschworen
den Ausdruck als wirkmächtigstes Merkmal einer Komposition.

Exemplarisch  blicken  die  Bochumer  Symphoniker  in  einer
gesonderten, vierteiligen Reihe auf dieses Wechselspiel von



Dichtung (Textauswahl: Werner Streletz) und Musik . Der Titel
„Menschheitsdämmerung“ verweist auf das Endzeitdenken vieler
Autoren  jener  Jahre,  und  der  erste  Abend,  „Verfall  und
Aufbruch“  überschrieben,  zeugt  von  Ambivalenz:  hier  die
Hoffnung  auf  neue  Ufer,  dort  Resignation  bis  hin  zur
Todessehnsucht. Veronika Nickl und Martin Bretschneider vom
Bochumer Schauspiel lesen die Lyrik von Georg Trakl, August
Stramm, Ernst Wilhelm Lotz oder Georg Heym eindringlich, ohne
ins  falsche  Pathos  zu  verfallen.  Und  wenn  Lotz’  Gedicht
„Aufbruch der Jugend“ in flammenden Worten vom Wegfegen der
Alten,  von  leuchtenden  neuen  Welten  spricht,  und  Martin
Bretschneider dann fast nüchtern feststellt, Lotz sei im Alter
von  24  Jahren  in  den  Schützengräben  des  1.  Weltkriegs
umgekommen,  dann  wird  die  grausige  Tragik  jener  Zeit
beklemmend  greifbar.

Gelesen  und  musiziert  –  es  spielt  das  heimische
Streichquartett „Bermuda4“ – wird im Bochumer Wassersaal. Gut
160 Menschen hören zu. Der Raum, mit seinen halbrunden Bögen
wie  ein  Gewölbe  wirkend,  weist  erstaunliche  akustische
Qualität auf. Das Quartett – mit Raphael Christ und Katrin
Spodzieja  (1./2.  Violine),  Marko  Genero  (Bratsche)  und
Wolfgang  Sellner  (Cello)  –  klingt  noch  in  den  zartesten
Strukturen von Anton Weberns Bagatellen op. 9 sehr präsent.
Die aphoristische, spieltechnisch komplexe, fragile Musik des
Schönberg-Schülers ist in ihrem Wechsel zwischen Aufbäumen und
Ersterben sinnfällige Ergänzung zur expressionistischen Lyrik.

Frühe Werke Weberns wiederum – „Langsamer Satz“ (1905) und
Rondo (1906) – verweist in ihrem dunklen, elegischen Tonfall
sogar  noch  auf  Johannes  Brahms.  Es  ist  deshalb  nur
folgerichtig, dass „Bermuda4“ zum Ausklang dessen 2. Quartett
spielt.  Mit  eindringlicher,  teils  großer  Geste  wird  die
bisweilen fiebrige Musik interpretiert, so ernst und kernig
wie  strahlend,  wenn  auch  mit  wenigen  Problemen  in  der
Tongebung.

Die weiteren Termine der Reihe „Menschheitsdämmerung“ sind der



11. und 25. Mai sowie der 22. Juni (Beginn jeweils 19 Uhr).

Das Volk bei Laune halten –
Filme mit Rühmann
geschrieben von Bernd Berke | 8. September 2014
Die Kinofilme mit Heinz Rühmann (1902-1994) zählen auch zum
eisernen Bestand des Fernsehens. Immer mal wieder werden die
Klassiker wiederholt – vor allem mit Blick auf ein gereiftes
Publikum.

Wie ich darauf komme? Nun, heute war beim Kulturkanal arte mal
wieder Helmut Käutners „Der Hauptmann von Köpenick“ (1956) zu
sehen. Bei solchen Anlässen schwelgen viele in nostalgischen
Gefühlen.

An alte Erfolge angeknüpft

Damals hatte der Film rund 10 Millionen Kinozuschauer und war
somit der meistgesehene Streifen der Saison. Spätestens damit
knüpfte  Rühmann  an  seine  Erfolge  aus  Vorkriegs-  und
Kriegszeiten  („Die  drei  von  der  Tankstelle“,  „Die
Feuerzangenbowle“  und  viele,  viele  andere)  an.

Alle stehen stramm vor ihm:
Heinz Rühmann als „Hauptmann
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von  Köpenick“.  (©
ARD/Degeto)

Man kann es nicht verschweigen: Bis heute streiten sich die
Geister, inwieweit Rühmann in die NS-Zeit verstrickt gewesen
ist. Goebbels und Göring haben sich jedenfalls hin und wieder
für ihn eingesetzt. Er hat das Volk in finsteren Zeiten bei
Laune gehalten…

Mit Uniform ein anderer Mensch

Zurück  zum  „Hauptmann  von  Köpenick“.  Die  allzeit  junge
Geschichte vom einfachen, verarmten Schuster Wilhelm Voigt,
der weder Ausweis noch Arbeit hat, sich eine alte Uniform
verschafft und fortan auf lauter unterwürfige Leute trifft,
kann als Kritik am kaiserzeitlichen Militarismus verstanden
werden.  Wie  kaum  anders  zu  erwarten,  hat  Rühmann  das
allerdings  nicht  scharf  ausgespielt,  sondern  letzten  Endes
eher milde und verschmitzt.

Ich  gebe  gern  zu,  dass  ich  diese  Spielweise  nicht  immer
sonderlich gemocht habe. Im sämigen Einverständnis mit seinem
Publikum  spielt  Rühmann  oft  ein  allzu  versöhnliches
Augenzwinkern mit. Doch andererseits trägt und prägt er ganze
Filme wie nur wenige. Und der „Hauptmann“ ist fürwahr einer
seiner stärksten Auftritte überhaupt.

Oft den „kleinen Mann“ verkörpert

In seinen jungen Jahren sollte der gebürtige Essener, dessen
Eltern zeitweise die Bahnhofsgaststätte in Wanne (heute Herne)
und dann das Essener Hotel „Handelshof“ betrieben haben, auf
den Theaterbühnen zunächst Heldenrollen übernehmen. Das konnte
schon wegen seiner geringen Körpergröße nichts werden. Und so
hat er später bevorzugt jungenhafte Typen oder buchstäblich
den „kleinen Mann“ verkörpert – am eindrücklichsten vielleicht
im Fernsehfilm „Der Tod des Handlungsreisenden“ (1968) nach
Arthur Miller. Oder eben auch im „Hauptmann von Köpenick“ nach



Carl Zuckmayer. Da zeigt Rühmann anfangs den ganzen Jammer und
die Resignation des im Leben Gescheiterten. Doch dann schwingt
er sich auf – und wie!

Der Köpenick-Film überzeugt jedenfalls auf ganzer Linie, auch
wegen weiterer Darsteller wie Martin Held, Josef Offenbach
oder  Wolfgang  Neuss.  Vor  allem  jedoch:  Rühmann  mag  eine
zwiespältige Größe sein, aber er ist ein Größe. Ursprünglich
sollten Curd Jürgens oder Hans Albers die Rolle spielen, erst
Regisseur Käutner hat Rühmann gegen Widerstände und Bedenken
durchgesetzt.  Die  anderen  Schauspieler  hätten  es  anders
gemacht, aber bestimmt nicht besser.

TV-Nostalgie (9): „Bonanza“ –
eine  Western-Serie  für  alle
Zeiten
geschrieben von Bernd Berke | 8. September 2014
Es  war  höchstwahrscheinlich  der  berühmteste  Serienvorspann
aller TV-Zeiten: die brennende Landkarte, die Reiter vor den
blauen  Bergen,  dazu  diese  unverwechselbare,  gleichsam
galoppierende Melodie. Wir reden natürlich von „Bonanza“!

Lorne  Greene  als  Ben
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Cartwright  (Screenshot  aus:
http://www.youtube.com/watch
?v=8864qJJooLY)

Man  muss  eigentlich  nur  in  Stichworten  reden,  damit  alle
Älteren (und auch noch viele Jüngere) hinreichend Bescheid
wissen: Ponderosa. Die Cartwrights. Ben, Adam, Hoss, Little
Joe… Oder auch Hop Sing. Das war der chinesische Koch auf der
berühmten Ranch.

Anfangs wegen „Brutalität“ abgesetzt

Die im Herbst 1959 in den USA gestartete Western-Reihe lief ab
13.  Oktober  1962  im  Deutschen  Fernsehen,  selbstredend  im
ersten Programm, denn damals gab es ja noch kein ZDF. Doch
bereits  nach  13  Folgen  wurde  die  Ausstrahlung  wieder
eingestellt – wegen angeblich „zu großer Brutalität“. Erst
nach fast fünfjähriger Pause, ab dem 27. August 1967, übernahm
das ZDF – und nun wurde „Bonanza“ auch hierzulande ein TV-
Dauerbrenner.

Dan  Blocker  als  „Hoss“
(Screenshot  aus:
http://www.youtube.com/watch
?v=8864qJJooLY)

Das mit der „Brutalität“ war im Grunde ein schlechter Witz.
Sicher ging es hier – die Serie spielte um 1870 in Nevada –
schon  mal  etwas  härter  zur  Sache,  auch  saßen  bei  manchen
miesen Gestalten die „Schießeisen“ recht locker.
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Die Cartwrights waren ziemlich friedlich

Doch die Mitglieder der Familie Cartwright (Ben und seine drei
Söhne – jeder von einer anderen Ex-Frau) waren stets darauf
bedacht,  ihrerseits  so  wenig  Gewalt  wie  irgend  möglich
anzuwenden. Wer sich als bloßer Revolverheld brüstete, den
traf ihre Verachtung. Wäre es nach diesen, im Grunde ziemlich
friedvollen  Charakteren  gegangen,  so  hätte  „Bonanza“  eine
reine (allerdings weitgehend frauenlose) Familienserie bleiben
können. Doch man lebte nun mal im „Wilden Westen“. Und etwas
Spannung konnte ja auch nicht schaden.

