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Rolf  Dennemann  auf  der  Theaterbühne.
(Foto:  ©  Guntram  Walter)

Der  Dortmunder  Theatermacher,  Schauspieler  und  Autor  Rolf
Dennemann ist gestorben – viel zu früh mit 71 Jahren.

Ein einziges Mal hat Rolf Dennemann an einem Autorentreffen
der Revierpassagen teilgenommen, doch kann ich leider nicht
behaupten, ihn wirklich näher gekannt zu haben. Umtriebig, ja
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getrieben schien er an jenem Abend zu sein. Er hat sich denn
auch vorzeitig verabschiedet. Rückblickend betrachtet, war es
ein geradezu gespenstischer, ungemein betrüblicher Abend, denn
auch einen anderen unserer Autoren, den schmerzlich vermissten
Kulturkenner Martin Schrahn, habe ich damals zum allerletzten
Mal gesehen. Wie nichtsahnend wir geplaudert haben…

Vor  Jahren  hat  Rolf  Dennemann  hin  und  wieder  für  die
Revierpassagen  geschrieben.  Vor  allem  ist  mir  seine
dreiteilige Serie „Krankenhausreport“ in Erinnerung geblieben,
in der er 2014 höchst eindrücklich seine teilweise bizarren
Erfahrungen beim Klinik-Aufenthalt beschrieben hat. Daraus und
aus weiteren Notizen ist einige Zeit später die Vorlage zu
einem seiner Theaterprojekte geworden. Alles wurde ihm zur
Szenenfolge.

Nachdem ein anderes Medium kurzerhand nur die Pressemitteilung
der Stadt Dortmund als Nachruf auf Rolf Dennemann publiziert
hat, erlauben wir uns mit den folgenden Absätzen ausnahmsweise
ein ähnliches Verfahren, freilich in transparenter Darbietung.
Hier  also  der  (leicht  gekürzte)  Wortlaut  der  städtischen
Würdigung:

„Rolf Dennemann war ein kreativer Geist in vielen Bereichen
der  regionalen  und  überregionalen  Kulturszene.  Er  hat  sie
durch  seine  Ideen,  Inszenierungen,  Inspirationen  und  sein
Engagement für die Kulturschaffenden sehr geprägt.

(…) Dennemann wurde in Gelsenkirchen geboren und lebte seit
den 1990ern in Dortmund. Er war freischaffender Regisseur,
Autor, Festivalleiter und Schauspieler. Außerdem war er als
Gründungsmitglied und geschäftsführender Vorstand prägend für
die künstlerischen Produktionen des Vereins „Artscenico“ in
Dortmund.  Er  war  langjähriger  Leiter  des  internationalen
Theaterfestivals  „off  limits“  und  hat  (…)  bedeutende
internationale Produktionen nach Dortmund geholt. Von 1996 bis
1998 leitete er den „Theaterzwang“ (jetzt „Favoriten“), ein
(…) Festival der freien Theaterszene aus NRW in Dortmund (…)
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Rolf  Dennemann  (…)  war  Spezialist  für  ortsspezifische
Inszenierungen auf ehemaligen Industriegeländen – in Parks,
Hotelzimmern, sakralen Räumen, Brachflächen oder Wohnblöcken.
Mehr als 50 (…) performative Theaterstücke hat er produziert.
Dabei war ihm nicht nur wichtig, sich der besonderen lokalen
Bedeutung der Orte im Ruhrgebiet zu nähern, sondern damit auch
andere Menschen anzusprechen, die nicht zum Stammpublikum im
Theater gehören. (…)

Als Schauspieler war Dennemann nicht nur auf Bühnen präsent.
Er arbeitete für Kino- und Fernsehproduktionen unter anderem
mit dem Dortmunder Regisseur Adolf Winkelmann in seinen Filmen
„Nordkurve“, „Eine einzige Tablette“ und „Junges Licht“. Auch
andere deutsche Regisseure setzten auf den Schauspieler: Tom
Tykwer („Der Krieger und die Kaiserin“), Fatih Akin („Solino“)
und Detlev Buck („LiebesLuder“) zum Beispiel, auch für den
„Tatort“  stand  er  schon  als  „Ruhrgebietsoriginal“  vor  der
Kamera. (…)

„Rolf  Dennemann  hat  die  Kulturszene  auf  vielfältige  Weise
geprägt. In der Region und hier in Dortmund hat er viele
Spuren hinterlassen, er wirkte aber auch international auf
Festivals und in Projekten und führte die Menschen zusammen.
Als Mensch, als Künstler, als kreativer Querdenker wird er
sehr fehlen“, so Kulturdezernent Jörg Stüdemann.“

 

 

„Der  doppelte  Erich“  –  wie
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Kästner  sich  durch  die  NS-
Zeit lavierte
geschrieben von Bernd Berke | 9. Januar 2024
Erich  Kästner  scheint,  von  heute  aus  betrachtet,  zu  den
Unbezweifelbaren zu gehören. War er nicht eindeutig „links“
und somit unverdächtig, es auch nur ansatzweise mit dem NS-
Regime gehalten zu haben? Wenigstens bis in die späten 1960er
Jahre galt er quasi als geheiligt, und bis heute scheint sein
Andenken gegen Attacken gefeit. Sind seine Bücher nicht schon
1933 auf den schändlichen Scheiterhaufen der Nazis verbrannt
worden? Ja, gewiss, so war es. Und doch…

…und  doch  gibt  es  jetzt  ein  bedenkenswertes  Buch,  in  dem
etliche  Zweifel  an  seiner  Redlichkeit  laut  werden.  Diese
Einwände lassen sich wohl nicht so einfach beiseite wischen.
Kästner, schon am Vorabend des „Dritten Reiches“ mit Büchern
wie „Emil und die Detektive“ (1931) weithin berühmt, ist alle
die  finsteren  Jahre  über  –  bis  zum  „bitteren  Ende“  –  in
Deutschland geblieben, ja, er hat in dieser Zeit (wenn auch
meist  unter  Pseudonymen  schreibend)  zuweilen  gar  nicht
schlecht  verdient.  Propagandaminister  Joseph  Goebbels  ließ
Kästner gewähren, als der das Drehbuch des groß angelegten
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Films  „Münchhausen“  (Kinostart  März  1943,  Hauptrolle  Hans
Alberts)  zum  Ufa-Jubiläum  schrieb.  Mit  dieser  Produktion
wollten die NS-Machthaber zeigen, dass der längst „abgehängte“
deutsche Film Hollywood mindestens ebenbürtig war – natürlich
ein  lachhafter  Trugschluss.  Übrigens:  Erst  Hitler  selbst
setzte der stillschweigenden Schreiberlaubnis für Kästner ein
abruptes Ende.

Nach 1933 nur Harmloses geschrieben

Buchautor Tobias Lehmkuhl, Journalist u. a. für „Zeit“, „FAZ“
und  Deutschlandfunk,  hat  erwartungsgemäß  gründlich
recherchiert, um Kästner auf die teilweise verdächtigen Spuren
zu kommen. Zwar trägt er viele, viele Fakten zusammen, doch
muss er auch immer mal wieder spekulieren. Demnach ist es dann
nicht unwahrscheinlich oder einigermaßen wahrscheinlich, dass
Kästner zu dem oder jenem Zeitpunkt diesen oder jenen Menschen
getroffen und dieses oder jenes Thema mit ihm besprochen hat.
Na, wenn das so sein soll… Da steht spürbar so manches auf
tönernen Füßen.

Der Buchtitel „Der doppelte Erich“ ist eine etwas wohlfeile,
aber griffige Anspielung auf Kästners Erfolg „Das doppelte
Lottchen“  (erst  1949  erschienen)  und  überdies  ein  Hinweis
darauf,  dass  dieser  Autor  fast  durchweg  Maskierungs-  und
Doppelgänger-Geschichten  ersonnen  und  erzählt  habe.  Daraus
wiederum leitet sich die hartnäckig verfolgte Annahme her,
dass er selbst ein Meister im Verschleiern und im geschickten
Rollenspiel war. Während des „Dritten Reiches“ hat Kästner,
der zuvor den beachtlichen „Fabian“ geschrieben hatte, nur
noch Harmlosigkeiten wie „Drei Männer im Schnee“ oder „Die
verschwundene Miniatur“ hervorgebracht. Er war, wie es hier
heißt,  sozusagen  ein  amputierter  Autor,  der  sich  hin  und
wieder sogar von der unmenschlichen Sprache der Faschisten
(von Victor Klemperer LTI = „Lingua Tertii Imperii“ genannt)
infiziert zeigte.

Kompromisse fürs (finanzielle) Überleben



Tatsächlich muss einem längst nicht alles sympathisch oder
auch nur geheuer sein, was Kästner damals unternommen und
unterlassen  hat.  Zwar  hat  ihm  der  von  den  Besatzern  als
deutscher Kronzeuge eingesetzte Carl Zuckmayer schon 1943 eine
Art  Unbedenklichkeits-Bescheinigung  („Persilschein“)
ausgestellt, doch hatte Kästner zuvor mehrfach nachdrückliche
Versuche  unternommen,  in  die  NS-geführte
Reichsschrifttumskammer  aufgenommen  zu  werden.  Fürs
finanzielle  Überleben  scheint  er  zu  einigen  (faulen)
Kompromissen bereit gewesen zu sein. Er selbst stand übrigens
unerkannt in hinterer Reihe dabei, als (auch) seine Bücher
verbrannt wurden – und hat keinesfalls dagegen die Stimme
erhoben, weil ihm sein Leben lieb war.

Nach dem Krieg hat Kästner Legenden verbreitet wie jene, dass
er  als  einziger  unter  Tausenden  bei  einer  Propaganda-
Veranstaltung im Berliner Sportpalast nicht mitgesungen habe
und nicht aufgestanden sei, was Tobias Lehmkuhl füglich in
Zweifel zieht. Man darf wohl schließen: Ein Kurt Tucholsky,
mit dem Kästner in den 20ern zusammengearbeitet hatte, war und
ist sicherlich eine verlässlichere moralische Instanz als der
zur Nonchalance neigende Kästner.

Schattierungen des unfreiwilligen Mittuns

Der in Zeitungs-, Literatur- und Filmszene bestens vernetzte
Caféhausliterat (eine Feststellung, keine Abwertung!) Kästner
hat sich den Zumutungen der Zeit oft durch seinen Charme und
durch  Verhandlungsgeschick  zu  entziehen  vermocht.  Weiterhin
pflegte  er  laut  Lehmkuhl  seinen  verfeinerten  Lebensstil
zwischen Tennissport und Teintpflege. So detailfreudig wird
sein  Verhalten  und  werden  seine  beruflichen  Freundschaften
seit den „Goldenen“ Zwanzigern durchgespielt, dass mancherlei
Schattierungen  des  unfreiwilligen  Mittuns  sich  offenbaren.
Auch  scheint  Kästner  hin  und  wieder  Gesinnungs-Verrat  an
einstigen  Mitstreitern  verübt  zu  haben,  womit  er  heftige
Kritik z. B. von Walter Benjamin oder Klaus Mann (Wie sich das
angepasst hat (…) bis zum morastischen Schlammgrund der Ufa-



Presse“) auf sich zog. Gegen solche harschen Anwürfe nimmt
auch Lehmkuhl seinen Protagonisten in Schutz. Überhaupt ist er
bemüht,  möglichst  Mittelwege  einzuhalten.  Auch  damit
entspricht  er  seinem  Thema,  das  man  wahrscheinlich  nicht
anders als schwankend schildern kann.

Fragen zur „Inneren Emigration“

Ein  eigenes  Kapitel  ist  Kästners  ebenfalls  zwiespältigem
Verhältnis zu Frauen gewidmet. Der Mann, der allzeit sein
Dresdner „Muttchen“ (freilich arg geschönt und verharmlost)
brieflich auf dem Laufenden hielt, gestand – damals keine
Selbstverständlichkeit – seinen zahlreichen Liebschaften zwar
einen  eigenen  Kopf  und  eigene  Freiheiten  zu,  ließ  aber
gelegentlich Frauenverachtung durchblicken. Auch dafür bringt
Lehmkuhl passende Belegstellen bei. Mit Treue hatte Kästner es
eh nicht. Beispiel: Just als eine Gefährtin beim Autounfall
verstarb,  lag  er  mit  einer  anderen  zu  Bette.  Etwas
küchenpsychologisch  werden  folglich  Vermutungen  über  seine
Beziehungsunfähigkeit angestellt.