Die vier Cartwright-Typen und ihre Darsteller waren großartig
entworfen und ausgewählt. Irgendwie kannte wohl jede(r) im
Privatleben einen wie Ben (Lorne Greene), einen wie Adam, Hoss
oder Little Joe (Michael Landon). So wurden sie bald sehr gute
Bekannte oder gar Freunde, die man immer wieder gerne sehen
wollte.

Michael  Landon  als  „Little
Joe“  (Screenshot  aus:  Dan
Blocker  als  „Hoss“
(Screenshot  aus:
http://www.youtube.com/watch
?v=8864qJJooLY)

Es  war  schon  ein  Verlust,  als  Pernell  Roberts,  der  den
ältesten Sohn Adam spielte, 1965 aus der Serie ausstieg. Als
dann der allzeit gutmütige Dicke Dan Blocker („Hoss“) 1972 so
früh verstarb, war das Ende von „Bonanza“ praktisch besiegelt.
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Wunderbare Freundschaft

Zur Einstimmung und Rückbesinnung habe ich mir noch einmal
eine 1969 gedrehte Folge angeschaut, die bei uns im November
1974  gelaufen  ist:  In  „Häuptling  Pferdedieb“  werden  so
ziemlich alle Vorurteile aufgerufen, die man gegen Indianer
haben kann – und im Laufe der Handlung gründlich zerpflückt.
Ernst und Ironie halten sich dabei schönstens die Waage. Durch
seine Zeugenaussage rettet besagter Häuptling das Leben des
Cartwright-Mitstreiters „Candy“ (Seriennachfolger von Adam).
Es bahnt sich eine wunderbare Freundschaft zwischen Weiß- und
Rothäuten an, allem Männerstolz zum Trotz.

Pernell  Roberts  als  Adam
(Screenshot  aus:
http://www.youtube.com/watch
?v=mjdRgBAY278)

Dramaturgisch und schauspielerisch hält die Serie den meisten
Ansprüchen stand. Unter den zahlreichen Gaststars der Serie
waren auch schon mal Leute wie Charles Bronson („Ein Mann
sieht rot“) und Telly Savalas („Kojak“). Auch in der genannten
Folge reichen die durchaus ordentlichen Leistungen bis in die
Nebenrollen.  So  werden  ein  knorriger  Richter  und  ein
schmieriger Anwalt komödiantisch prägant gezeichnet. Kurzum:
Man kann sich das auch heute noch mit Vergnügen anschauen –
vom hohen Nostalgiewert einmal ganz abgesehen.

____________________________________________
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Vorherige  Folgen:  “Tatort”  mit  “Schimanski”  (1),  “Monaco
Franze” (2), “Einer wird gewinnen” (3), “Raumpatrouille” (4),
“Liebling Kreuzberg” (5), “Der Kommissar” (6), “Beat Club”
(7), „Mit Schirm, Charme und Melone“ (8)

Er  war  der  Bariton  des
Wirtschaftswunders:  Fred
Bertelmann ist tot
geschrieben von Rudi Bernhardt | 8. September 2014
Er spielte klassisches Theater (u.a. „Götz von Berlichingen“
oder  „Der  Widerspenstigen  Zähmung“),  er  füllte  Boulevard-
Theater-Säle („Die Sonny-Boys“) oder Musical-Bühnen („Kiss me
Kate“),  er  war  jahrelang  Star  an  der  Oper  in  Chicago  in
„Showboat“, er spielte Cello, Violine und Trompete, er wollte
mal Kinderarzt werden … und: Wie kaum ein anderer malte er mit
seinem warmen Bariton das Lebensgefühl der 1950-er Jahre: Fred
Bertelmann, der Junge aus Duisburg-Meiderich, ist am gestrigen
Mittwoch mit 88 Jahren gestorben.

Screenshot  aus:
http://www.youtube.com/watch
?v=k7uPpGXb2Po
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Als ich davon las, hatte ich sofort das Bild des „Lachenden
Vagabunden“  vor  Augen  und  dieses  Lied  im  Ohr,  hörte  die
fröhliche  Melodie  (eigentlich  „Gambler’s  Guitar“  von  Jim
Lowes) und Fred Bertelmanns schallenden Lachgesang, mit dem er
1957 die Hitlisten in Deutschland erklomm. Da hatte er schon
ein paar Nachkriegsjahre als Musiker erfolgreich hinter sich,
hatte in Schweden mit Zarah Leander musiziert, Michael Jary
kennengelernt, auch seinen späteren Produzenten Nils Nobach
und natürlich seinen Manager Stefan von Baranski, der seinen
Weg zum Aufstieg ebnete.

Und  so  wurde  aus  dem  Soldaten,  der  1944  in  amerikanische
Gefangenschaft kam und Swing-Erfahrungen sammelte, einer der
ersten  deutschen  Superstars,  der  durch  seine  enorme
künstlerische  Vielseitigkeit  zwar  seine  Zeitgenossen
faszinierte, aber schon bald auf diesen „Vagabunden“ reduziert
werden  sollte:  Fred  Bertelmann,  die  Wirtschaftwunder-Ikone,
der  Schlager-Gassenhauer-Interpret,  der  ein  Lebensgefühl
spiegelte,  in  dem  Deutschland  versuchte,  sich  aus  dem
Trümmerfeld  und  den  Erinnerungschrecken,  die  der  Krieg
hinterlassen hatte, heraus zu pellen.

Bereits  ein  Jahr  nach  dem  Erscheinen  des  „Lachenden
Vagabunden“ wurde ein Kino-Film aus dem dürren Stoff, den Fred
Bertelmann besang. Als er in Duisburg Premiere feierte, hatten
die  Kinder  schulfrei.  Sein  Erfolg  strahlte  bis  über  den
Atlantik, wo er bei Dean Martin und Perry Como in deren Shows
auftrat. Daheim stellten sich Marika Rökk, Gerhard Wendland,
Vico Torriani oder der unvergessene Hans-Joachim Kulenkampff
allzu gern an seine Seite, um mit ihm angestrahlt zu werden.
Und  mit  Ruth  Kappelsberger,  der  ehemaligen  TV-Ansagerin,
bildete er ab 1966 ein skandalfreies Traumpaar der damaligen
Showszene.

Noch 2005 und 2006 trat er an der Bayerischen Staatsoper im
Rahmen der Münchner Opernfestspiele als Aeneas auf der Bühne
des Prinzregententheaters in München auf. Fred Bertelmann war
eben ein ungemein vielseitiger und viel arbeitender Musiker.



Nach  dem  „Vagabunden“  kamen   viele  weitere  Hits.  Zum
Beispiel: „Wenn es Nacht wird in Montana“, „In Hamburg sind
die Nächte lang“, „Zwei Gitarren am Meer“, „Ein kleines Lied
auf  allen  Wegen“,  „Arrivederci  Roma“,  „Meine  Heimat  ist
täglich woanders“, „Ti amo Marina“, „Schwalbenlied“, „Es wird
in 100 Jahren wieder so ein Frühling sein“, „Gitarren klingen
leise durch die Nacht“, „Es ist ein Herzenswunsch von mir“,
„Ich wünsch‘ dir eine schöne Zeit“, „Die Mühlen“, „Mit dir
möchte ich 100 Jahre werden“, „Amore mio“; etwas von all dem
wiedererkannt?  Und  doch:  Fred  Bertelmanns  Bild  und  Musik
wurden stets mit dem „Vagabunden“ verbunden.

Frei sein, ungebunden durch die Welt zu streifen, individuell
sein  und  niemandem  unterworfen,  lachend  Obrigkeiten  und
Konventionen  herausfordern.  Das  waren  die  Botschaften  des
kleinen  Textes,  den  Fred  Bertelmann  sang,  der  die
staubentsteigenden Menschen begeisterte, weil sie unterbewusst
spürten, dass dies alles vor nicht allzu langer Zeit brutal
unterdrückt worden war. Fred Bertelmann hat zwar nicht mir,
aber meinen Eltern und ihren Zeitgenossen das Geschenk der
ungetrübten Fröhlichkeit gegeben.

__________________

„Der  lachende  Vagabund“:
http://www.youtube.com/watch?v=k7uPpGXb2Po

Ihre  Karriere  begann  in
Gelsenkirchen:  Die  Sängerin
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Marilyn Horne wird 80
geschrieben von Werner Häußner | 8. September 2014
„Die  größte  Sängerin  der  Welt“:  Was  wie  eine  maßlose
Übertreibung klingt, hat der Gesangsexperte Jürgen Kesting in
seinem Standardwerk über große Sänger als Überschrift für das
Kapitel  über  Marilyn  Horne  gewählt.  Stimmkenner  sind  sich
einig: Die Amerikanerin, die am 16. Januar 2014 achtzig Jahre
alt  wird,  bleibt  auf  dem  Feld  des  Belcanto  ungeschlagen.
Begonnen  hat  die  Karriere  der  warmherzigen  Frau  mit  den
strahlend blauen Augen vor 57 Jahren in Gelsenkirchen.

Im Juli 1957 reiste die 23-jährige, in Bradford, Pennsylvania,
geborenen Marilyn Horne von Wien aus ins Ruhrgebiet. In eine
Stadt, die geprägt war von Bergbau und Schwerindustrie, noch
versehrt von Wunden des Krieges, doch schon beflügelt vom
Wiederaufbau: Das neue Theater war in Planung. Noch spielte
man  in  der  Schauburg  in  Buer,  im  Hans-Sachs-Haus,  an
zahlreichen  Abstecherorten.

Generalintendant Gustav Deharde hat die junge Unbekannte, die
Igor  Strawinsky  nach  Wien  geholt  hatte,  als
„Zwischenfachsängerin“  engagiert.  Ihre  erste  Rolle  war  die
Giulietta  in  Offenbachs  „Hoffmanns  Erzählungen“.  Ende  1957
alternierte sie mit der damaligen Primadonna in Gelsenkirchen,
Maria Helm, als Amelia in Verdis „Simon Boccanegra“.

Im  gleichen  Jahr  noch  realisierte  Deharde  ein  ehrgeiziges
Projekt:  In  Bühnenbildern  des  später  weltberühmten  Günther
Schneider-Siemssen inszenierte er Puccinis „Mädchen aus dem
goldenen Westen“, mit Marilyn Horne in der Hauptrolle der
Minnie. Von der späteren Karriere als Koloratur-Mezzosopran
war  noch  nichts  zu  ahnen.  Mit  Rossinis  „Italienerin  in
Algier“, in jenen Jahren auf dem Spielplan in Gelsenkirchen,
wurde  die  Amerikanerin  nicht  betraut.  Horne  selbst,  ihren
enormen Stimmumfang bis zum hohen C nutzend, verstand sich als
Sopran.
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In der folgenden Saison wurde die überregionale Kritik auf die
Sängern  aufmerksam:  Zum  Händel-Jahr  1959  gab  es  in
Gelsenkirchen eine Ausgrabung, „Ezio“, mit Horne in der Rolle
der Fulvia. Auch wenn sie, wie die „Westfälische Rundschau“
maliziös  vermerkte,  „figürlich  nicht  immer  ganz  die  zarte
Römerin geben konnte“, wurde ihre Darstellung durchweg gelobt:
ein  „Sopran  von  erstaunlichem  Volumen  und  bestechendem
Timbre“, eine „warm strömende und dramatisch aufleuchtende“
Stimme, die den figurierten Stil überzeugend traf.

Ähnlich lauteten die Kritiken auch, als Marilyn Horne Tatjana
in Tschaikowskys „Eugen Onegin“ übernahm und 1960, schon in
neuen Haus, die Mimí in Puccinis „La Bohème“ gestaltete. Der
Kritiker der WAZ bescheinigte ihr eine großartige Leistung.
„Sie besitzt edles Stimmmaterial, das sie souverän einzusetzen
weiß.  In  den  großen  Arien  erblüht  ihre  Stimme  zu  vollem
Glanz.“

Ihre „Galeerenjahre“ in Gelsenkirchen schloss Horne mit einer
Aufsehen erregenden Partie ab: Sie sang die Marie in Alban
Bergs „Wozzeck“. Ihre Vitalität überraschte, ihre Stimme hielt
auch  dem  schmetternden  Orchester  stand,  kommentierte  die
„Buersche Zeitung“. Die WAZ bewunderte ihr Temperament und
ihre  traumwandlerische  Sicherheit.  Ein  Kritiker  dieser
Zeitung,  Günter  Engler,  bewunderte  ihr  Temperament:  „Ein
Weibsbild … prallvoll von Leben. Da springt wirklich der Funke
über.“ Und die „Rheinische Post“ wies damals schon darauf hin,
dass man sich die Sängerin merken müsse.

Fünf Jahre später regierte Marilyn Horne gemeinsam mit der
Sopranistin Joan Sutherland den Olymp des Belcanto. Danach sah
es zunächst nicht aus: In San Francisco und Chicago begann sie
ihre US-Karriere mit der Marie in „Wozzeck“. Ihre australische
Koloratursopran-Partnerin lernte sie 1961 bei einer Aufführung
von „Beatrice di Tenda“ von Vincenzo Bellini kennen. In den
folgenden Jahren eroberte sich Horne das weitgehend vergessene
Fach des Koloratur-Mezzosoprans. Mühelos brillierte sie mit
anspruchsvollen, oft vergessenen Partien von Bellini, Rossini,



Meyerbeer.  Mit  Montserrat  Caballé,  die  1965  für  Horne  in
Donizettis  „Lucrezia  Borgia“  in  der  Carnegie  Hall
eingesprungen war, verband sie eine langjährige künstlerische
Partnerschaft. Die Auftritte der beiden Belcanto-Sängerinnen
gehörten zu den Höhepunkten zeitgenössischer Gesangskunst; die
Duette  aus  Rossinis  „Semiramide“,  die  Virtuosenstücke  aus
„Tancredi“  oder  Meyerbeers  „Le  Prophète“  versetzten  die
Zuhörer  in  Taumel.  Hornes  Händel-Interpretationen  ließen
Tränen fließen.

Im Jahr 2000, immer noch makellos bei Stimme, beendete Marilyn
Horne  ihre  Opernkarriere.  Einige  Jahre  gab  sie  noch
Liederabende  mit  Folksongs  und  populären  Melodien
amerikanischer  Komponisten  wie  Irving  Berlin  oder  Stephen
Foster. Mit ihrer Stiftung, der „Marilyn Horne Foundation“,
ermöglichte sie bisher in 300 Projekten über 30.000 Studenten,
sich in Opern- und Liedgesang zu vervollkommnen. Sie gibt
Kurse  und  Meisterklassen  an  mehreren  Universitäten  in  den
Staaten. An der „Music Academy of the West“ in Santa Barbara,
Kalifornien,  verantwortet  sie  nicht  nur  Meisterklassen  in
Gesang,  sondern  auch  szenische  Opernaufführungen.  Ihre
Ehrungen  und  Auszeichnungen  füllen  eine  seitenlange  Liste.
Bewahrt  hat  sie  sich  ihre  unkomplizierte,  warmherzige
Persönlichkeit – und ihre strahlenden Augen. Immer wieder, so
wird erzählt, sei sie auf der Durchreise in Gelsenkirchen
aufgetaucht  und  habe  alte  Kollegen  besucht:  Ihr  warmes,
freundliches Herz wollte sie keiner Karriere der Welt opfern.

An ihrem 80. Geburtstag am 16. Januar präsentiert die Carnegie
Hall New York eine Lied-Gala mit einer Reihe weltbekannter,
mit  Marilyn  Horne  verbundener  Künstler,  darunter  Piotr
Beczala, Renée Fleming, Samuel Ramey, Federica von Stade und
ihr  langjähriger  Liedbegleiter  Martin  Katz.  Gleichzeitig
findet  die  jährliche  Meisterklasse  der  Sängerin  statt  –
diesmal mit Christa Ludwig als Gast. Im Sommer wird die Music
Academy of the West in Santa Barbara zu Hornes Ehren Bizets
„Carmen“ in Szene setzen. Die Sängerin hatte 1954 in dem Film

http://www.broadwayworld.com/bwwmusic/article/Carnegie-Hall-to-Celebrate-Marilyn-Hornes-80th-Birthday-with-All-Star-Performance-116-20131212


„Carmen  Jones“  ihre  Stimme  der  Schauspielerin  Dorothy
Dandridge „geliehen“ – Hornes erstes größeres professionelles
Engagement.

 

TV-Nostalgie  (8):  „Mit
Schirm, Charme und Melone“ –
ein Fall von Pop-Kunst
geschrieben von Bernd Berke | 8. September 2014
Was lief am 18. Oktober 1966, einem Dienstag, erstmals abends
im ZDF-Programm? Nun, es war der Auftakt zu einer Serie, die
schnell  zum  Überraschungserfolg  geriet  und  bald  legendären
Status erlangte.

„Mit Schirm, Charme und Melone“ (Original „The Avengers = „Die
Rächer“) hieß die britische Reihe, eine rasante Mixtur aus
Agentenfilm,  Krimi  und  Science  Fiction;  mit  blühender
Phantasie  erdacht  und  anfangs  in  kräftigem  Schwarzweiß
ausgemalt,  elegant  und  humorvoll  gespielt,  mit  (ironisch
abgefederter) Action gepfeffert. Übrigens brachte der deutsche
Titel – viel besser als der englische – einige Essenzen der
Reihe auf den Begriff.

Der Gentleman und die starke Frau

Die beiden Hauptpersonen, die da in schöner Regelmäßigkeit
Großbritannien und die (westliche) Welt vor den apokalyptisch
gefährlichen Hirn-Ausgeburten teuflisch böser Genies retteten,
waren einfach umwerfend. Agent John Steed (Patrick Macnee) war
ein  Gentleman  vom  Scheitel  bis  zur  Sohle,  dem  der  edle
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Stockschirm,  die  Melone  und  ein  Oxford-Schlips  bestens
standen.

Emma Peel (Diana Rigg) und
John Steed (Patrick Macnee)
(© ZDF/Kinowelt – Screenshot
aus
http://www.dailymotion.com/v
ideo/x17ru53_mit-schirm-
charme-und-melone-f-01-die-
roboter-leicht-gekurzte-
version_shortfilms)

Mindestens ebenbürtig stand ihm Emma Peel (Diana Rigg) zur
Seite, für damalige Verhältnisse ungemein emanzipiert und fast
schon unverschämt sexy, wenn sie in ihrem berühmten Lederanzug
antrat  und  Karateschläge  austeilte,  um  all  die  fiesen
Finsterlinge Mores zu lehren. Klug war sie selbstverständlich
auch noch. Für ein gewisses Knistern sorgte noch die Frage, ob
sie und John Steed etwas miteinander anfangen würden, was über
den kriminalistischen Eros hinausging.