Noch einmal wirft dieses Buch häufig gestellte Fragen zur
„Inneren Emigration“ auf, die auch anhand anderer Zeitgenossen
(Gottfried  Benn,  Axel  Eggebrecht  etc.)  aufgeworfen  werden,
wobei u. a. die wirklichen Emigranten Thomas Mann und Theodor
W. Adorno als moralische Maßstäbe angelegt werden. Auch dabei
gibt es kein reines Schwarz oder Weiß, es geht um vielerlei
Grautöne.  Hatte  Kästner  anfangs  vielleicht  wirklich  noch
angestrebt,  einen  größeren  Roman  übers  „Dritte  Reich“  zu
verfassen und eben deshalb im Lande zu bleiben, so sind kaum
Notizen für ein solches Projekt erhalten – geschweige denn,
dass ein veritables Werk dieser Art entstanden wäre. Nur:
Konnte  jemand  unter  vergleichbaren  Bedingungen  wesentlich
anders handeln als Kästner?

Gar  lange  lässt  eine  Schilderung  von  Kästners  Nachkriegs-
Existenz auf sich warten, die dann leider auch etwas knapp
ausfällt.  Speziell  hätte  mich  zum  Beispiel  Kästners



patenschaftliche  Rolle  bei  Gründung  des  legendären
Satiremagazins  „Pardon“  (1962)  interessiert.  Aber  das  ist
vielleicht noch mal ein anderes Kapitel.

Tobias  Lehmkuhl:  „Der  doppelte  Erich.  Kästner  im  Dritten
Reich“. Rowohlt Berlin. 305 Seiten, 24 Euro.

Die  Natur  des  Menschen
erkunden  –  Programm  der
Ruhrtriennale
geschrieben von Bernd Berke | 9. Januar 2024

Auch  diesmal  eine  zentrale  Spielstätte  der
Ruhrtriennale: die Bochumer Jahrhunderthalle. (Foto: ©
Jörg Brüggemann)
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Rühmen ist eine Kunst, auf die sich nicht alle verstehen. Ganz
anders  heute  bei  der  Programm-Pressekonferenz  zur
Ruhrtriennale,  die  streckenweise  geradezu  schwärmerisch
verlief.  Das  überwiegend  weibliche  Leitungsteam  um  die
Intendantin  Barbara  Frey  ließ  nach  und  nach  sämtliche  am
Festival  beteiligten  Künstlerinnen  und  Künstler  hochleben.
Darüber wurden die geplanten 90 Minuten arg knapp.

Intendantin  und  Sparten-Leiterinnen  gingen  überdies  einfach
mal davon aus, dass die Kreativen doch sicherlich samt und
sonders  allseits  bekannt  seien.  Nun,  für  ausgesprochene
Triennale-Afficionados  und  dito  Habitués  mag  das  wohl
zutreffen. Oder eben für die Macherinnen selbst. Ich möchte
hingegen wetten, dass nicht ausnahmslos alle Medienschaffenden
sofort bei allen Namensnennungen gänzlich im Bilde waren. Aber
was soll’s. Manche Vorhaben klingen wirklich vielversprechend,
andere beim ersten Hinhören etwas gewöhnungsbedürftig. Oder
halt „interessant“; ganz nach dem offenherzigen Motto: „Dann
lasst doch mal sehen!“

Vom 10. August bis zum 23. September werden an 12 Orten in den
Städten  Bochum,  Duisburg,  Essen  und  Dortmund  (Rachmaninow-
Projekt „Abendlob und Morgenglanz“, ab 16. Augustin in der
Zeche Zollern) insgesamt 34 Produktionen und Projekte gezeigt,
darunter fünf Uraufführungen. Vielfach handelt es sich – wie
bei der Ruhrtriennale üblich – um Mischformen („Kreationen“)
zwischen  Schauspiel,  Musiktheater,  Tanz,  Performance  und
sonstigen Künsten. Auch der Film kommt diesmal (im Bochumer
„Metropolis-Kino“) deutlicher zu seinem Recht als sonst. Noch
mehr  Zahlen?  Bitte  sehr:  Alles  in  allem  wird  es  113
Veranstaltungen  geben,  der  recht  ordentliche  Jahresetat
beträgt rund 16 Millionen Euro.

Nun aber gilt’s der Kunst, notgedrungen anhand von wenigen
Beispielen:

Die  Eröffnungspremiere  (10.  August,  Kraftzentrale  im
Landschaftspark Duisburg-Nord) inszeniert Barbara Frey selbst.



Als Koproduktion mit dem Wiener Burgtheater, aber zuerst im
Revier zu sehen, steht William Shakespeares immer noch und
immer  wieder  wunderbar  rätselvoller  „Sommernachtstraum“  auf
dem Spielplan. Barbara Frey sieht das im zauberischen Wald
angesiedelte Stück in inniger Verknüpfung mit dem zentralen
Festival-Themenkreis: Was ist die Natur des Menschen und wie
behandelt dieses seltsame Wesen die Natur um sich herum? Es
gehe bei Shakespeare um alles: Kunst, Natur, Macht, Eros und
Traum. Kein leichtes Unterfangen also, aber wohl ein reichlich
lohnendes. Übrigens habe der weltberühmte Dramendichter auch
schon Angst um die Natur gekannt. Schon zu seiner Zeit seien
großflächig Wälder abgeholzt worden.

Inszeniert  den
„Sommernachtstraum“
als  Eröffnungs-
Premiere:
Ruhrtriennale-
Intendantin Barbara
Frey.  (Foto:  ©
Daniel  Sadrowski)

Die größte Musiktheater-Poduktion heißt „Aus einem Totenhaus“
(Premiere am 31. August, Jahrhunderthalle Bochum) und stammt
vom  Komponisten  Leoš  Janáček.  Seine  Vorlage  waren  Fjodor
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Dostojewskis „Aufzeichnungen aus einem Totenhaus“, in denen
der Schriftsteller seine Leiden im sibirischen Arbeitslager
geschildert hat. Die mit rund eineinhalb Stunden Spielzeit
ziemlich  kurze  Oper  wird  von  Dmitri  Tcherniakow  in  Szene
gesetzt. Das Publikum soll sich dabei durch eine finstere
Gefängniswelt bewegen, die Trennung zwischen Bühne und Parkett
werde  aufgehoben.  Zuschauer  würden  den  Mitgliedern  des
Ensembles  beispiellos  nah  kommen,  heißt  es.  Zuschauerinnen
natürlich auch. Durchgängiges „Gendern“ ist im Triennale-Team
versiert ausgeübte Pflicht.

Zumindest  indirekte  Bezüge  zur  industriellen  Ruhrgebiets-
Vergangenheit hat das Musiktheater-Vorhaben mit dem Titel „Die
Erdfabrik“  (ab  11.  August,  Gebläsehalle,  Duisburger
Landschaftspark).  In  der  Auftragsproduktion,  realisiert  von
dem Komponisten Georges Aperghis und dem Schriftsteller Jean-
Christophe Bailly, sollen sich Bergbau-Minen als metaphorische
Orte erweisen. Drunten, im tiefsten Dunkel, verwirre sich die
gewöhnliche  Ordnung  der  Welt,  hier  müssten  Ur-Ängste
überwunden werden, wie Barbara Eckle ausführt, die Leitende
Dramaturgin fürs Musiktheater der Triennale. Zugleich habe der
Gang in die Tiefe mit unvordenklichen Zeitschichten zu tun,
die Kohle lagere dort seit vielen Millionen Jahren.

Eine besondere Tanzproduktion verspricht „Skatepark“ der Dänin
Mette  Ingvargtsen  zu  werden,  die  sich  von  sozialen
„Choreographien“  der  Skateboard-Community  herleitet  und
selbige  künstlerisch  aufbereitet  (ab  12.  August,
Jahrhunderthalle Bochum). Bei den Konzerten ragt u. a. ein
„Schlagzeug-Marathon“ (26. August, PACT Zollverein in Essen)
heraus,  beispielsweise  mit  Billy  Cobham  und  Mohammed  Reza
Mortazavi.  „Play  Big“  (ab  21.  September,  Jahrhunderthalle
Bochum)  heißt  ein  groß  gedachtes  und  in  jeder  Hinsicht
raumgreifendes Zusammentreffen von Sinfonieorchester, Chor und
Bigband, bei dem es zu gleitenden oder auch kontrastreichen
Übergängen zwischen E-Musik und U-Musik kommen dürfte.

Mit dem dritten Teil dieser Ruhrtriennale endet vertragsgemäß



die Intendanz der Schweizerin Barbara Frey, die vordem u. a.
das  Schauspielhaus  in  Zürich  geleitet  hat.  Die
Journalistenfrage,  womit  sie  wohl  in  hiesigen  Breiten  in
Erinnerung  bleiben  werde,  mochte  sie  aus  nachvollziehbaren
Gründen nicht beantworten. „Lassen wir es offen.“

Durchzählen  unnötig:  Wir  haben  hier  selbstverständlich  nur
einen  Bruchteil  der  Produktionen  nennen  können.  Der  ganze
große „Rest“ steht im gedruckten Programmheft und auf der
Homepage des Festivals. Der Vorverkauf hat bereits begonnen,
er  läuft  seit  heute  (27.  April).  34.000  Tickets  sind  im
Angebot, bis zum 4. Juni gibt es einen „Frühbuchungs-Rabatt“
von 15 Prozent. Und nun bitte hier entlang:

www.ruhrtriennale.de

 

Fröhlicher  Feminismus  der
Frühzeit:  Stummfilme  beim
Dortmunder Frauen Film Fest
geschrieben von Bernd Berke | 9. Januar 2024
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„Aufräumen“,  dass  die  Bude  wackelt:  anarchisch-
chaotische  Szene  aus  dem  französischen  Stummfilm
„Cunégonde  reçoit  sa  famille“  (1912).  (Frauen  Film
Festival  IFFF  Dortmund  +  Köln  /  Filmmuseum  EYE,
Amsterdam)

Vor rund 110 bis 120 Jahren sah die Frauenbewegung im Kino
noch etwas anders aus. Da war es wohl schon ein gewisses
Wagnis, wenn eine Frau – gern gemeinsam mit Freundinnen – den
Männern  ein  Schnippchen  schlug.  Oft  ging’s  dabei  frisch,
fröhlich und frei zu. Diesen Eindruck vermitteln jedenfalls
die ausgewählten Stummfilme, die beim Internationalen Frauen
Film Fest IFFF in Dortmund (diesmal wieder Hauptort) und Köln
(Nebenspielstätte)  gezeigt  werden.  Ein  paar  Beispiele  fürs
muntere Treiben der historischen „Komplizinnen“, wie sie beim
Festival heißen:

Die Herrschaften sind fort, vor allem der reiche Sack von
Hausherr,  diese  Witzfigur.  Das  geplagte  Dienstmädchen
Cunégonde bekommt derweil Besuch von hauptsächlich weiblichen
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Verwandten.  Gemeinsam  räumen  sie  jetzt  endlich  mal  „so
richtig“ auf in der komfortablen Wohnung. Danach steht alles
knietief  unter  Wasser  –  und  sämtliches  Porzellan  liegt
zerschlagen am Boden. Anarchie! Klassenkampf! Frauenaufstand!
(„Cunégonde  reçoit  sa  famille“  –  Kunigunde  empfängt  ihre
Familie, Frankreich 1912).