Bizarre Einfälle

Ich habe mir jetzt auf DVD (Edition bei Kinowelt) noch einmal
drei Folgen der famosen Reihe angeschaut, jeweils rund 50
MInuten lang. „Stadt ohne Rückkehr“ folgt gnadenlos konsequent
dem bizarren Einfall, dass von geheimen Mächten zunächst ein
Ort  nach  und  nach  von  seinem  eingesessenen  Bewohnern
entvölkert  wird,  um  dort  –  vom  Lehrer  bis  zum  Pfarrer  –
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falsche „Stellvertreter“ anzusiedeln. Es sind nur die ersten
mörderischen  Schachzüge,  um  allmählich  ganz  England  zu
erobern. Auf solche Ideen muss man erst einmal kommen.

Die Episode „Die Totengräber“ ist kaum minder wahnwitzig. Von
einer als Klinik getarnten Zentrale aus wird das englische
Raketenwarnsystem  attackiert.  Emma  Peel  verdingt  sich  als
Krankenschwester, um hinter die Kulissen zu blicken.

Böse Computer-Utopie

Gewiss:  Die  Bösewichter  sind  stets  sogleich  als  solche
kenntlich,  ihre  Machenschaften  sind  gruselig  und  lachhaft
zugleich.  Man  sieht  einen  manchmal  herrlich  unsinnigen
Mummenschanz, der aber seinerzeit ästhetische Avantgarde war
und  durchaus  als  Form  der  Pop-Kunst  durchgehen  kann.  Die
englischen Ursprünge der Serie (Start 1961) fallen nicht von
ungefähr in die Zeit der ersten James-Bond-Filme.

Nicht nur die in Deutschland als Debütfilm ausgestrahlte Folge
„Die  Roboter“  („The  Cybernauts“)  greift  gedanklich  weit
voraus. Zwar sind die elektrischen Kampfmaschinen, die da ihr
brutales  Unwesen  treiben,  noch  von  etwas  unvollkommener
Bauart,  doch  träumt  ihr  Schöpfer  schon  auf  wirklich
beängstigende Weise von Computern, die eines nicht so fernen
Tages die Menschen ersetzen sollen.

In einem bemerkenswerten Dialog mit jenem wahnsinnigen Dr.
Armstrong sieht John Steed schon die „elektronische Diktatur“
und den „kybernetischen Polizeistaat“ heraufdämmern. Dem muss
natürlich  Einhalt  geboten  werden,  denn  –  so  Steed  mit
gekräuseltem Lächeln – „Menschen aus Fleisch und Blut sind mir
lieber“. Wer wollte ihm da widersprechen?

__________________________

Vorherige  Folgen:  „Tatort“  mit  „Schimanski“  (1),  „Monaco
Franze“ (2), „Einer wird gewinnen“ (3), „Raumpatrouille“ (4),
„Liebling Kreuzberg“ (5), „Der Kommissar“ (6), „Beat Club“ (7)



Kindheitsmuster  der
Nachkriegszeit  –  Volker
Reiches  Graphic  Novel
„Kiesgrubennacht“
geschrieben von Bernd Berke | 8. September 2014
Irgendwann muss sich jedes Genre auch mal nobilitieren. Und so
reden wir nicht mehr durchweg vom Comic, sondern raunen seit
einigen  Jahren  gern  von  „Graphic  Novel“,  als  quasi  von
bildnerisch gestalteten Romanen. Auf dem Felde mischt auch der
ehrwürdige Suhrkamp-Verlag mit.

„Kiesgrubennacht“  heißt  die  umfängliche  Schöpfung  des
Zeichners und Texters Volker Reiche. Tatsächlich gehört Reiche
(der 2002 bis 2010 für die FAZ den Comicstrip „Strizz“ schuf)
zu jenen, die diesen hehren Begriff adäquat füllen können. Mit
diesem sehens- und lesenswerten Band beweist er es.
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Reiche  schildert  Szenen  seiner  eigenen  Kindheit,  die
Geschichte setzt im Nachkriegssommer 1948 ein, als der kleine
Volker vier Jahre alt ist und in einem knallgelben „Luftanzug“
herumtollt, der zum Fanal für die verheißungsvollen Seiten des
Kindseins wird.

Spiele mit Stahlhelm und Gasmaske

Diese Lebensphase, so erfahren wir, verlief damals herrlich
bis grausam unbehütet, sie bestand aus vielen kleinen, oft
nicht ganz ungefährlichen Abenteuern, den rauhen Charme der
Kargheit inbegriffen. Zwischen den Ruinen wurde nicht selten
der Krieg nachgespielt – vielfach noch mit Original-Objekten
wie im Schutt gefundenen Stahlhelmen oder Gasmasken.

Und die im Titel genannte Kiesgrube? Sie verweist auf die Orte
zahlloser Hinrichtungen, von denen – wenn überhaupt – nur
schaudernd  geflüstert  wird.  Die  Erwachsenen  aber  schweigen
sich aus oder reden grauenhaft naives Zeug.

Mehr  als  nur  nebenbei  zeigt  sich,  wie  schon  damals
Bilderbücher und erste Comics dem kleinen Helden die Tore zu
einer  anderen  Wahrnehmung  geöffnet  haben.  Sonst  wäre  bei
wachen Sinnen so manches kaum auszuhalten gewesen. Als der
Junge größer wird, frisst er begierig alle Lektüre in sich
hinein – heute Donald Duck und Karl May, morgen Eugen Kogons
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„Der SS-Staat“.

Streit mit dem Kater Paul

Das damalige Geschehen steht bei Reiche ohnehin nicht plan für
sich, sondern ist durchzogen von späterer Reflexion. Da sehen
wir zwischendurch immer mal wieder den Zeichner von heute, der
im steten Streit mit seinen alteingeführten Figuren (Kater
„Herr Paul“, Hunde Müller und Tassilo) zu ergründen sucht, wie
man  die  Szenen  einer  solch  frühen  Lebensphase  angemessen
darstellt, wie verlässlich die Erinnerung überhaupt ist und
wie man Gewalt bildlich fassen kann, ohne dass man ihr selbst
aufsitzt  oder  gar  verfällt.  Derlei  Selbstbefragungen
überwuchern  stellenweise  gar  den  eigentlichen  Stoff.  Doch
keine  Angst,  meistenteils  wird  hier  mitten  aus  dem  Leben
erzählt.

Noch einmal zurück in die so fern gerückte Vergangenheit: Die
Flüchtlingsfamilie wohnt mit fünf Kindern denkbar schlicht,
die  Kleinen  müssen  sich  zu  mehreren  die  Betten  teilen.
Wahrhaftig  ruft  Reiche  hier  mit  prägnanten  Bildern,  ja
manchmal mit veritablen Tableaus eine versunkene Welt auf. Auf
der  Suche  nach  der  verlorenen  Zeit…  Um  mal  ins  oberste
Romanregal zu greifen.

Der Vater als Herrenmensch

Es fehlt auch nicht der dramatische Handlungsstrang, dem man
streckenweise  atemlos  folgt,  weil  die  Bilder  so  überaus
wirksam gesetzt sind wie Hiebe: Der Familienvater wähnt sich
nicht nur als unumschränkter Herr im Hause. Dieser einstige
Kriegsberichterstatter  und  völkische  Verseschmied,  der
zunächst ärmlich als Foto-Vertreter neu anfangen musste, hat
gewisse Denkmuster und Verhaltensweisen aus der NS-Zeit noch
nicht überwunden. Doch (wie so viele damals) mag er an früher
nicht erinnert werden. Bei allfälligen Wutausbrüchen schlägt
der  Kraftprotz  seine  Frau  grün  du  blau  –  im  Beisein  der
versammelten Kinderschar. Als die Familie zerbricht und die



Frau mit fünf Kindern allein bleibt, ist der Herrenmensch
schon wieder Amtsrichter. Ein deutsches Leben.

1973, als Volker längst erwachsen ist, gibt es noch einen
bizarren  Nachhall  mit  dem  gespenstisch  vital  gebliebenen
Vater. Eine Lehre aus dieser schmerzlichen Farce: Über solch
lähmendes Entsetzen kommt man nur hinweg, wenn man es eines
Tages ganz entschieden hinter sich bringt und sich nach vorn
ins werdende, also schöpferische Leben wirft.

Volker  Reiche:  „Kiesgrubennacht“.  Graphic  Novel.  Suhrkamp
Verlag, 232 Seiten, 21,99 Euro.

Als  Dortmund  einmal  (fast)
holländisch war…
geschrieben von Hans Hermann Pöpsel | 8. September 2014
Wenn man in der Adventszeit oder in den Tagen davor über den
Dortmunder  Weihnachtsmarkt  mit  dem  wunderlichen  Groß-Baum
gebummelt ist, dann hat man nicht nur westfälische Mundart
gehört, sondern auch englische Unterhaltungen und vor allem
Holländisches.  Im  Königreich  der  Niederlande  hat  sich  der
heimelige  Ruf  der  westfälischen  Metropole  eben
herumgesprochen.
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Blick vom Dortmunder Rathaus
auf  das  alte  und  neue
Stadthaus mit der Berswordt-
Halle (Foto: Bernd Berke)

Dabei ist der Bezug zu Holland gar nicht so weit hergeholt –
zumindest aus historischer Sicht: Als Napoleons Truppen zu
Anfang des 19. Jahrhunderts halb Europa mit ihrem Eroberungs-
und  Befreiungskrieg  überzogen,  da  war  auch  die  Freie
Reichsstadt  Dortmund  diesen  Titel  bald  los.