Oder so: Vier lebenslustige junge Damen wollen ein Bad im See
nehmen, da kommt ein lachhafter Schutzmann angehumpelt, um es
ihnen zu verbieten. Sie schubsen ihn kurzerhand ins Wasser.
Siehste  wohl,  haha!  („Bain  forçé“  –  Erzwungenes  Bad,
Frankreich  1906)

Wahlweise auch so: Junge Frau bekommt Hausarrest von einer
grotesken  Gouvernante. Doch mit einigen Verkleidungs-Tricks
und  indem  sie  männliche  Dienstleute  becirct,  lotst  die
Eingesperrte ihre Schulfreundinnen zu sich, mit denen sie sich
prächtig amüsiert – freilich immer in Gefahr, entdeckt zu
werden.  („The  Classmate’s  Frolic“  –  Spaß  mit
Klassenkameradinnen,  USA  1913)

Frauenpower  mit  männlicher  Beihilfe  erleidet  der  beleibte
Galan, der einer Postangestellten nachstellt und einfach nicht
locker lassen will. Der unangenehme Patron wird schließlich am
Schalter so abgefertigt, dass er ein für allemal Ruhe gibt.
Wenigstens schon mal bei dieser Frau. („Les Demoiselles de
PTT“ – Die Mädchen von der (Postgesellschaft) PTT, Frankreich
1913)

Weitaus rabiater geht es zu, wenn Madame Plumette schlechte
Laune hat. Dann haut sie allen Leuten was „vor die Mappe“,
tritt gar einen Kerl gnadenlos in den Rinnstein und wirft zwei
Diebe aus dem Fenster. Am Ende wird sie jedoch überwältigt.
(„La fureur de Mme Plumette“ – Die Wut der Madame Plumette,
Frankreich 1912)

Technisch geradezu futuristisch mutet schließlich diese Story
an: Wissenschaftler experimentiert so intensiv mit Bildtelefon



(!), dass er seine Geliebte vernachlässigt. Deren Freundin
verkleidet  sich  als  Mann  und  macht  –  als  vermeintlicher
Liebhaber seiner Verlobten – den Erfinder bis zum Wahnsinn
eifersüchtig. („Love and Science“ – Liebe und Wissenschaft,
Frankreich 1912)

Das mag insgesamt recht harmlos anmuten, doch finden sich in
den  kurzen  Geschichten  etliche  Ansätze  zu  weiblicher
Widerspenstigkeit und zum Eigensinn. Sie mussten sich „nur
noch“  entfalten.  Die  dazu  nötige  Energie  war  bereits
vorhanden.  Dafür  sorgten  zumindest  die  lebendigsten  und
kreativsten  Ururur-Großmütter  heutiger  Frauen.  Eine  stolze
Tradition, fürwahr. Überdies tauchen in mehreren Filmen am
Rande schemenhaft Szenen weiblicher Drangsal und Dienstbarkeit
auf,  die  noch  den  frohsinnigsten  Szenenfolgen  einen
ernsthaften  Rahmen  geben.  Da  wird  klar,  wogegen  es  zu
rebellieren  galt.

Mit solchen Stummfilmen – die erwähnten dauern zwischen zwei
und 14 Minuten – verhält es sich darstellerisch allerdings so:
Da  musste  halt  kräftig  chargiert  werden,  um  zwischen
erläuternden Schrifttafeln die Intention vollends deutlich zu
machen.  Jede  mittlere  Gewissensnot  wird  zum  wahnwitzig
händeringenden Auftritt; wird jemand aus dem Zimmer geschickt,
reckt sich der hinaus weisende Arm dermaßen, dass ein heftiger
Wink mit dem Zaunpfahl dagegen eine Petitesse ist. Gut, wenn
die daraus erwachsende Komik gezielt und freiwillig eingesetzt
wird. Dann haben diese dramaturgischen Notwendigkeiten noch
heute ihren speziellen Reiz. Interessant wäre es übrigens,
auch deutsche Streifen jener Zeit zum Vergleich zu sehen.
Vielleicht ein andermal.

Die überwiegend französische Stummfilmauswahl stammt aus dem
reichen Fundus des Amsterdamer Filmmuseums EYE. Sie wird unter
dem Titel „Komplizinnen“ am Samstag, 22. April, um 18 Uhr im
Dortmunder Kino „SweetSixteen“ (Immermannstraße 29) gezeigt.
Der  „Cunégonde“-Film  gehört  zur  Langen  Filmnacht  mit  17
Kurzfilmen von 1912 bis 2023 – am Freitag, 21. April (ab 20



Uhr, ebenfalls im „SweetSixteen“).

Das gesamte Festival, dessen Vorläufer (in Dortmund hieß die
Chose anfangs „femme totale“) vor nunmehr 40 Jahren Premiere
hatten,  dauert  bis  zum  23.  April  und  gliedert  sich  in
zahlreiche  Sektionen,  weit  über  die  Stummfilme  hinaus
(Spielfilmwettbewerb, Panorama, Filmlust queer, Programm für
Kinder  und  Jugendliche  etc.).  Um  bei  all  dem  nicht  den
Überblick  zu  verlieren,  braucht  es  viele  weitere
Informationen.  Es  gibt  sie  hier:

www.frauenfilmfest.com

 

„Nichts ist, das ewig sei“:
Bewegender Film über Detroit,
Bochum  und  die
Vergänglichkeit
geschrieben von Bernd Berke | 9. Januar 2024
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Verblasster  Schriftzug  –  Als  die  Buchstaben  auf  dem
geschlossenen Bochumer Opel-Werk nur noch schemenhaft
sichtbar  waren…  (Foto/Filmstill:  ©  loekenfranke
Filmproduktion)

Kaum zu glauben, aber offenkundig: Das anno 1643 in deutscher
Sprache  verfasste,  barocke  Vergänglichkeits-Gedicht  „Es  ist
alles eitel“ von Andreas Gryphius scheint sich staunenswert
genau  zur  desolaten  Situation  in  der  einstigen  US-
Autometropole Detroit zu fügen. „Seems like he got it“, sagt
einer von denen, die vor der Kamera ein paar Worte aus der
englischen  Übersetzung  vorgelesen  haben.  Ja,  er  hat’s  im
Grunde wohl schon damals verstanden, dieser Herr Gryphius, der
solche gültigen Zeilen geschrieben hat:

„Was itzund prächtig blüht, soll bald zertreten werden.
Was itzt so pocht und trotzt, ist morgen Asch und Bein.
Nichts ist, das ewig sei, kein Erz, kein Marmorstein.
Itzt lacht das Glück uns an, bald donnern die Beschwerden.“

Es ist ein famoser Einstieg in den Film „We are all Detroit.
Vom Bleiben und Verschwinden“, der an diesem Donnerstag (12.
Mai) in ausgewählten Programmkinos der Republik startet (siehe
den  Nachspann  dieses  Beitrags).  Die  fast  zweistündige
Dokumentation stellt die überaus missliche Lage in Detroit
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neben  jene  in  Bochum,  wo  bekanntlich  das  Opel-Werk  dicht
gemacht wurde. Inwieweit sind die Verhältnisse vergleichbar?
Können Bochum und das Ruhrgebiet etwas aus den Zuständen in
Detroit lernen – und wäre es möglich, dass umgekehrt Bochumer
Impulse auf Detroit einwirken?

Filmplakat  zu  „We
are all Detroit“ (©
loekenfranke
Filmproduktion)

Cadillac und andere Legenden

In Detroit wurden Legenden wie der Cadillac gebaut. Doch seit
die  großen,  früher  so  stolzen  und  weltweit  renommierten
Fabriken  von  General  Motors  (GM)  bis  Packard  geschlossen
haben, ist es ein Jammer um die einst prosperierende Stadt und
ihre Bewohner.

Das in Witten ansässige Regie-Duo Ulrike Franke / Michael
Loeken, das schon mit dem Film „Göttliche Lage“ (zum sozialen
Wandel durch den Dortmunder Phoenixsee auf einem vorherigen
Stahlwerks-Areal)  beeindruckte,  hat  diesmal  beiderseits  des
Atlantiks recherchiert und bei den einfühlsamen Sondierungen
starke Bilder eingefangen. Bemerkenswert zumal, welche Valeurs
sie  den  verfallenden  Fabrikhallen  und  dem  tristen  Ödland
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abgewinnen.  Stellenweise  scheint  es,  als  wären  die  Bauten
beseelte Wesen. Mit Wehmut sieht man die kilometerweit sich
erstreckenden Industrie-Wüsteneien mitsamt der ringsum maroden
Infrastruktur. Sarkasmus geht auch: Von „ruin porn“ (Ruinen-
Porno) spricht ein Fremdenführer in den einsturzgefährdeten
Fabrikhallen. Aas lockt die Geier an.

Krise? Doch nicht bei General Motors!

Ein  ehemaliger  GM-Ingenieur  erzählt,  dass  der  Konzern  die
Signale des Niedergangs nicht an sich herankommen ließ. Krise?
Doch  nicht  bei  General  Motors!  Wir  scheitern  doch  nicht.
„We’re  too  good  to  fail.“  Mussten  die  Konzerne  und  ihre
Manager sich für all die Misswirtschaft verantworten? Nichts
da!  Das  Kapital  ist  einfach  weitergezogen,  um  andernorts
aufzublühen und sodann abermals Verheerungen anzurichten.

Helden des Alltags und erste Hoffnungsschimmer

Hüben wie drüben hat das Filmteam Menschen befragt, die seit
Jahrzehnten  in  den  Autofabriken  gearbeitet  oder  deren
Mitarbeiter verköstigt bzw. sonstwie versorgt haben; Menschen,
die nun seit geraumer Zeit unter dem Verfall der Urbanität
leiden,  aber  auch  solche,  die  (allmählich)  neue  Hoffnung
schöpfen oder sogar ein gänzlich neues Leben begonnen haben.
So  haben  sich  einige  Bewohner  Detroits  auf  Gartenbau  und
Pflanzenzucht verlegt, um durch dieses „Zurück zur Natur“ auch
persönlich zu reifen und ihren vergammelten Stadtteil wieder
ein Stück lebenswerter zu machen. Der Verkauf von Obst und
Gemüse sichert ein bescheidenes Einkommen. Da scheint so etwas
wie konkrete Utopie auf. Überhaupt ist es geradezu heroisch,
wie  manche  Leute  dem  Niedergang,  wie  sie  der  jahrelang
vorherrschenden  Gewalt-  und  Drogenkriminalität  etwas
entgegensetzen.  Tatsächlich  zeigen  sich  nun  endlich  erste
Hoffnungsschimmer, es kehrt wieder Leben in manche Quartiere
ein. Freilich sind es überwiegend andere Leute, die da kommen:
„Hipster“, sagt einer etwas ratlos. Sei’s drum? Oder keimt da
bereits die nächste Verlustgeschichte? Wait and see.



Den Geldströmen ihren Lauf lassen

An vielen Ecken und Enden der US-Millionenstadt hat sich seit
langer Zeit kaum etwas getan. Hunderttausende haben die Gegend
verlassen.  Grundstücke  haben  für  Spottpreise  die  Besitzer
gewechselt, aber die meisten Investoren blieben untätig, so
gut wie nichts ist vorangekommen. Da möchte man den Bochumer
Weg loben, wo millionenschwere öffentliche Fördermittel in die
Herrichtung des vormaligen Opel-Areals fließen und wahrhaftig
erste Neubauten entstanden sind, so etwa ein gigantisches DHL-
Paketzentrum. Auch eine Reisegruppe aus Detroit bewundert in
Bochum derlei Fortschritte und ersehnt Ähnliches für daheim.
Doch in den Staaten läuft die Chose anders, dort lässt man den
Geldströmen noch weitaus ungehemmter freien Lauf. NRW fördert
den Umbau in Bochum, Michigan kümmert sich hingegen nicht ums
Schicksal von Detroit.

Eine grässliche „Blechbüchse“

Doch  Vorsicht!  Die  bei  Pressekonferenzen  und  Eröffnungen
skizzenhaft eingefangene Selbstbeweihräucherung der politisch
Verantwortlichen in Bochum (Projekt „Mark 51.7″) hat offenbar
eine Kehrseite. Da gibt ein DHL-Sprecher auf Nachfrage zu,
dass zwar zunächst 600 Arbeitsplätze entstehen, man aber auch
schon darüber nachdenke, wie Roboter mehr Aufgaben übernehmen
könnten.  Außerdem  vertritt  jemand  eine  nachvollziehbare
Gegenposition:  Der  Bochumer  Architektur-Professor  Wolfgang
Krenz findet die knatschgelbe DHL-„Blechbüchse“ grässlich. So
etwas  Durchschnittliches  stehe  doch  überall  herum,  während
eine rund 500 Meter lange und weltweit nahezu einmalige Opel-
Fabrikhalle  unbedingt  erhaltenswert  gewesen  wäre  –  als
mächtiges Zeichen und ebenso ästhetisches wie lebensweltliches
Statement fürs unbeugsame Selbstbewusstsein des Reviers.