Ab 1802 gehörte Dortmund als Exklave zum Fürstentum Oranien-
Nassau,  und  das  ist  bekanntlich  die  Geburtsfamilie  des
niederländischen Königshauses. Der erste König Willem I. trug
neben der Königskrone auch den Titel Prinz von Oranien, den
der jeweilige Herrscher Hollands ab 1732 durch einen Vertrag
mit Preußen offiziell führen durfte. Auch heute noch heißt der
jeweilige  Thronfolger  in  Holland  „Prins  van  Oranje“,  im
Augenblick allerdings in der weiblichen Form, also „Prinzessin
Amalia van Oranje“.

Die Dortmunder Oranje-Periode währte jedoch nur kurz: Schon
vier Jahre später wurde die westfälische Industriestadt durch
die französische Verwaltung zu einem Teil des Großherzogtums
Berg erklärt. Die Stadt war dadurch ab 1806 auch Sitz der
Präfektur  des  Ruhr-Départements.  Nach  dem  preußischen  Sieg
über  Napoleon  fiel  Dortmund  1815  schließlich  an
die preußische Provinz Westfalen und war somit eine Stadt wie
jede  andere.  Geblieben  ist  aber  die  enge  sprachliche
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Verwandtschaft des Plattdeutschen mit dem Niederländischen.

Die  Schrecken  des  „Großen
Krieges“
geschrieben von Hans Hermann Pöpsel | 8. September 2014
In wenigen Tagen beginnt das neue Jahr: 2014. Es wird uns mit
großer Deutlichkeit an ein Ereignis erinnern, das einhundert
Jahre  zurückliegt  und  unendliches  Leid  in  viele  Familien
brachte – der Erste Weltkrieg begann am 1. August 1914.

Ein Zug mit
Soldaten
auf dem Weg
an  die
Front  1914
im  Bahnhof
von Milspe.
(Foto:
Stadtarchiv
Ennepetal)

Mit Begeisterung zogen nicht nur in Deutschland die meisten
Männer in diese unsinnige Schlacht, doch schon nach wenigen
Monaten begann das große, dreckige Sterben und sorgte für
Ernüchterung allenthalben. Schon in den ersten Kriegswochen
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trafen die zuvor kaum bedachten Meldungen über Gefallene in
der Heimat ein, denn man hatte sich meist nur einen kurzen
Kampf vorgestellt. „Auf zur Visite beim Väterchen Franz“ stand
zum Beispiel auf einem Plakat, das junge Soldaten bei der
Mobilmachung in Ennepetal vor sich hertrugen.

Unter den armen Menschen, die zuerst ihr Leben lassen mussten,
waren auch auf deutscher und österreichischer Seite nicht nur
einfache Handwerker und Arbeiter, Anwälte und Bauern, auch das
Leben großer Talente ging abrupt zu Ende, zum Beispiel das des
Dichters Georg Trakl oder des Malers August Macke.

Macke war mit nur 27 Jahren kurz nach Kriegsbeginn an der
Front in Frankreich getötet worden. Seinem Werk widmet das
Kunstmuseum Mülheim vom 1. Februar bis zum 27. April 2014 eine
Werkschau  mit  dem  Titel  „Sehnsucht  nach  dem  verlorenen
Paradies“, die hauptsächlich bestückt wird mit Bildern aus der
Sammlung des Mülheimer Nobelpreisträgers Karl Ziegler.

Weil Deutschland der Verlierer des vierjährigen Krieges war,
wird sein Beginn hier wohl zurückhaltender begangen werden als
in Großbritannien oder Frankreich. Dort sind die Zeitungen
jetzt schon voll mit Erinnerungs-Artikeln. In England heißt
der Weltkrieg heute noch „The Great War“, und Frankreich hat
allein für die Feierlichkeiten mehr als 40 Millionen Euro
bereit gestellt.

Die Interpretation von Krieg ist eben immer von der Frage
abhängig, wer gewonnen und wer verloren hat, auch wenn die
einfachen Soldaten wohl alle verloren haben.



Menschen kreisen nur um sich:
Edith Wharton beschreibt den
„Dämmerschlaf“ der 20er Jahre
geschrieben von Theo Körner | 8. September 2014
Was ist das für ein Leben in der Upperclass der Vereinigten
Staaten in den 20er Jahren des vergangenen Jahrhunderts, auch
Roaring Twenties genannt? Der Oberschicht fehlte es an nichts,
materiell  gesehen.  Gute  Jobs,  gutes  Geld,  bester
Lebensstandard.

Je mehr man aber als Leser von Pauline Manford erfährt, die in
Edith  Whartons  Roman  „Dämmerschlaf“  die  Schlüsselrolle
einnimmt,  desto  klarer  wird  der  Blick  auf  die
gesellschaftlichen Verhältnisse. Der Alltag ist im Aktionismus
erstarrt, ein Termin jagt den nächsten. Ob das Engagement hier
und Einsatz dort überhaupt zueinander passen: Wer will das
schon wissen?

Da fällt es dann auch nicht ins Gewicht, wenn Pauline ihre
Rede verwechselt. Was eigentlich diejenigen vernehmen sollten,
die  für  Geburtenkontrolle  ins  Feld  ziehen,  hörten  die
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Befürworterinnen der uneingeschränkten Mutterschaft. Selbst,
wenn  es  irgendwem  aufgefallen  sein  sollte,  wird  er  sich
schnell in den Zustand geflüchtet haben, der mit Buchtitel
bereits benannt ist.

Man  kann  vortrefflich  darüber  streiten,  ob  dieser  Roman
überhaupt eine Handlung hat. Man trifft sich hier, feiert
dort, plant dieses Fest und jenen Charity-Termin, plaudert und
parliert, wie es gerade chic ist. Wenn überhaupt von einem
Handlungsstrang gesprochen werden kann, dann lässt sich nur
ausmachen, dass Pauline die Krise ihres Sohnes Jim mit seiner
Ehefrau Lita managen möchte. Die Schwiegertochter möchte zum
Film, fühlt sich gelangweilt und will ihr altes Leben hinter
sich lassen. Doch Scheidung? Das darf in damaliger Zeit nicht
sein. Dabei lebt Pauline selbst auch in zweiter Ehe, hat es
aber  irgendwie  geschafft,  dass  ihre  Kreise  sie  nicht
ausgegrenzt haben. So aktiv und vielseitig sie ist, dürfte es
aber auch schwer fallen, sie an den Rand drängen zu wollen.

So scheint der Roman dahin zu plätschern, wobei allerdings die
feine Ironie sich in der Vielzahl an kleinen Szenen zeigt.
Wenn  sich  Pauline  und  ihr  Mann  Dexter  am  Tag  nach  einer
Hausparty mühen, der gähnend langweiligen Feier doch noch ihre
schönen Seiten abzugewinnen, tritt die Brüchigkeit des Systems
deutlich hervor.

Womit vor allem die Frauen den lieben langen Tag verbringen
(oder  verschwenden),  das  ist  schon  bemerkenswert.
Gesichtsmassagen in verschiedenen Varianten oder Besuche bei
selbsternannten Wunderheilern sind nur zwei Beispiele dafür,
dass  Lebenssinn  ganz  unterschiedlich  interpretiert  werden
kann. Ob ein solcher Sinn überhaupt existiert, diese Fragen
lässt  Paulines  Familie  nicht  zu,  allerdings  mit  einer
Ausnahme.  Tochter  Nona  ist  so  eine  Art  Gegenentwurf,
hinterfragt sie doch gern auch mal das Treiben rund um sie
herum.

Die Autorin, die von 1862 bis 1937 lebte, entstammte selbst



einer wohlhabenden Familie, deren Ursprünge sich bis in die
Kolonialzeit zurückverfolgen lassen, und verspürte schon in
jungen Jahren eine große Distanz zu ihren Angehörigen. Die
Diskrepanz zur Gesellschaft wurde ihr deutlich, als sie sich
während des Ersten Weltkriegs für Flüchtlinge und Vertriebene
einsetzte. Dass die US-Gesellschaft überhaupt keine Notiz nahm
vom Leid dieser Menschen, war für Edith Wharton ein echtes
Ärgernis. Vor einem solchen Hintergrund wird die Intention für
dieses  Buch  umso  deutlicher:  Die  Autorin  beschreibt  eine
Gesellschaft, in der die Menschen letztlich nur noch um sich
selbst  kreisen,  wenngleich  sie  nach  Außen  den  Eindruck
erwecken,  als  würden  sie  pausenlos  für  ihre  Mitmenschen
unterwegs  sein.  Aldous  Huxley  hat  einmal  behauptet,  in
Whartons  Roman  sei  seine  „Schöne  Neue  Welt“  schon  längst
existent.

Das Buch von Edith Wharton erschien 1927 mit dem Originaltitel
„Twilight Sleep“. In Deutschland kam es unter „Die oberen
Zehntausend“  heraus.  In  der  jetzigen  Ausgabe  wurde  der
ursprüngliche Titel ins Deutsche übersetzt, wobei der Begriff
Dämmerschlaf zu Beginn des 20. Jahrhunderts ein medizinisches
Verfahren meinte, das Geburtsschmerzen unterdrücken sollte. Da
Wharton mit ihrem Buch auch unterschwellig die Sexualmoral der
damaligen Zeit im Visier hatte, ist es nicht auszuschließen,
dass  sie  bei  der  Wahl  des  Buchtitels  auch  an  die
Medizinmethode  gedacht  hat.

„Dämmerschlaf“ war übrigens nicht das erfolgreichste Buch der
Autorin.  Das  schrieb  sie  mit  „Zeit  der  Unschuld“,  1920
erschienen.