Zur Erinnerung: Das 1962 fertiggestellte Bochumer Opel-Werk
verhieß  dem  Ruhrgebiet  in  der  Zechenkrise  sichere
Arbeitsplätze  anderer  Sorte.  Den  jetzigen  neuerlichen
„Strukturwandel“ sehen Anwohner und frühere Opel-Arbeiter mit



sehr gemischten Gefühlen, Zuversicht und Skepsis halten sich
die Waage. Jedenfalls kann das zögerliche Vorgehen in Detroit
wohl keine ernsthafte Alternative sein.

Menschen,  die  sich
„irgendwie“  durchbringen:
der  Inhaber  des  Baumarktes
(rechts)  und  ein
befreundeter  Kunde,  der
gerade  seine  behinderte
Tochter  verloren  hat…  (©
loekenfranke Filmproduktion)

Begegnungen mit einem „anderen Amerika“

Eine  ausgesprochene  Stärke  des  in  den  US-Passagen  deutsch
untertitelten Films ist es, die betroffenen Menschen freimütig
für sich sprechen zulassen. Daraus entstehen einige bewegende
„Erzählungen“,  so  etwa  die  Geschichte(n)  eines  liebenswert
kernigen Typen, der seit Jahrzehnten im Detroiter Autobezirk
eine Art Tante-Emma-Baumarkt (Schraubenhandel & Artverwandtes)
betrieben hat und nun den Laden schließen muss, weil alle Welt
nur  noch  online  kauft.  Diesem  auf  seine  ganz  eigene  Art
lebensweisen  Mann  könnte  man  sehr  lange  zuhören.  Solche
Begegnungen sind vielleicht gar geeignet, in unseren Köpfen
ein etwas anderes „Amerika“-Bild entstehen zu lassen. Das gilt
auch für die Imbisskellnerin, die sich – zeitweise parallel
mit zwei Jobs – mühsam über Wasser hält (Hungerlohn: 3,20
Dollar pro Stunde ohne Trinkgeld) und an der Heroinsucht ihres
Sohnes verzweifelt: „It is the door to hell.“ Da möchte man
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heulen.

Generell zeigt sich, welche Verheerungen das mangelhafte US-
Sozialsystem angerichtet hat. Massenhaft campieren Obdachlose
unter den Brücken, der Film zeigt dieses Elend aus diskreter
Distanz. Der Himmel oder was auch immer bewahre uns vor dem
weiteren Fortgang solcher Entwicklungen.

______________________________

Der Film läuft u. a. hier:

Bochum, endstation (Wallbaumweg 108): endstation-kino.de
Bochum,  Casablanca  (Kortumstraße  11,  im  „Bermuda-Dreieck“):
casablanca-bochum.de
Dortmund,  Sweet  Sixteen  im  „Depot“  (Immermannstraße  29):
sweetsixteen-kino.de
Essen,  Filmstudio  Glückauf  (Rüttenscheider  Str.  2):
filmspiegel-essen.de
Münster: Cinema/Kurbelkiste (Warendorfer Str. 45-47): cinema-
muenster.de

…und vielleicht auch in Eurer Stadt.

Wie  ich  einmal  Sylvester
Stallone  verpasst  habe
(obwohl er seine Gemälde in
Hagen zeigt)
geschrieben von Bernd Berke | 9. Januar 2024
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Offenbar  gut  gelaunt:  Sylvester  Stallone  beim
morgendlichen „Medienevent“ im Hagener Osthaus Museum –
vor einem seiner Gemälde. (© sabinebrauerphotos)

Um die Überschrift gleich klarzustellen: Natürlich sehe ich
den weltbekannten Sylvester Stallone auch sonst nicht, habe
ihn überhaupt noch nie leibhaftig gesehen. Doch heute hätte es
eine Gelegenheit gegeben, und zwar – man höre und staune – in
Hagen.

Im dortigen Osthaus Museum werden jetzt einige seiner Gemälde
gezeigt.  Der  Mann  malt,  wenn  seine  Zeit  es  erlaubt,  seit
Jahrzehnten leidenschaftlich. Der Hagener Termin wurde denn
auch nicht als schnöde Pressekonferenz oder kreuzgewöhnliche
Ausstellungs-Vorbesichtigung  angekündigt,  sondern  als
„Medienevent“  mit  Pressecounter,  Check-In,  2G-Regel  und
sonstigem Zipp und Zapp. Wow!

Als Jungredakteur wäre ich sogleich elektrisiert gewesen. Doch
als nunmehr etwas älterer Knabe bin ich, obgleich akkreditiert
(dafür Dank) und füglich dreifach geimpft, dann doch nicht
hingefahren.  Als  ich  die  Wetterprognose  (Nullgrade,
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Glatteisgefahr) hörte und auch noch vernahm, dass Hagen vor
Innenstadt-Baustellen derzeit nur so strotze, dachte ich bei
mir: Selbst für Stallone möchte ich mir das nicht antun und
mir erst recht nicht die Gräten brechen. Sorry.

Das ist ja das Schöne, wenn einem kein Chef-Darsteller mehr
etwas vorzuschreiben hat: Man kann manche Dinge auch einfach
mal bleiben lassen. Ein solches Versäumnis schmälert das Leben
nur ganz unwesentlich; wenn überhaupt.

Sylvester  Stallones
Gemälde  „Hercules
O’Clock“. (© Courtesy
Galerie Gmurzynska)

Kleiner Rückblick nach dem Motto „Was bisher geschah“: Vor ein
paar Jahren hat mich ein wilder Haufen männlicher Nachbarn
gedrängt, allen etwaigen Feinsinn fahren zu lassen und endlich
einmal ein Video von „Rambo“ anzuschauen. Widerstrebend habe
ich mich darauf eingelassen, hab’s tapfer durchlitten und mich
beim gemeinsamen Videoabend mit Jacques Tati („Mon Oncle“) als
zweitem Programmpunkt revanchiert – ein nahezu größtmöglicher
Kontrast zum vorherigen Action-Geballer. Was ich damit sagen
will? Ich bin „vorgeschädigt“, was Sylvester Stallone angeht,
der bekanntlich „Rambo“ verkörpert hat.
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Was  habe  ich  heute  wohl  versäumt?  Mit  Sicherheit  ein
ziemliches  Medien-Gerangel,  ein  Blitzlichtgewitter,  wie  es
Hagen  höchstens  alle  paar  Jahre  erlebt.  Dazu  Kameras  und
Mikrofone  sonder  Zahl.  Es  dürfte  auf  diesem  Planeten  nur
wenige geben, die es an globaler Bekanntheit mit Sylvester
Stallone aufnehmen können, der ja u. a. auch den legendären
Boxer „Rocky“ Balboa gespielt hat. Nach ersten Vorberichten
(„Stallone kommt nach Hagen“) haben sich denn auch etliche
Menschen aus der Region angelegentlich erkundigt, wie und wo
sie  Sylvester  Stallone  in  Hagen  live  erleben  können.  Das
vorherrschende  Lokalblatt  (Westfalenpost)  gelobte  daraufhin
maximale  Zurückhaltung  in  seiner  diesbezüglichen
Informationspolitik.

Selbige Zeitung begleitete heute Syvester Stallones Erscheinen
ganz aufgekratzt. Rund 100 Fans des Filmstars hätten sich denn
doch am Osthaus Museum eingefunden (von wem hatten sie wohl
die  Tipps?).  Stallone  sei  einer  schwarzen  Limousine
entstiegen, von Bodyguards abgeschirmt worden und habe dennoch
ein paar Autogramme geschrieben. Nett von ihm. Die Vermutung
steht im Raum und ist kaum von der Hand zu weisen: Die meisten
Menschen wollen vielleicht gar nicht so sehr Stallones Bilder
sehen, sondern den Filmstar himself.

Stolz auf den Coup: Hagens
Museumsdirektor  Tayfun
Belgin  mit  Sylvester
Stallone vor dessen Gemälde
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„Finding  Rocky“.  (©
sabinebrauerphotos)

Den  vorab  versandten  Presseunterlagen  habe  ich  staunend
entnommen,  dass  die  rund  50  Bilder  umfassende  Stallone-
„Retrospektive“  aus  Anlass  seines  75.  Geburtstages
(Geburtsdatum 6. Juli 1946) gezeigt werde. Die Gemälde seien
„action-geladen“ wie seine Filme, doch auch „feinnervig und
vielschichtig“.  Zitiert  wird  Sylvester  Stallones  Auffassung
von der Malerei als der unmittelbarsten aller Künste, die das
Seelenleben unverfälschter ausdrücke als etwa die Literatur.
Vom Film ganz zu schweigen. Darüber könnte man lange reden.
Oder auch nicht.

Demnach hat Sylvester Stallone schon in den später 1960er
Jahren mit dem Malen begonnen, als er noch längst nicht der
große Kinostar gewesen ist. Schon vor dem Filmscript habe er
zuerst auf der Leinwand die berühmte Figur entworfen – auf dem
Bild „Finding Rocky“ (1975).

Bisher wurden seine Werke in St. Petersburg (2013) und Nizza
(2015) gezeigt. Keine ganz gewöhnliche Abfolge. Jetzt also
Hagen. Über die künstlerische Qualität der Bilder erlaube ich
mir – aus der Distanz – selbstverständlich keinerlei Urteil.
Osthaus-Direktor Tayfun Belgin wird sicherlich nichts dagegen
haben, dass sein Institut einmal so richtig starke Publicity-
Effekte außer- und oberhalb des sonst Üblichen erzielt. Er hat
denn auch ein passendes russisches Sprichwort gefunden, um
Stallones  Mehrfach-Begabung  zu  unterstreichen:  „Ein
talentierter  Mensch  ist  in  jeder  Hinsicht  talentiert.“  In
seinem  Text  „Der  Zauber  des  Seins“  preist  Belgin  die
expressiven  Qualitäten  dieser  Malerei,  dieser  Zeit-  und
Gedankenbilder, wie er sie nennt.

Mh. Na gut. Eventuell gehe ich doch noch einmal hin. In aller
Ruhe. Wenn der Medienrummel abgeklungen ist.

Sylvester Stallone. Retrospektive zum 75. Geburtstag. Osthaus



Museum, Hagen, Museumsplatz 1. Vom 4. Dezember 2021 bis 20.
Februar 2022. Di-So 12-18 Uhr. Tel.: 02331 / 207 2138. Derzeit
2G-Regel (geimpft oder genesen) mit Ausweispflicht.

www.osthausmuseum.de

Jede  Menge  Licht:  Der
Dortmunder  Filmemacher  Adolf
Winkelmann wird 75
geschrieben von Bernd Berke | 9. Januar 2024

Adolf Winkelmann vor dem „Dortmunder U“, auf dem seine
Film-Installationen  laufen.  (Foto:  Roland  Gorecki  /
Dortmund Agentur)
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Sagen  wir  mal  so:  Adolf  Winkelmann  war  so  klug  und
weitsichtig, praktisch zeitlebens in Dortmund zu bleiben. In
Städten wie Berlin oder Hamburg hätte er sich anfangs wohl
gegen viele durchsetzen müssen, hier aber ist er sozusagen
gleich singulär hervorgetreten und hat zeitig etwas gegolten.
Von hier aus, in der „unaufgeregtesten Großstadt der Republik“
(wie  die  „Zeit“  mal  schrieb),  konnte  er  nach  und  nach
bundesweit  bekannt  werden.  Noch  dazu  dürfte  sein  Hiersein
stets eine Herzensangelegenheit gewesen sein.