Edith Wharton: „Dämmerschlaf“. Roman. Manesse Verlag. Aus dem
amerikanischen Englisch übersetzt von Andrea Ott. 320 Seiten,
24,95 Euro.



Denkmal  der  Deutschen,  die
Demokratie  wagen:  Willy
Brandt  wäre  100  Jahre  alt
geworden
geschrieben von Rudi Bernhardt | 8. September 2014
Wir lauschten in einen Bildschirm, auf dem nur eine Person und
deren markantes Gesicht zu sehen war, eine Person, die sich
anschickte  einer  der  historischen  Bundeskanzler  dieser
Republik zu werden.

Wir,  das  waren  Christine  Markhoff,  Malte  Markhoff,  Klaus
Mendel und Rosel Linner und ich (das war so ziemlich der
Kernbestand  der  damaligen  Schwerter  Ruhrnachrichten).
Politisch waren wir aus unterschiedlichen Ecken, doch eines
einte uns: Wir waren ziemlich gefesselt von dem, was dieser
Willy Brandt 1969 als persönliche Botschaft ins Land schickte:
„Mehr Demokratie wagen!“

https://www.revierpassagen.de/21705/denkmal-der-deutschen-die-demokratie-wagen-willy-brandt-ware-100-jahre-alt-geworden/20131218_0031
https://www.revierpassagen.de/21705/denkmal-der-deutschen-die-demokratie-wagen-willy-brandt-ware-100-jahre-alt-geworden/20131218_0031
https://www.revierpassagen.de/21705/denkmal-der-deutschen-die-demokratie-wagen-willy-brandt-ware-100-jahre-alt-geworden/20131218_0031
https://www.revierpassagen.de/21705/denkmal-der-deutschen-die-demokratie-wagen-willy-brandt-ware-100-jahre-alt-geworden/20131218_0031
http://www.revierpassagen.de/21705/denkmal-der-deutschen-die-demokratie-wagen-willy-brandt-ware-100-jahre-alt-geworden/20131210_1516/422px-bundesarchiv_b_145_bild-f042104-0016_dortmund_brandt_besichtigt_kohlenbergwerk


Der  damalige
Bundeskanzler  Willy
Brandt  beim  Besuch
der Dortmunder Zeche
Minister Stein am 1.
März  1974.  (Bild:
Presse-  und
Informationsamt  der
Bundesregierung/Ulri
ch Wienke)

Am 18. Dezember wäre Willy Brandt 100 Jahre alt geworden. Er
ist bereits vor seinem Tode am 8. Oktober 1992 sein eigenes
Denkmal gewesen, er ist dieses bis heute für seine Partei, die
SPD. Im Foyer des nach ihm benannten Hauses der SPD-Zentrale
in Berlin steht er als solches, überlebensgroß, in Bronze
gegossen, geformt vom Bildhauer Rainer Fetting. Furchig, die
personifizierte  Weisheit,  eine  erklärende,  mahnende
Körpersprache, aber keinen Widerspruch duldend: Willy Brandt
eben, der wesentlich härter sein konnte, als sein Weggefährte
Herbert Wehner („Der Herr duscht gern lau“) ihm zutraute, der
ungeduldiger  sein  konnte,  als  seine  ruhige  Redner-Sprache
verriet, der unleidlicher werden konnte, wenn es nicht so
ablief, dass es seinen Vorstellungen entsprach.

Ja, ich weiß, dass er als Herbert Ernst Karl Frahm zur Welt
kam.  Meine  Eltern  sagten  es  mir  so  häufig  und  meist  so
abfällig, dass ich eine Zeitlang glaubte, meine Bewunderung
gelte einem Menschen, der dem gesunden deutschen Wiederaufbau
destruktiv  entgegenarbeite.  Aber  selbst  deren,  aus  Willy
Brandts subversiver Nazi-Widerstandsarbeit gespeiste Abneigung
wurde im Laufe der Jahre durch dessen (mindestens in der SPD)
unerreichtes Charisma weg gehobelt. Die Abfälligkeit ersetzten
sie durch einen distanzierten Respekt.

Willy Brandt begleitet mich in Lebensphasen, die für mich
einschneidend und entscheidend waren. Ich sah ihn nach dem



Mauerbau, als Regierender Bürgermeister war er damals ebenso
wehrlos  wie  unerschrocken  empört  (ähnlich  wie  einst  sein
Vorgänger  Ernst  Reuter,  als  der  die  „Völker  dieser  Welt“
aufrief, auf Berlin und die Blockade zu schauen). Ich sah ihn,
als er US-Präsident John F. Kennedy zuhörte, dessen „Ich bin
ein Berliner“ sich in die Erinnerung erschütterten Republik
grub. Ich sah und hörte ihn, als er begann, für sein Konzept
der Aussöhnung mit Osteuropa zu werben und zu streiten. Ich
sehe das legendäre Bild des Kniefalls von Warschau und höre
die „Willy, Willy“-Rufe von Erfurt, als die DDR-Bürger pfiffig
den  Vornamen  von  Willi  Stoph  skandierten  und  keine
Konsequenzen  fürchten  mussten.

Und ist sehe auch heute noch sein bewegtes Gesicht, als die
Mauer fiel und „zusammenwachsen sollte, was zusammen gehört“.

Willy Brandt war aus der Ferne ein Wegbegleiter, ein Vorbild,
ein Magnet, der mir den Eintritt in eine Partei erleichterte
und  die  Auswahl,  welche  Partei  es  sein  sollte,  beinahe
zwingend auf eine fokussierte. Er hat ganz sicher jede Menge
Fehler gemacht, er hatte ganz sicher auch persönlich jede
Menge  davon,  aber  er  hatte  für  diese  Republik  einen  ganz
besonderen Wert. Er konnte Menschen jeden Alters und beinahe
jeder  politischen  Herkunft  für  eine  große  und  gute  Idee
begeistern: die Demokratie und ihre Freiheiten, für die es
lohnt zu streiten und zu kämpfen.

Ich habe ihm einmal, als ich ganz und gar nicht einverstanden
mit seinem Handeln war, einen Brief geschrieben. Das war im
Frühjahr 1987, als er die parteilose Margarita Mathiopoulos
zur zukünftigen Parteisprecherin küren wollte. Heute sehe ich
das so: Wir hatten beide recht. Er, weil er seiner SPD neue
Wege erschließen wollte, ich, weil Margarita Mathiopoulos sich
später  bei  einer  wirtschaftsliberalen  FDP  und  Herrn
Westerwelle besser aufgehoben fühlte. Willy Brandt antwortete
natürlich nie, was ich ihm auch nicht übel nahm.

Ich schreibe auch an dieser Stelle nicht, was ich ihm wirklich



stets  nachtragen  werde,  was  ich  insgeheim  an  meinem  Idol
ernsthaft zu mäkeln habe. Das wäre in meinen Augen auch klein
(von mir) und seiner historischen Bedeutung unangemessen.

Michail Gorbatschow wollte ihn wenige Tage vor seinem Tod
unangemeldet besuchen. Willy Brandts Frau öffnete nicht, weil
sich Gorbatschow über die Gegensprechanlage mit seinem Namen
meldete, und sie das Ganze für einen schlechten Scherz hielt.
So  kamen  die  beiden  Männer,  deren  Wege  im  jeweiligen
Heimatland  ähnliche  Schleifen  gehen  mussten  und  Willys
politische Vorarbeit Teile des Weges von Michail Gorbatschow
pflasterten, nicht mehr zusammen.

Willy  Brandt  wurde  neben  Ernst  Reuter  auf  dem
Berliner  Waldfriedhof  Zehlendorf  beigesetzt.  Zwei  große
Männer, die für Berlin, die Bundesrepublik und das freie,
demokratische Deutschland unbeirrt ihren Traum verfolgten.

Am 18. Dezember 2013 wäre der Mann, für den wir damals „Willy
wählen!“ an jede sich bietende Häuserwand pappten, 100 Jahre
alt geworden. Und noch immer begleitet er alle die, die noch
immer „mehr Demokratie wagen“ wollen, durch den beschwerlichen
Alltag.

Was  Willy  Brandt  und  Erich
Ollenhauer gemeinsam haben
geschrieben von Hans Hermann Pöpsel | 8. September 2014
Weil  Willy  Brandt  an  diesem  18.  Dezember  100  Jahre  alt
geworden  wäre,  werden  allerorten  sein  Wirken  und  seine
Persönlichkeit gewürdigt – auch in diesem Blog natürlich. Die
Sozialdemokratische Partei Deutschlands hat in diesen Tagen
aber auch noch eines anderen großen Streiters zu gedenken:
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Erich Ollenhauer. Er starb am 14. Dezember vor 50 Jahren.

Die beiden sozialdemokratischen Politiker haben außer diesen
beiden  Daten  im  Dezember  aber  noch  einiges  mehr  an
Gemeinsamkeiten: Beide arbeiteten zeitweise als Journalisten
und  begannen  ihre  politische  Arbeit  für  die  SPD  in  der
Weimarer Republik – Ollenhauer nach seiner Buchdruckerlehre in
seiner  Geburtsstadt  Magdeburg  seit  1919  als  Redakteur  der
„Magdeburger  Volksstimme“,  Willy  Brandt  ab  1927  als  Autor
ebenfalls  in  seiner  Geburtsstadt  für  den  „Lübecker
Volksboten“, allerdings unter dem Klarnamen Herbert Frahm. Den
Decknamen Willy Brandt nahm er sich erst 1934.