Von nichts kommt nichts: Der Mann, der an diesem Samstag (10.
April) 75 Jahre alt wird, verfügt – ganz gleich, an welchem
Ort – natürlich über technische und kreative Begabungen, die
längst reiche Früchte getragen haben und zu großen Verdiensten
angewachsen  sind.  Dortmunds  Kulturdezernent  Jörg  Stüdemann
würdigt  ihn  so:  „Adolf  Winkelmann  ist  ein  herausragender
Filmemacher, Ausbilder und als Künstler ein Glücksfall für
Dortmund“,  kurzum:  „einer  unserer  wichtigsten
Kulturbotschafter“. Wohl wahr. Wer, wenn nicht er? Wo doch
andere  große  Söhne  der  Stadt  –  Peter  Rühmkorf,  Martin
Kippenberger,  Norbert  Tadeusz  usw.  –  anderswo  ihren  Weg
gemacht haben.

Mit „Die Abfahrer“ (1978) und „Jede Menge Kohle“ (1981) hat
Adolf  Winkelmann  sozusagen  d  i  e  authentischen
Ruhrgebietsfilme  jener  Jahre  gedreht,  gleichermaßen
komödiantisch  wie  präzise  und  zeitgemäß  in  der  sozialen
Beschreibungskraft.  Gewiss  keine  Glorifizierung  der  Gegend,
aber doch Liebe zur Region und ihren Menschen mitsamt allen
Brüchen und Verwerfungen. Auch heute noch, beim Wiedersehen,
haben  diese  frühen  Filme  Bestand.  Das  Kultpotenzial  ist
unverwüstlich, legendär zudem das Repertoire an schnoddrig-
coolen Haltungen und Sprüchen Marke Revier, allen voran der
Klassiker: „Es kommt der Tag, da will die Säge sägen.“

Es folgten kaum minder prägnante Streifen wie „Super“ (1984),
„Peng! Du bist tot!“ (1987), „Der Leibwächter“ (1989) und das
um den Revierfußball kreisende Werk „Nordkurve“ (1993). 2016



reichte  Winkelmann  mit  der  Romanverfilmung  „Junges  Licht“
(Vorlage von Ralf Rothmann) einen weiteren, alsbald ebenfalls
preisgekrönten  Ruhrgebietsfilm  nach,  der  im  Dortmund  der
1960er Jahre spielt und höchst eindringlich die Kinder- und
Jugendjahre eines Bergarbeitersohnes schildert. Wenn man so
will, ist es eine Vorgeschichte zu den „Abfahrern“ und zu
„Jede Menge Kohle“. Und es ist ein grandioser Heimatfilm der
ganz  anderen  Art,  der  sich  einfach  „richtig“  anfühlt.
Zwischendurch kam – neben etlichen anderen Produktionen – die
bewegende  und  bestürzende  Pharma-Skandalchronik  „Contergan“
(ARD-Zweiteiler, 2007) heraus.

Mehrfach erhielt der Regisseur den Deutschen Filmpreis, auch
der Grimmepreis blieb kein Einzelstück. Aber wir wollen nicht
alle Trophäen aufzählen und nur noch kurz erwähnen, dass er
2003 zu den Gründungsmitgliedern der Deutschen Filmakademie
gehörte.

Wenn  man  sich  noch  einmal  vor  Augen  führt,  welche
Darsteller(innen) in Winkelmanns Filmen zu sehen waren, so
weiß man, dass er mit seinem soliden Können und seinen Stoffen
einige der Besten überzeugt hat. Die Skala reicht – um nur
wenige Beispiele zu nennen – von Hermann Lause und Martin
Lüttge  über  Günter  Lamprecht  und  Gottfried  John  bis  zu
Matthias  Brandt,  August  Zirner  und  Peter  Fitz.  Sogar  in
Nebenrollen (!) traten Größen wie Hannelore Hoger und Ulrich
Wildgruber auf. Und selbstverständlich hatte die unvergessene
Tana Schanzara mehrmals einen Ehrenplatz im Winkelmann-Kosmos.

Über alle Kinofilme hinaus, hat Winkelmann in Dortmund ein
weithin sichtbares Zeichen seines Wirkens setzen können: Zum
Ruhrgebiets-Kulturhauptstadtjahr 2010 entwarf er – als Krönung
fürs „Dortmunder U“ – die „Fliegenden Bilder“, eine bei Tag
und Nacht aufleuchtende Film-Installation hoch droben auf der
ehemaligen  Brauerei.  Seine  Arbeit  steigert  die  Aura  des
ohnehin schon imposanten Dortmunder Wahrzeichens. Inzwischen
gehören 150 Filme zum Bestand, darunter Szenen mit meterhohen
Tauben  (quasi  die  Wappentiere  des  einstigen  Reviers),



schwarzgelber Kickerseligkeit oder schäumendem Bier, doch auch
Kreationen, die über regionale Befindlichkeiten hinausweisen.
Außerdem gibt es zuweilen tagesaktuelle Bezüge. Um all das
fortzuführen, nahm die nicht gerade übermäßig reiche Stadt
richtig Geld in die Hände: Ende 2020 wurden die mit rund 6000
LEDs ausgestatteten Lamellen ersetzt und die Technik wurde
runderneuert. Kostenpunkt dafür: 2,6 Millionen Euro. Aber wer
will da kleinlich sein? So gut wie alle Auto-, Rad-, Bahn-
oder Busfahrenden und alle Passantinnen, die seit 2010 in der
Dortmunder Innenstadt aufgekreuzt sind, kennen diese Schöpfung
aus Licht.

(Nicht  nur)  das
Revier im Visier:
Adolf  Winkelmanns
neues  Buch  im
Verlag Henselowsky
Boschmann.

Soeben neu erschienen ist Adolf Winkelmanns Buch „Die Bilder,
der  Boschmann  und  ich“  im  Bottroper  Verlag  Henselowsky
Boschmann  (176  Seiten,  14,90  Euro):  Im  Gespräch  mit  dem
Verleger Werner Boschmann erzählt Adolf Winkelmann über sein
Leben und seine Kunst; eine ausführliche Retrospektive und
eine längst nicht nur anekdotische Einführung ins Werk, an der
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man künftig schwerlich vorbeikommen wird.

Wer  darauf  wetten  sollte,  dass  Winkelmann  gebürtiger
Dortmunder sein muss, hätte verloren. Der Filmemacher ist zwar
durch und durch von dieser Stadt geprägt, er wurde aber am 10.
April  1946  im  sauerländischen  Hallenberg  am  Rand  des
Rothaargebirges geboren. Als er etwa drei Jahre alt war, zogen
seine Eltern in die größte Stadt Westfalens: Adolf Winkelmann
wuchs  in  unmittelbarer  Nähe  zur  Dortmunder  Union-Brauerei
(Jahrzehnte später just das „Dortmunder U“) auf, machte sein
Abitur am hiesigen Helmholtz-Gymnasium und studierte von 1965
bis 1968 an der damaligen Werkkunstschule Kassel. Dort muss
ihn das Heimweh ergriffen haben, denn danach zog er wieder
nach Dortmund und blieb der Stadt treu. Hier hat er rund 40
Jahre lang als Professor für Film-Design an der Fachhochschule
gelehrt  und  dabei  Generationen  von  Filmschaffenden  in
Feinheiten  des  Metiers  eingeweiht.

Die Stadt Dortmund erinnert in einer Geburtstags-Würdigung an
Winkelmanns ersten Experimentalfilm, der vor fast 54 Jahren in
Kassel  entstanden  ist  und  der  da  lakonisch  heißt:  „Adolf
Winkelmann, 9.12.1967  11 h 54″. Der Filmemacher, damals 21
Jahre jung, habe größere Irritationen ausgelöst, als er sich
beim Spaziergang selbst filmte. Sollte er damit gar das Selfie
miterfunden haben?

Wie Heimat zu erfahren und zu
schildern  sei:  Judith
Kuckarts  Dortmunder  Hörfilm
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„Hörde mon Amour“
geschrieben von Bernd Berke | 9. Januar 2024

Blick auf die Siedlung Am Sommerberg/Am Winterberg in
Dortmund-Hörde. (Screenshot aus dem besprochenen Film /
© Judith Kuckart)

Dortmund  vergibt  bekanntlich  (und  endlich)  ein
Literaturstipendium. Das temporäre Amt, das andernorts meist
Stadtschreiber(in) heißt, nennt sich hier Stadtbeschreiber*in.
Die  literarisch  etablierte  Judith  Kuckart  hat  den  Anfang
gemacht. Ihr Dortmunder Aufenthalt begann im August und dauert
bis Ende Januar 2021. Leider wurde auch ihre Tätigkeit von
Corona eingeschränkt. Anders als vorgesehen, hat sie keine
theatrale  Umsetzung  ihrer  Ortserkundungen  verwirklichen
können, sondern einen rund einstündigen „Hörfilm“ produziert.
Es ist ein „Heimatfilm“ ganz eigener Art.

Die 1959 in Schwelm geborene Judith Kuckart hat als Kind – aus
traurigen familiären Gründen – „vier oder fünf Sommer“ im
Dortmunder Ortsteil Hörde verbracht und kennt also noch das
Alltagsleben in der früheren Stahlwerksgegend. In jenen Jahren
war sie etwa 9 bis 14 Jahre alt. „Hörde war eine Schule fürs
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Leben“, sagt sie. Und Hörde sei für immer Teil ihrer „inneren
Landschaft“.  Ein  „Downtown“  Dortmund,  also  eine  zentrale
Innenstadt, habe es für sie damals nicht gegeben. Folglich
trägt  der  Film  den  Vorort  liebevoll  im  Titel:  „Hörde  mon
Amour“.

Westfälische Witterung

2017, als der Kongress der Autorenvereinigung PEN in Dortmund
stattfand, hatte die heute in Berlin lebende Judith Kuckart
Gelegenheit, erneut westfälische Witterung aufzunehmen. Zwar
hat sie für die Stipendienzeit in der Nordstadt am Dortmunder
Borsigplatz  gewohnt,  sich  aber  auf  den  Spuren  ihrer
Kindheitserinnerungen weit überwiegend wieder „auf den Hügeln
von  Hörde“  umgetan.  Das  1340  gegründete  (und  1928  nach
Dortmund eingemeindete) Hörde hat schon immer ein gewisses
Eigenleben geführt und lange Zeit mit Dortmund auf Kriegsfuß
gestanden. Auch daraus bezieht der ebenso eindringliche wie
wohltuend ruhige Film untergründige Spannungsmomente.

Die  Autorin  und  Dortmunder
Stadtbeschreiberin  Judith
Kuckart  –  hier  in  Berlin,
März  2019.  (Foto:  Burkhard
Peter)

Äußerst  langsam  und  behutsam  tastet  die  Kamera  (Martin
Rottenkolber) Einzelheiten ab, die Erinnerung in sich bergen
(könnten):  die  Siedlung  „Am  Sommerberg“/„Am  Winterberg“  im
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vogelperspektivischen  Überblick;  sodann  geht’s  Fassade  für
Fassade an verwitterten Häusern entlang. Auch sieht man eine
typische Wohnung daselbst mit allen Einzelheiten, die nicht
gerade  auf  Wohlstand  hindeuten  und  wirken,  als  seien  sie
rücklings aus der Zeit gerutscht. Hinzu kommt ein verfallenes,
inzwischen  auch  verwunschenes  früheres  Schwimmbad
(„Schallacker“), dessen Areal zur Stätte des Urban Gardening
mutiert  ist.  Lauter  wehmütige  Ansichten  von  zumeist
menschenleeren  Orten.  Kein  Wunder,  wenn  dabei  Kopfkino
entsteht,  zumal  als  Bezugspunkt  ein  kartographierter,  aber
nicht existierender Phantom-Ort bei New York aufgerufen wird,
der zur Kultstätte für Jugendliche von weither geraten ist.
Auch Hörde ist nicht zuletzt ein imaginäres Gelände.