Beide Politiker waren selbstverständlich im Widerstand gegen
die Nationalsozialisten aktiv. Erich Ollenhauer gehörte 1933
bereits dem Parteivorstand der SPD an und ging mit diesem ins
Exil, zunächst nach Prag, ab 1938 nach Paris und 1940 nach
London. Willy Brandt arbeitete ab 1933 von Oslo aus für den
Untergrund, er war damals noch in der SAPD, einer Abspaltung
von der SPD.

Erich  Ollenhauer  wurde  1946  Stellvertreter  des  SPD-
Vorsitzenden Kurt Schumacher, und als dieser 1952 verstarb,
wählte ihn die Partei am 27. September 1952 zum Vorsitzenden.
Für  den  Deutschen  Bundestag  kandidierte  der  gebürtige
Magdeburger  übrigens  im  Ruhrgebiet,  in  einem  Wahlkreis  in
Bochum.

Auch Erich Ollenhauer starb während seiner Amtszeit, eben an
jenem 14. Dezember 1963, gestern vor fünf Jahrzehnten. Sein
Nachfolger im Amt wurde am 16. Februar 1964 Willy Brandt, der
damals Regierender Bürgermeister in Berlin war und der zwei
Jahre später die Sozialdemokraten in die Große Koalition mit
der CDU/CSU führte und der dann zwischen 1969 und 1974 der
vierte Kanzler der Bundesrepublik Deutschland war.

In diesen Tagen geht es wieder um eine „GroKo“, und weil die
entscheidende  Phase  des  SPD-Mitgliedervotums  und  der



Regierungsbildung auf den gestrigen 14. Dezember 2013 fiel,
ging die Erinnerung an den 50. Todestag Erich Ollenhauers wohl
etwas unter. Die SPD-Zentrale in Bonn hieß zwar im Volksmund
„die Baracke“, aber offiziell trug sie den Namen Ollenhauers.
Erst nach dem Mauerfall und dem Umzug der SPD-Führung nach
Berlin ging auch dieses Gedenken verloren: Das neue Parteihaus
in der Hauptstadt heißt „Willy-Brandt-Haus“.

Hat er doch auch verdient, der unvergessliche Willy.

Willy Brandt: Größer als ein
übliches Porträt
geschrieben von Bernd Berke | 8. September 2014

Willy  Brandts  legendärer
Kniefall in Warschau am 7.
Dezember  1970.  (©
WDR/Interfoto)

Eigentlich waren auch 95 Minuten Sendezeit viel zu kurz, um
einen  Stoff  wie  „Willy  Brandt:  Erinnerungen  an  ein
Politikerleben“ (arte) auch nur annähernd zu fassen. Einer wie
er sprengt den Rahmen der üblichen Porträts.
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Vor allem politische Freunde und journalistische Weggefährten
äußerten sich über den großen Sozialdemokraten, der am 18.
Dezember 100 Jahre alt werden würde. Es war eine Würdigung
ohne  Misstöne.  Das  fiel  kein  böses  Wort  über  den
Porträtierten.  Und  tatsächlich:  Was  hat  dieser  Mann  nicht
alles erreicht! Und wie sehr fehlen uns heute Politiker von
solchem Charisma, von solchem Schrot und Korn. Vor allem die
klugen  Einschätzungen  des  langjährigen  Brandt-Mitarbeiters
Egon  Bahr  brachten  einem  die  menschliche  Seite  dieser
historischen  Gestalt  näher.

Wenig originelle Form

Die  Machart  solcher  Porträts  ist  leider  immer  ziemlich
ähnlich. Da wird von mehr oder minder berufenen Zeitzeugen
enorm  viel  geredet,  während  die  ins  Unscharfe  geblendeten
Hintergrundbilder stets ausgesucht idyllisch (vorzugsweise mit
Büchern, Bäumen und Blumen) arrangiert werden. Da würde man
sich  gelegentlich  originelle  und  mutigere  Formen  der
Darstellung wünschen. Immerhin hatte André Schäfer („Lenin kam
nur bis Lüdenscheid“) für seinen Beitrag teilweise rare und
aussagekräftige  Filmausschnitte  aus  den  Archiven  ans  Licht
geholt.

Von der Schulzeit in Lübeck und der norwegische Emigration
reichte der ungeheuer weite Bogen über die Amtszeiten des
„Deutschen Kennedy“ als Regierender Bürgermeister von Berlin,
als  Außenminister  (ab  1966)  und  Bundeskanzler  (1969-1974).
Dazwischen noch so legendäre Ereignisse wie die Ostverträge,
der  Kniefall  von  Warschau  und  die  Guillaume-Affäre.  Sehr
anrührend war es schließlich zu sehen, wie Brandt den Fall der
Berliner  Mauer  und  die  deutsch-deutsche  Grenzöffnung  noch
erlebte  –  ein  Ziel,  für  das  er  all  die  Jahre  hartnäckig
gestritten hatte. Da wehte wirklich der Atem der Geschichte.

Depressionen und Intrigen

Deutlich wurde auch, wie sehr der Politikbetrieb schon damals



einen  Mann  zermürben  konnte.  Brandts  ohnehin  vorhandene
Neigung zur Depression wurde zunächst von Adenauer (der sich
infam über Brandts Namenswechsel und die Emigration empörte)
und  später  vom  intriganten  „Partei-Freund“  Herbert  Wehner
gesteigert. Da kann man noch im Nachhinein zornig werden.

Manchmal heißt es ja recht allgemein, der heutigen Politik
fehlten  überhaupt  solche  Typen.  Doch  da  gibt  es  wahrlich
Unterschiede. Einem Apparatschik wie Wehner muss man nicht
viele Tränen nachweinen, einem beseelten Gestalter wie Willy
Brandt schon. Über den jetzigen Zustand der SPD wollen wir in
diesem Zusammenhang lieber nicht sprechen.

„Unvollendete Kanzlerschaft“

Vieles konnte nur angerissen werden, dennoch schälten sich
zwischendurch  immer  wieder  ein  paar  schlaglichtartige,
prägnante Befunde heraus. Brandt war offenbar einer, der auch
nach  grandiosen  politischen  Siegen  nie  den  Triumphator
herauskehrte. Fast im Gegenteil: Gerade in solchen Momente
konnte er überaus nachdenklich und wie versteinert wirken.

Brandts einstiger Redenschreiber Klaus Harpprecht sprach von
einer  „Unvollendeten  Kanzlerschaft“.  Hätte  Brandt  trotz
Guillaume einfach weitermachen sollen? Hätte damals eigentlich
FDP-Innenminister Genscher zurücktreten müssen, wie es im Film
hieß? Auch darüber gibt es weitaus mehr als eine Meinung.

Übrigens: Wer noch etliches mehr über Willy Brandt wissen
will, sollte sich (neben der Lektüre einschlägiger Bücher) für
den 13. Dezember im WDR-Fernsehen „Die lange Willy Brandt
Nacht“ vormerken. Ab 23.15 Uhr dauert sie über sechs Stunden.
Ein typischer Fall für den Recorder.



Herr K. in der Puppenkiste:
„Amerika“ am Schauspiel Köln
geschrieben von Eva Schmidt | 8. September 2014

Foto: Sandra Then

„Bienvenue, willkommen, welcome“ ruft der Conférencier. Aber
er begrüßt nicht die Zuschauer im Kabarett, sondern im „großen
Theater  von  Oklahoma“.  Und  das  steht  in  Amerika,  genauer
gesagt in Kafkas „Amerika“, dem unvollendeten Roman, den jetzt
das Schauspiel Köln auf die Bühne brachte.

Das  Werk  wurde  postum  1927  veröffentlicht.  Kafka  schrieb
zwischen 1911 und 1914 an dem „road movie“ über Karl Roßmann,
der  in  die  USA  auswandert,  aber  nicht  sein  Glück  macht,
sondern  von  Menschen,  Umständen  und  dem  Schicksal
herumgeschubst wird und schließlich – heute würde man sagen –
Praktikant im Theater von Oklahoma wird, das „jeden gebrauchen
kann“.

Das Bezaubernde an Moritz Sostmanns Inszenierung ist nun, dass
sein  Karl  von  einer  Puppe  dargestellt  wird:  Fragil,  mit
traurigem  Gesichtsausdruck,  Intellektuellenbrille  und
Matrosenanzug tragen die Schauspieler dem kleinen Karl auf der
Bühne  umher,  leihen  ihm  ihre  Stimmen  und  steuern  seine
Bewegungen.  So  wird  die  Macht  der  anderen  über  den  armen
Auswanderer  sofort  augenfällig,  er  ist  ihr  Spielzeug,  ihr
Werk. Seine Zartheit weckt Beschützerinstinkte, aber verführt
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auch dazu, ihm übel mitzuspielen, weil er so wehrlos wirkt.

Puppen-  und  Menschenspiel  greifen  dabei  ineinander  über,
verschränken  sich  und  geraten  zu  einer  Einheit,  die  eine
äußerst poetische Atmosphäre hervorruft. Man spürt, dass das
Ensemble ein harmonisches Team ist: Johannes Benecke, Bruno
Cathomas, Philipp Plessmann und Magda Lena Schlott tragen und
treiben Karl durch die Handlung, verwandeln sich fortwährend
in verschiedene Figuren, die ihm begegnen und die „neue Welt“
erzählen, in die es den Europäer verschlagen hat.