„Schäbiges Paradies“

Nicht  in  den  Bildern,  wohl  aber  in  den  Texten  dieses
„Hörfilms“ scheint auf, wie sehr hier einst das pralle, wenn
auch oft etwas ärmliche Leben sich begeben hat. Im besagten
Schwimmbad,  so  heißt  es,  sei  gleichsam  alles  Lebendige
geschehen, es seien auf den Liegedecken in diesem „schäbigen
Paradies“ auch Kinder gezeugt worden. Mittlerweile gibt es
einen  machtvollen  und  scharfen  Kontrast,  ein  ganz  anderes
Hörde, das gleichfalls, wenn auch eher schaudernd, ins Auge
gefasst wird: die Gegend rings um den künstlich erstellten
Phoenixsee mit ziemlich seelenlosen Neubauten zu exorbitanten
Preisen. Dies sind keine Kindheitsräume mehr, aber vielleicht
Orte  für  unstete  „Wandermenschen“,  die  allüberall
ihresgleichen  finden.

Judith Kuckart erinnert sich hingegen lieber an die Jahre um
1968,  als  die  Frauen  in  der  Hörder  Siedlung  ganztags  im
Morgenmantel umher gingen, die bescheidenen Haushalte führten
und Kinder versorgten, während die Männer bei Hoesch malochten
oder in der Kneipe zechten. Eine 1979 aus Jamaika zugewanderte
Frau bedauert den späteren Wandel gleich zu Beginn des Films:
Früher sei ihr der Lichtschein des Hochofenabstichs stets wie
eine wärmende, tröstende Sonne erschienen, später sei hier und



in anderen Stadtteilen jedoch „alles den Bach runtergegangen“.
Um in Hörde herzlich und herzhaft heimisch zu werden, muss man
wahrlich nicht dort geboren sein.

Wo wir uns sicher bewegen können

Fixsterne in Kuckarts Hörder Kindheitssommern waren mehrere
Tanten, die dort gelebt haben. Eine von ihnen ist mit 24
Jahren gestorben, ihr kurz vorher geborenes Baby hielt sie bis
zuletzt fest umklammert. „Oma Schüren“ (in Dortmund heißen
Großeltern familiär häufig nach dem Stadtteil) ist gegen Ende
einer Kinovorführung in der – bis heute als letztes Vorort-
Lichtspielhaus  existierenden  –  „Postkutsche“  in  Aplerbeck
gestorben. Heute kann niemand mehr sagen, welchen Film die
Großmutter zuletzt gesehen hat.

Man ahnt, dass der Ton zum Film sich keineswegs in „Dönekes“
erschöpft,  sondern  wesentlich  tiefer  lotet,  manchmal  ganz
unversehens.  Nach  und  nach  stellt  sich  mit  zunehmender,
freilich  allemal  sanfter  Dringlichkeit  die  Frage,  was
eigentlich „Heimat“ sei und wie von ihr zu erzählen wäre.
„Heimat ist der Raum, in dem wir uns immer sicher bewegen
können“,  heißt  es  an  einer  Stelle.  Ob  es  zugleich  ein
konkreter Ort ist, steht allerdings dahin. Überhaupt ergeben
sich viele Fragen: Ist die Heimat ein Ort oder ein Gefühl?
Kann man sesshaft werden in der Sehnsucht nach Heimat? Kann
man eine Heimat gründen oder entwerfen? Kann Sexualität eine
Heimat sein? Und so fort. Hier lagert Stoff fürs eine oder
andere weitere Buch im Sinne des „autofiktionalen“ Erzählens,
der  Selberlebensbeschreibung,  angereichert  mit  fiktionalen
Elementen, wie sie seit einiger Zeit wieder vermehrt Teile der
Literatur prägt (und nicht die schlechtesten).

Um das Erzählte noch genauer zu verankern, versichert sich
Judith  Kuckart  der  Kenntnisse  einiger  langjährig
ortsansässiger „Heimatexpert(inn)en“. Jede(r) von ihnen trägt
ureigene Bruchstücke zum Mosaik der Heimatlichkeit bei. Und
nein: Das berühmte Diktum von Ernst Bloch („…so entsteht in



der Welt etwas, das allen in die Kindheit scheint und worin
noch niemand war: Heimat.“) kommt an keiner Stelle vor.

„Hörde Mon Amour“. – „Hörfilm“ von Judith Kuckart, 2020. Zu
sehen auf dem YouTube-Kanal des Dortmunder Literaturhauses: 

https://www.youtube.com/watch?v=v9iAHql-NJI

________________________________________________

Im Mai 2021 soll Anna Herzig übernehmen

P.S.:  Als  nächste  Dortmunder  Stadtbeschreiberin  wird  –
vermutlich ab Mai 2021 – Anna Herzig aus Salzburg in der Stadt
sein. Sie hat keine Dortmunder Kindheitserfahrungen, will aber
hier an ihrem Roman „Die Auktion“ weiterarbeiten, der in einem
Intercity zwischen Wien und Dortmund spielt…

Museum  Folkwang:  Auf  ein
Neues  mit  Kippenberger,
Fotokunst,  Tanzdynamik  und
Filmskizzen
geschrieben von Bernd Berke | 9. Januar 2024
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Ausstellungs-Teilansicht  von  Martin  Kippenbergers
raumgreifender  Installation  „The  Happy  End  of  Franz
Kafka’s Amerika“ (hier 2008/2009 im MOCA Grand Avenue –
Courtesy of The Museum of Contemporary Art, Los Angeles
/ Foto: Brian Forrest)

Es hätte fürs Museum Folkwang alles so gut geraten können. Das
Jahr  2020  ließ  sich  geradezu  prächtig  an.  Museumsdirektor
Peter Gorschlüter blickt etwas wehmütig auf diese Zeit zurück:
Die publikumsträchtige Aktion des durchgehend freien Eintritts
konnte verlängert werden, das Essener Haus wurde derweil zum
„Museum des Jahres“ erkoren – und schließlich wuchsen die
Chancen  auf  ein  Bundesinstitut  für  Fotografie  in  der
Revierstadt.

Seit Corona regiert das Prinzip Hoffnung

Doch dann kam Corona. Man musste ab 16. März schließen und
konnte auch nach Wiedereröffnung im Mai bei weitem nicht an
vorherige  Besucherzahlen  anknüpfen.  Jetzt  sind  die  Museen
bekanntlich wieder zu und müssen sich ans Prinzip Hoffnung
halten – oder soll man sagen: klammern? Gorschlüter betont,
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noch sei das Museum Folkwang in einigermaßen komfortabler Lage
und er selbst guter Dinge. Er wisse aber, dass viele andere
Museumsleute bereits zu kämpfen hätten.

So weit die getrübte Rückschau nebst Ausblick zwischen Hoffen
und Bangen. Doch viel lieber ließen die Essener Museumsleute
auf der heutigen Video-Jahrespressekonferenz wissen, was sie
für  2021  vorhaben.  Neben  Gorschlüter  stellten  die
Kurator(inn)en Tobias Burg (Grafische Sammlung), Anna Fricke
(Zeitgenössische  Kunst)  und  Thomas  Seelig  (Fotografische
Sammlung)  ihre  Pläne  vor.  Tatsächlich  versprechen  erste
Einblicke ein durchaus spannendes Programm.

Installation von der Größe eines Sportplatzes

Martin  Kippenberger
in  seiner  Kafka-
Installation  –  im
Museum Boijmans Van
Beuningen,  1994  (©
Cees
Kuiper/Rotterdams
Dagblad)

Schon  der  Auftakt  hat  es  in  sich:  Martin  Kippenberger
(1953-1997), in Dortmund geborener und in Essen aufgewachsener
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Künstler  von  bleibender  Bedeutung,  wird  in  großem  Stile
präsentiert.  Im  Museum  Folkwang  wird  seine  ungeheuer
raumgreifende Installation „The Happy End of Franz Kafka’s
,Amerika'“  zu  sehen  sein.  Kippenbergers  Werk  von  der
Ausdehnung eines Sportplatzes bezieht sich aufs Schlusskapitel
von Kafkas Roman „Der Verschollene/Amerika“. Natürlich handelt
es sich nicht um bloßen Kafka-Nachvollzug, sondern um eine
Adaption aus der ganz spezifischen Perspektive Kippenbergers,
der in seine Installation etliche Werkelemente befreundeter
Künstler(innen) sowie zahlreiche Fundstücke eingearbeitet hat.
Die insgesamt 50 Ensembles aus Tischen und Stühlen dürften
tatsächlich so etwas wie eine „kafkaeske“ Atmosphäre erzeugen.
Imaginiert ist das Ganze als Raum für viele gleichzeitige
„Einstellungsgespräche“. Es geht um die verstörende Erfahrung
einzelner  Menschen,  die  sich  einer  fremden  Gesellschaft
gegenübersehen. Aber bitte das Thema nicht bruchlos eins zu
eins  nehmen.  Bei  Kippenberger  sind  stets  einige
Doppelbödigkeiten, Denk- und Blick-Fallen zu gewärtigen.

Zeitgleich werden in der altehrwürdigen Bibliothek der Essener
Villa Hügel die vor zuweilen frecher Schaffenslust geradezu
sprühenden  Künstlerbücher  Kippenbergers  gezeigt  –  welche
Kontraste sind da zu erwarten! Im Obergeschoss, wo sich die
gediegenen  Wohnräume  des  Krupp-Palastes  erstrecken,  sollen
ausgewählte  Plakate  Kippenbergers  gleichfalls  eine  völlig
gegenläufige Dimension eröffnen.

Beide Kippenberger-Präsentationen sollen am 7. Februar 2021
starten und bis 2. Mai dauern – ob und ab wann mit physisch
anwesendem Publikum, steht noch dahin.

Zwei Generationen der Fotografie

Auch schon am 19. Februar wird eine Folkwang-Retrospektive zum
Werk des Fotografen Timm Rautert (Jahrgang 1941) beginnen.
Anhand von rund 350 Arbeiten soll das vielfältige Oeuvre des
einstigen Schülers von Otto Steinert aufgeblättert werden. Ab
25.  Juni  schließt  sich  ein  Überblick  zum  fotografischen



Schaffen von Tobias Zielony (Jahrgang 1973) an, der einer ganz
anderen Generation angehört und sich vor allem auf die Spuren
neuerer Jugend(sub)kulturen geheftet hat.

Tobias  Zielony:  „Make  Up“,  2017.  Fotografie  aus  der
Serie „Maskirovka“ (Pigmentdruck, 70 x 105 cm / Courtesy
KOW, Berlin / © Tobias Zielony)

Grenzen der künstlerischen Disziplinen soll ab 13. August die
Schau „Global Groove. Kunst, Tanz, Performance und Protest“
überschreiten. Im Fokus steht die tänzerische Bewegung als
Triebkraft  politischer,  kultureller  und  lebensweltlicher
Veränderungen. Zugleich wird die wechselvolle Kulturgeschichte
der  Kontakte  zwischen  fernöstlichen  und  westlichen
Ausdrucksformen  des  Tanzes  erzählt.

Was Fellini zu seinen Filmen zeichnete
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Federico  Fellini:  „Die
Marktfrauen auf Rädern“, um
1972  (Faserstift-Zeichnung
zum  Film  „Amarcord“  –
Sammlung  Jakob  und  Philipp
Keel  /  ©  VG  Bild-Kunst,
Bonn,  2020)

Bildende Kunst, Literatur (Kafka), Fotografie und Tanz hätten
wir also schon beisammen. Was fehlt? Nun, zum Beispiel der
Film.  Auch  hierzu  gibt  es  ein  interessantes,
gattungsübergreifendes  Projekt:  „Federico  Fellini.  Von  der
Zeichnung zum Film“ (ab 12. November 2021) beleuchtet ein
bislang  wenig  beachtetes  Kapitel  im  Werk  des  ruhmreichen
Regisseurs  der  Opulenz.  Fellini  hat  zahllose  Skizzen
angefertigt,  um  sich  Typen,  Figuren,  Kostümierungen  und
Szenarien seiner Lichtspiele besser vorstellen zu können. Gar
manches diente als mehr oder weniger direkte Vorlage für die
filmische Umsetzung. Etwa 150 Zeichnungen (dazu Standbilder
und  Filmausschnitte)  aus  den  Jahren  1950  bis  1982  werden
gezeigt,  karikaturistischer  Gestus  und  pralle  Sinnlichkeit
gehen dabei fruchtbare Verbindungen ein. Und was wird Fellini
wohl bei seinen Frauendarstellungen besonders betont haben?
Dreimal dürfen wir raten.

Museum Folkwang. Museumsplatz 1 in 45128 Essen.

www.museum-folkwang.de

 

https://www.revierpassagen.de/111409/museum-folkwang-auf-ein-neues-mit-kippenberger-fotokunst-tanzdynamik-und-filmskizzen/20201209_1829/mfolkwang_federicofellini_die_marktfrauen_auf_r_dern_um_1972_300dpi
http://www.museum-folkwang.de


Unsterbliche  Sissi  –  im
Westfälischen  Landestheater
erinnert ein neues Stück an
das tragische Leben von Romy
Schneider
geschrieben von Rolf Pfeiffer | 9. Januar 2024

Zweimal  Romy,  ausgelassen:  Franziska
Ferrari (links) und Vesna Buljevic (Bild:
Volker Beushausen/WLT)

Auf der Bühne kommt Romy Schneiders Nachlass unter den Hammer.
Möbel,  Tücher,  Gläser,  Kleidungsstücke  werden  aufgerufen,
Aschenbecher, Kerzenleuchter, Pumps, ein Schaukelpferd – alles
in chronologischer Reihenfolge.

Offenbar sind die Dinge gefragt, Zuschläge erfolgen auf hohe
Gebote.  Dies  mag  man  –  auch  –  als  Anspielung  auf  die
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ungebrochene  Attraktivität  verstehen,  die  die  tragische
Biografie der Romy Schneider für das heutige Publikum immer
noch  hat  und  die  das  Westfälische  Landestheater  (WLT)
veranlasste,  ein  Stück  über  sie  ins  Programm  zu  heben.

Eine  zwielichtige  Gestalt:  Burghard
Braun  als  Hans-Herbert  „Daddy“
Blatzheim (Bild: Volker Beushausen/WLT)

Corona hat den Start verhagelt

Vor zwei Jahren widmete sich der Film „Drei Tage in Quiberon“
der  Schauspielerin,  derzeit  bereiten  sich  (nicht  nur)  die
bunten  Blätter  auf  den  65.  Geburtstag  des  grandiosen
Filmklassikers vor. Und das WLT zeigt seine Produktion „Ich
bin eine Schauspielerin, mehr nicht“ von Karin Eppler (auch
Regie) – jedenfalls ab und zu. Die verspätete Premiere fand im
September im Theater Marl statt, weil Corona sie im Frühjahr
in Castrop-Rauxel verhindert hatte. Mitte November wird sie
nun in Boppard (15.11.) und Mettmann zu sehen sein (17.11.),
Castrop-Rauxel muss sich bis März 2021 gedulden.  Und das
alles noch unter Pandemie-Vorbehalt.  Falls jedoch gespielt
wird, gibt es die Romy gleich zweifach.
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Rollen  reichlich:  Die  Sonnenbrille
macht Mario Thomanek zu Alain Delon.
(Bild: Volker Beushausen/WLT)

Zweifache Romy

Die  eine  Romy  Schneider  ist  jung,  emotional,  glücklich,
traurig, ehrgeizig, ängstlich, lebenshungrig und vieles mehr,
die andere abgeklärt und verständnisvoll. Beide verfolgen die
Versteigerung, erinnern sich und führen einen Dialog, in dem
die ältere Romy oft versucht, die jüngere zu besänftigen,
ihren Gefühlsexplosionen rationalen Halt zu geben. Doch das
gelingt nur bedingt.

Markige Männer

Drittes Element des Stücks schließlich sind Spielhandlungen,
kleine Szenen, in denen die Menschen vorkommen, die für Romy
in  bestimmten  Zeitabschnitten  lebenswichtig  waren.  Mit
Ausnahme  der  übermächtigen  Mutter  Magda  Schneider  sind  es
eigentlich nur Männer, beginnend mit Vater Wolf Albach-Retty
und  Stiefvater  Hans-Herbert  „Daddy“  Blatzheim,  denen  Alain
Delon, Harry Meyen, der Verbrecher Burkhard Driest und viele
andere folgen. Auch der Fotograf Robert Lebeck, der Romy kurz
vor  ihrem  Tod  noch  für  den  „Stern“  fotografierte,  findet
Erwähnung. Und in dieser überaus soliden Stückkonstruktion,
linear erzählt, spult sich nun die tragische Biografie der
früh Verstorbenen vor uns ab.
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Perfekter Gegenentwurf

Zumal ein älteres Publikum wird hier kaum Neues erfahren. Doch
hat  es  durchaus  seinen  Reiz,  sich  diese  Künstlerbiografie
wieder  einmal  zu  vergegenwärtigen.  In  Deutschland,  im
deutschen Kino zumal, war Romy Schneider geradezu der perfekte
Gegenentwurf zu so beunruhigenden Jugendmoden wie Rock’n’Roll
oder renitenten Filmhelden wie Marlon Brando. Perfekt bediente
der  Sissy-Mythos  die  Heile-Welt-Sehnsüchte  einer
kriegsgeschundenen  Generation.  Auch  heute  noch,  wenn  das
Fernsehen wieder mal einen alten Sissy-Film zeigt, kommt man
nicht  umhin,  zuzugeben,  dass  diese  unter  professionellen
Gesichtspunkten  extrem  gut  gemacht  sind.  Und  dass  die
blutjunge  Romy  Schneider  ein  auratischer  Star  war.

Romy  Schneider,  verletzlich
(Franziska  Ferrari).  (Bild:
Volker  Beushausen/WLT)

Seelische Qualen

Gelebt hat sie eben so, wie Prominente im Showgeschäft häufig
leben, immer auf der Überholspur. Das wäre für sich genommen
ja noch nicht tragisch gewesen; aber Romy Schneiders zornige
Abkehr  vom  deutschen  Sissy-Zuckerguss,  ihre  Karriere  in
Frankreich,  ihre  unbotmäßigen  Männerbeziehungen,  ihre
seelischen Qualen und der Unfalltod ihres Sohnes David ergeben
in der Summe eine respekteinflößende Lebensgeschichte. Auch
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heute noch.

Das missbrauchte Kind

Leider beschränkt sich Karin Epplers Stück auf ein biederes
Nacherzählen,  das  sich  psychologischer  Ausdeutungen
weitestgehend enthält. Auch ist kein Ehrgeiz spürbar, etwas
Anderes  als  quasi  Aktenkundiges  anzubieten.  Dabei  wäre  es
sicherlich  kein  Fehler  gewesen,  zum  Beispiel  nach
Gemeinsamkeiten in Biographien von Künstlerinnen wie Marilyn
Monroe, Judy Garland oder eben Romy Schneider zu suchen, die
von skrupellosen Eltern und Erziehern zu Showstars gemacht
wurden, ohne dem seelisch gewachsen zu sein. So aber bleibt
dies ein erstaunlich blutleeres Theater, mit viel Erregung und
wenig Dramatisierung.

Spuckschutz und Handschuhe

Doch  bereitet  es  Freude,  dem  Personal  bei  der  Arbeit
zuzuschauen, die häufig übrigens, kein Zuckerschlecken, mit
Spuckschutzmaske  und  Handschuhen  erledigt  werden  muss.
Franziska  Ferrari  gibt  die  Romy  mit  großem,  fast  schon
athletisch zu nennenden und dabei stets leichtfüßig-elegantem
Körpereinsatz, Vesna Buljevic bildet als ältere Romy – „Frau
Schneider“ laut Besetzungszettel – einen gelassenen Gegenpol,
und zusammen sind sie eine durchaus gelungene Spielpaarung.
Lediglich zum Ende hin hat die Ältere keinen rechten Platz
mehr in der Inszenierung, wenn Romy die Dinge mehr und mehr
entgleiten,  Suchtprobleme  beherrschend  werden  und  man
schließlich nicht genau weiß, woran sie eigentlich gestorben
ist.

Klänge von damals

Svenja Marija Topler gibt – im zeittypischen Weiße-Punkte-
Kleid – die dominante Magda Schneider, und ebenso wie Burghard
Braun,  Mario  Thomanek  und  Tobias  Schwieger  tritt  sie  in
etlichen  weiteren  Rollen  auf.  Sechs  Darstellerinnen  und
Darsteller haben über 30 Rollen zu bewältigen, das klingt



schwierig und gelingt mit bildstarken Requisiten doch recht
gut. Die Sonnenbrille markiert den Alain Delon, die Lederjacke
den  Burkhard  Driest,  und  so  fort.  Einen  guten  Eindruck
hinterlässt  schließlich  auch  eine  sorgfältig  eingepasste
Tonspur,  die  immer  wieder  einmal  mit  kurzen,  prägnanten
Musikeinspielern  Zeitkolorit  entstehen  lässt  (Ton:  Benjamin
Hasenclever).

In  Marl  spendete  das  Publikum   reichen  Applaus.  Wenn  es
trotzdem  verhalten  klang,  ist  das  der  luftigen  Corona-
Sitzordnung anzulasten.

Aufführungstermine  der  Produktion  „Ich  bin  eine
Schauspielerin, mehr nicht. Romy Schneider – Das Leben einer
Ikone“:

15.11.2020 19.00 Boppard Stadthalle
17.11.2020 19.00 Mettmann Neandertalhalle
4.3.2021 20.00 Castrop-Rauxel Stadthalle
10.3.2021 20.00 Rheda-Wiedenbrück Stadthalle
20.3.2021 20.00 Castrop-Rauxel Studio
9.5.2021 19.30 Witten Saalbau
19.5.2021 19.30 Hameln-Theater
19.6.2021 20.00 Bocholt Innenhof

 

 

Beileibe  nicht  nur  wegen
Corona:  Nachdrückliche
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Empfehlung  eines  ehrgeizigen
Streaming-Dienstes  für
Kinofilme
geschrieben von Bernd Berke | 9. Januar 2024

Ein Esel als Sinnbild des Leidens: Screenshot aus Robert
Bressons  außerordentlichem  Film  „Zum  Beispiel
Balthasar“.  (Mubi)

…und noch eine Online-Empfehlung für diese Tage mit ihren
Beschränkungen; nicht nur, aber auch für die Osterzeit. Nein,
ich  rede  nicht  von  Netflix.  Da  kann  man  zwar  auch  mal
reinschauen, wenn man mag. Weitaus schätzenswerter finde ich
persönlich jedoch einen anderen Auftritt mit Kino-Streaming,
nämlich MUBI.com/de

Damit erneuere, bekräftige und variiere ich eine vor rund
anderthalb  Jahren  schon  einmal  ausgesprochene  Empfehlung.
Nennt  es  meinethalben  „Schleichwerbung“.  Aber  das  wäre
unsinnig, da der lobende Hinweis ja ganz offensiv daherkommt.
Es wird nichts verschleiert.
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Nur ein Beispiel dafür, was einen bei Mubi erwartet: Gestern
Abend  –  also  am  Karfreitag  –  habe  ich  dort  einen  der
heimlichen  (und  unheimlichen)  Höhepunkte  der  Nachkriegs-
Filmgeschichte wiederentdecken dürfen, nämlich Robert Bressons
ungemein bewegenden Film „Zum Beispiel Balthasar“ („Au hasard
Balthazar“) von 1966, der die Leidens- und Passionsgeschichte
unserer Gattung erzählt, freilich immer wieder gebündelt und
gespiegelt im Leben eines geschundenen Esels.

Wie dieses Tier aus großen fragenden Augen schaut, wenn es
wieder  einmal  gequält  wird!  Wie  kreatürlich  seine
Schmerzenslaute sind! Wie inständig es das Elend in einer
gierigen,  selbst-  und  herrschsüchtigen  Welt  als  manchmal
störrisch-widerständiges,  aber  letztlich  wehrloses  Opfer
verkörpert, so dass einem am Ende schier zum Heulen zumute
sein muss! Obwohl Bresson manches nur andeutet, ist dieser
durchaus notwendige Film doch schwer auszuhalten.

Die ganze Welt in eineinhalb Stunden

Jean-Luc Godard hat über „Au hasard Balthazar“ gesagt, der
Film enthalte die ganze Welt in eineinhalb Stunden. An dieser
Einschätzung ist viel Wahrheit. Auch Größen wie Louis Malle
und  Marguerite  Duras  haben  –  neben  vielen  anderen  –  die
außerordentliche  Bedeutung  dieses  Films  hervorgehoben.  Hier
ein Auszug ihrer Stellungnahmen.