Die Beschleunigung und Technisierung des modernen Lebens wird
durch  Videoprojektionen  (Hannes  Hesse)  sinnfällig,  in  den
sozialen Beziehungen herrscht ein vom Kapitalismus geprägtes
Nützlichkeitsdenken,  eine  freundliche  und  zugleich
oberflächliche Brutalität. Sostmann betont diesen Zug durch
einen überbordenden Humor, der jedem Schauspieler Gelegenheit
gibt,  die  Rampensau  rauszulassen,  was  teilweise  in
slapstickartigen Szenen mündet. Dabei ist dieses Lachen auch
ein Lachen über Karl: Eines, das seine moralischen Prinzipien
hinwegwischt und verhöhnt, eines, das deutlich macht, dass
Karls Tempo und die Uhren der neuen Zeit ganz und gar nicht
synchron laufen.

So kippt das Gelächter um in Traurigkeit und Melancholie, in
ein Entsetzen über Menschen, die andere wie Puppen (Hagen
Tilp) herumschubsen. Herr K. ist leider eine davon.

Infos, Karten und Termine:
http://www.schauspielkoeln.de/spielplan/premieren/amerika/



Serena Frome statt James Bond
–  Ian  McEwans
Geheimdienstroman „Honig“
geschrieben von Bernd Berke | 8. September 2014
Ian  McEwan  ist  jemand,  der  noch  die  wildesten  oder  auch
trockensten  Vorgänge  im  süffig  fließenden  Plauderton
darzustellen  vermag,  ein  Erzähler  von  hohen  Graden  der
Unterhaltsamkeit.  Die  gehörige  Substanz  wird  dabei  quasi
nebenher und subkutan verabreicht.

Diesmal heißt seine Hauptfigur Serena Frome. Die junge Frau
stammt aus einem stocknüchternen, stocksteifen anglikanischen
Bischfoshaus  in  der  englischen  Provinz.  Selbst  die
gesellschaftlichen Bewegungen der 60er Jahre kommen dort nur
äußerst  gedämpft  an.  Aus  eher  unerfindlichen  Beweggründen
studiert Serena Mathematik, liest aber nebenher wahllos alle
möglichen und unmöglichen Romane.

Durch  eine  ziemlich  bizarre  Abfolge  diverser  Liebschaften
rutscht sie unversehens in den britischen Geheimdienst MI 5
hinein, als bessere Hilfskraft und „Tippse“. Frauen können
dort  schon  mal  gar  nichts  werden,  es  herrscht  eine
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undurchdringliche,  noch  kolonialistisch  getönte  Herren-
Hierarchie.  Doch  zwischen  Pflichtbewusstsein  und  Verdruss
trottet Serena jeden Tag brav ins Büro. Wenn das kein Anti-
James-Bond  ist!  Denkt  man  aber  ans  heutige  Treiben  der
Geheimdienste im virtuellen Raum, so ist es fast schon wieder
ein bisschen nostalgisch.

Englische Krisen der 70er Jahre

McEwan zeichnet ringsum die gesellschaftlichen Spannungsfelder
der  70er  Jahre  auf  sehr  lebendige  Weise  nach  –  vom
traditionellem  Cambridge-Milieu  bis  zum  „Swinging  London“.
Alles  noch  sehr  britisch.  Doch  gleichzeitig  sind  derlei
Kategorien auch in Auflösung begriffen. Geradezu schlingernd
steuert der Roman auf die Jahre 1973/74 zu, die das Königreich
mit  Energiekrise,  Massenstreiks  und  zeitweise  20prozentiger
Inflation in schwere See führten.

Beim  Geheimdienst  MI  5  bilden  sich  unterdessen  neue
Schwerpunkte heraus. Zwar operiert man selbstverständlich noch
mit antikommunistischer Stoßrichtung im „Kalten Krieg“, doch
wendet man sich auch schon verstärkt gegen den Terror der
irischen IRA.

Kulturförderung undercover

Der eigentliche Clou ist aber die Aktion mit dem Codenamen
„Honig“:  Man  legt  ein  Kulturförderprogramm  auf,  mit  dem
insgeheim  etwa  konservative  Schriftsteller  finanziell
unterstützt werden sollen. Für diesen Nebenschauplatz im Kampf
der Ideen hat man auch die Romanleserin Serena auserkoren, die
den  Autor  Tom  Haley  betreuen  soll.  Von  dem  bekommen  wir
zwischendurch  gleich  mehrere  Kurzgeschichten  zu  lesen,  als
hätte McEwan noch reichlich Überschuss in seinem Füllhorn der
Einfälle gehabt. Freilich segeln diese Storys auch am Rande
der  Kolportage  daher  (was  sie  im  Kontext  des  Romans  umso
glaubhafter erscheinen lässt).

Natürlich verliebt sich Serena in Haley. Da gleichzeitig ihr



„Ex“ namens Max den Einsatz steuert, kommt Eifersuchts-Würze
ins wirre Spiel. Wird Serena etwa verfolgt, wenn sie Haley im
Badeort  Brighton  trifft?  Und  wer  verrät  dem  „Guardian“
schließlich  die  Hintergründe  des  Autorenpreises,  den  Haley
erhalten hat? Ein Schriftsteller mit Kontakt zum Geheimdienst
dürfte beim Lesepublikum für alle Zeiten erledigt sein. Ein
harter  Schlagschatten  fällt  auch  aufs  womöglich  korrupte
Verlagwesen, um nicht zu sagen auf den gesamten Kulturbetrieb.

Doch damit nicht genug. Ian McEwan schuldet dem erfahrenen
Leser, der es gern verschachtelt mag, ja noch die kunstreich
gewobene Meta-Ebene. Also führt er uns virtuos vor, wie alles
vorher Erzählte im anderen Sinne zur ungeahnten Fiktion gerät.
Es ist gleichsam die (nicht unbedingt notwendige) Kür zur
bravourös erfüllten Pflicht. Vielleicht hat McEwan dabei in
erster Linie an literarische Preisrichter gedacht.

Ian McEwan: „Honig“. Roman. Aus dem Englischen von Werner
Schmitz. Diogenes Verlag, Zürich. 463 Seiten. 22,90 €.

Heute vor 80 Jahren entstand
der  Ein-Parteien-Staat  der
Nazis auch offiziell
geschrieben von Hans Hermann Pöpsel | 8. September 2014
Jahrestage sind immer wieder ein Grund zum Nachdenken – zum
Beispiel auch dieser 1. Dezember. Heute vor acht Jahrzehnten
wurde der Ein-Parteien-Staat in Deutschland, also die absolute
Herrschaft der NSDAP, durch ein scheinbar legal entstandenes
Gesetz auch offiziell besiegelt.

Als die letzten noch einigermaßen freien Reichstagswahlen vom
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5.  März  1933  ausgezählt  waren,  da  hatten  die
Nazionalsozialisten – entgegen ihren eigenen Erwartungen – mit
ungefähr 44 Prozent der gültigen Stimmen die absolute Mehrheit
verfehlt. Hitler und seine Partei ergriffen daraufhin illegale
Mittel:  Kommunustische  Reichstags-Abgeordnete  wurden  unter
Vorwänden (unter anderem der Reichstagsbrand) verhaftet, und
als es im Parlament am 24. März 1933 zur Abstimmung über das
Ermächtigungsgesetz  kam,  da  stimmten  nur  noch  die
Sozialdemokraten dagegen. Auch die bürgerlichen Abgeordneten,
darunter auch der spätere Bundespräsident Theodor Heuß, gaben
Hitler den erwünschten Freibrief und sorgten so für die formal
erforderliche Zweidrittelmehrheit.

In der Folge hatte sich das Parlament selbst entmachtet, und
alle  Parteien  außer  der  NSDAP  wurden  verboten.  Auch
Sozialdemokraten und Gewerkschafter kamen in „Schutzhaft“ oder
ins Konzentrationslager, und die SPD-Parteiführung floh nach
Prag ins Exil. Nach der Besetzung der Tchechoslowakei durch
die deutsche Wehrmacht im Jahre 1938 musste der SPD-Vorstand
auch aus Prag flüchten, der Exilort war nun bis zum Kriegsende
die britische Hauptstadt London.

Was  nach  der  Machtübernahme  zunächst  nur  aufgrund  von
Verordnungen  oder  Einzelaktionen  örtlicher  SA-  und  NSDAP-
Organen an Verfolgung veranstaltet worden war, das wurde nun
zum Jahresende 1933 durch ein scheinbar ordnungsgemäßes Gesetz
abgesichert: Adolf Hitler als Reichskanzler unterzeichnete das
am  1.  Dezember  1933  von  der  Reichsregierung  beschlossene
„Gesetz zur Sicherung der Einheit von Partei und Staat“ noch
am folgenden Tag. Dadurch wurde die NSDAP als „Trägerin des
deutschen Staatsgedankens“ definiert, „der Stellvertreter des
Führers  und  der  Chef  des  Stabes  der  SA  wurden  per  Amt
Mitglieder der Reichsregierung“ (Wikipedia). Der Ein-Parteien-
Staat, die absolute Diktatur, hatte nun auch einen formalen
Rahmen und nutzte diesen auf schreckliche Weise aus.

Bereits  am  2.  Dezember  1933  wurde  das  Gesetz  im
Reichsgesetzblatt Nr. 135 veröffentlicht, und die alliierten



Siegermächte hoben es nach dem Ende des Weltkrieges durch das
Kontrollratsgesetz Nr. 1 vom 20. September 1945 wieder auf.
Das „Tausendjährige Reich“ hatte nur zwölf Jahre gehalten und
in dieser Zeit unsäglichen Terror gebracht, nun konnte die
Rückkehr zur Demokratie beginnen.

TV-Nostalgie  (5):  „Liebling
Kreuzberg“  –  Das  Glück  des
Müßiggangs im Kiez
geschrieben von Bernd Berke | 8. September 2014
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.
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Ganz  entspannt  in  der
Kanzlei:  Anwalt  Robert
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
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„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.