Nicht selten finden sich im laufenden Mubi-Programm solche
großartigen  Klassiker,  die  man  sonst  allenfalls  in
Retrospektiven  sehr  ambitionierter  Arthouse-Kinos  zu  sehen
bekäme, welche speziell im Ruhrgebiet schon bislang kaum zu
finden  sind.  Und  wer  weiß,  welche  Häuser  nach  den
zwangsläufigen Schließungen in der der Corona-Krise noch übrig
bleiben werden… Ein trauriges Thema für sich.

Doch  gehören  zum  Mubi-Angebot  nicht  nur  Meisterwerke  der
Kinogeschichte, sondern auch an- und aufregende Entdeckungen,
Festival-Raritäten  sowie  Streifen  aus  Ländern,  deren



Filmschaffen man sonst kaum zur Kenntnis nimmt. Begrüßenswert
auch  die  jeweilige  Wahlmöglichkeit,  Filme  in  den
Originalsprachen  (mit  oder  ohne  Untertitel)  zu  sehen.

Mubi hält nicht alle Filme auf längere Dauer bereit, sondern
jeweils nur für einen Monat. Man stellt pro Tag ein neues Werk
ein, wofür wiederum ein anderes ausläuft. Auf diese Weise
schichtet man das Programm alle 30 Tage komplett um. In einer
angegliederten  Community  kann  man  sich  gegenseitig  Filme
empfehlen  und  darüber  diskutieren.  Ein  Angebot  für  echte
Cineasten also. Ich mag nicht mehr darauf verzichten. Und das
bestimmt nicht nur wegen Corona.

Die  Geburt  des  Kinos  in
Europa:  Vor  125  Jahren
markierte  das  Patent  der
Brüder  Lumière  den  Beginn
einer neuen Epoche
geschrieben von Werner Häußner | 9. Januar 2024
Zunächst sieht man nur ein Tor. Dann quellen Damen mit langen
Röcken  und  Hüten  daraus  hervor.  Ein  Hund  springt  einem
Radfahrer  aus  dem  Weg.  Schließlich,  nach  einer
Dreiviertelminute, nähert sich ein Pferdegespann. Der erste
öffentlich  projizierte  Film  der  Weltgeschichte  hält  eine
scheinbare  Alltagsszene  fest,  aufgenommen  mit  einem
„Kinematographen“  am  Tor  der  Fabrik  seiner  Erfinder,  der
Gebrüder Lumière in Lyon.
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Historische  Aufnahme
der  Brüder  Auguste
und  Louis  Lumière.
(Wikimedia Commons /
public  domain  /
Institut  Lumière)

Der Name der beiden erfolgreichen Unternehmer ist geradezu
sinnbildlich, denn das Licht war ein entscheidendes Medium in
ihrer Arbeit. Auguste und Louis Lumière stellten ab 1882 in
der Firma ihres Vaters, eines Malers und Porträtfotografen,
Fotoplatten  her.  Im  Jahre  1894,  ein  Jahr  vor  ihrer
epochemachenden  Entwicklung,  ließen  die  Lumières  von  300
Arbeitern 15 Millionen dieser Platten produzieren.

Im  Februar  1895  meldeten  sie  ihren  neu  entwickelten
„Cinématographe“ als Patent an. Das Gerät war in der Lage,
einen  Streifen  eines  Bromsilbergelatine-Negativfilms  zu
belichten, zu entwickeln und das Positiv zu projizieren. Vor
125 Jahren, am 22. März 1895, zeigten die Unternehmer-Brüder
erstmals  vor  den  Mitgliedern  der  „Gesellschaft  für  die
Förderung  der  nationalen  Industrie“  in  Paris  zehn  ihrer
Kurzfilme: die „Geburt“ des Kinos in Europa.

Erträumt: Projektion bewegter Bilder

Das Lumière-Verfahren war neu im Vergleich zu den Versuchen
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anderer Pioniere des bewegten Bildes. Vorgänger waren etwa die
drehenden Bildscheiben des Belgiers Joseph Plateau und des
Österreichers Simon von Stampfer um 1830, das „Kinetoskop“
Thomas Alva Edisons und das „Bioskop“ der Gebrüder Max und
Emil  Skladanowsky,  die  am  1.  Dezember  1895  im  Berliner
„Wintergarten“  erstmals  öffentlich  bewegte  Filmbilder  gegen
Eintritt vorführten.

Ein  paar  Wochen  später,  am  28.  Dezember  1895,  ließen  die
Gebrüder Lumière im Salon „Indien“ im Keller des Grand-Café in
Paris eine Reihe kurzer Filme vor einer kleinen Schar von rund
30 zahlenden Gästen vorführen. Erstmals wurde ein praktikables
System der Filmprojektion kommerziell eingesetzt: Der Tag darf
als  die  Geburtsstunde  des  kommerziellen  Kinos  in  Europa
gelten.  Der  35-Millimeter-Film  mit  den  perforierten
Transportstreifen an beiden Rändern jedoch, wie wir ihn bis
zur Digitalisierung des Kinos kannten, feierte seine Premiere
bereits 1893 auf der Weltausstellung in Chicago, wo Edison den
Prototyp vorführte.

Allerdings  war  Edison  noch  nicht  von  der  Möglichkeit
überzeugt, den Film zu projizieren. Diesen Traum erfüllten
sich Louis und Auguste Lumière. Sie wollten einem größeren
Publikum  auf  einer  Leinwand  bewegte  Objekte  und  Personen
wirklichkeitsgetreu  zeigen.  Auguste  Lumière  erinnerte  sich
später: Eines Morgens Ende 1894 sei er zu seinem Bruder ins
Zimmer gegangen und habe das Bett verwaist vorgefunden. „Mein
Bruder  hatte  über  Nacht  den  Kinematographen  erfunden.“
Entscheidend war der Mechanismus des Filmtransports, den sich
Louis Lumière von der Nähmaschine abgeschaut hatte.

Erschreckend: Bilder jenseits der Foto-Realität

Von dem kurzen Film „Arbeiter verlassen die Lumière-Werke in
Lyon“ existieren mehrere Versionen; eine davon zeigten die
Unternehmer-Brüder   erstmals  vor  den  Mitgliedern  der
„Gesellschaft für die Förderung der nationalen Industrie“. Bei
der Pariser Premiere im Grand-Café war unter den zehn von den



Lumières selbst gedrehten Kurzfilmen „Abbruch einer Mauer“,
der  auch  rückwärts  gezeigt  wurde  und  den  verblüfften
Zuschauern schon damals die Möglichkeiten des Kinos jenseits
der Foto-Realität veranschaulichte.

Der Kurzfilm „Die Ankunft eines Zuges auf dem Bahnhof in La
Ciotat“ soll der Überlieferung zufolge einen Teil der Besucher
in  Panik  versetzt  haben:  Die  frontal  auf  die  Zuschauer
zurollende  Lokomotive  ließ  die  einen  hinter  den  Bänken
Zuflucht  suchen,  die  anderen  sollen  den  Salon  fluchtartig
verlassen haben. Der Schweizer Medienwissenschaftler Johannes
Binotto nimmt allerdings an, nicht die Furcht vor dem Zug habe
die  Menschen  erschreckt,  sondern  dessen  offensichtlich
irreales und zugleich doch erstaunlich realistisches Abbild.

Das  Interesse  an  den  Vorführungen  wuchs  rasant:  Schon  im
Januar 1896 nahmen die Lumières mit 20 Aufführungen pro Tag
2500 Francs ein. Am 20. April 1896 ließ der Unternehmer Ludwig
Stollwerck in Köln den „Cinématographe“ zum ersten Mal in
Deutschland  vorführen.  Die  „perfekte  Illusion  des  wahren
Lebens“ (so ein Pressebericht) wurde zur Attraktion des Tages.
Allerdings steht am Beginn des modernen Films und des Kinos
bereits die Inszenierung. Die Arbeiterinnen und Arbeiter, die
auf der Minute Zelluloid das Lyoner Werktor verlassen, sind
nicht  etwa  auf  dem  spontanen  Weg  in  die  Mittagspause
aufgenommen.  Sondern  sie  hatten  sich  auf  ein  Zeichen  von
Auguste Lumière in Bewegung gesetzt, während sein Bruder Louis
an seinem Apparat zu „kurbeln“ begann.

Bevor  der  Tonfilm  das  Kino
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entzauberte – die poetischen
Kritiken  von  Ernst  Blass
zwischen 1924 und 1933
geschrieben von Wolfgang Cziesla | 9. Januar 2024

Ernst  Blass  ist  vor  allem  als  Lyriker  im  Umfeld  des
Expressionismus in Erscheinung getreten. Dass er in den Jahren
1924–1933 für verschiedene Berliner Zeitungen als Theater- und
Filmkritiker tätig war, dürfte nur einem kleinen Kreis von
Eingeweihten bekannt sein. Das könnte sich durch die Auswahl
seiner Essays und Kritiken im Berliner Elfenbein Verlag nun
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ändern.

Der schöne, von Angela Reinthal herausgegebene Hardcover-Band
mit mehreren Abbildungen historischer Filmplakate und einem
Anhang,  der  neben  dem  kenntnisreichen  Nachwort  der
Herausgeberin auch ein Namensregister sowie eine Liste der im
Band besprochenen Filmkunstwerke umfasst, schafft die besten
Voraussetzungen, um die literarisch herausragenden Texte des
„Lyrikers  unter  den  Filmkritikern“  (so  Michael  Mendelssohn
über Ernst Blass) erneut im alten Glanz erstrahlen zu lassen.

Der  Band  führe  uns,  wie  Dieter  Kosslick,  der  langjährige
Leiter  der  Berlinale,  in  seinem  Geleitwort  schreibt,  in
(…] „die goldene Ära des ,Weimarer Kinos‘ zu einer poetisch-
cineastischen Reise in ein instabiles Land, das sich nach dem
Ersten  Weltkrieg  mit  größtmöglicher  Lust,  Freiheit  und
Kreativität neu erfinden wollte.“

Vitale Kinolandschaft um den Ku‘damm

Im  Umkreis  der  Kaiser-Wilhelm-Gedächtniskirche  eröffneten
immer neue Filmpaläste – das „Capitol“, der im Barockstil
erbaute „Gloria-Palast“, der „Ufa-Palast am Zoo“ mit 2.165
Sitzplätzen,  der  Tauentzien-Palast“  oder  das  „U.  T.
Kurfürstendamm“.  Wie  aus  einer  Anmerkung  zum  Nachwort
hervorgeht,  gab  es  1925  in  Berlin  342  Kinos  mit  147.126
Sitzplätzen; im Jahr 2018 war es noch 71 mit 48.595 Plätzen.

Ernst  Blass,  so  brillant  und  professionell  seine  Kritiken
geschrieben  sind,  teilt  gern  die  Erwartungen  des  großen
Publikums  an  gute  Unterhaltung  und  beschreibt  die
„Ferienstimmung“,  die  sich  einstellt,  wenn  der  erwachsene
Mensch die schnell vorbeifliegenden Bilder mit ihren lustigen
Streichen genießen kann. So schreibt er im Berliner Tageblatt
vom 05.07.1925 (Beiblatt Lichtspiel-Rundschau):

„Man sitzt im Dunkel und auf der Bildfläche wird es hell. Dort
geschieht irgend etwas federleicht und ohne Verantwortung. Ein
dicker Mann ist da mit seinem kleinen Bruder, ein Hutgeschäft



soll  in  Gang  gebracht  werden.  Der  Kleine  verbirgt  sich
irgendwo und wirft den Vorübergehenden die Hüte vom Kopf,
sowie der Hut auf der Straße liegt, kommt der Dicke auf einer
Dampfwalze angefahren und vernichtet den Hut. Der Mann kauft
sich einen neuen, dieser fliegt wieder herunter, wieder kommt
der Dicke mit der Dampfwalze, auch der neue Hut ist zermalmt.
So jagt ein heiterer Scherz den anderen, aber der heiterste
von  ihnen  ist  vielleicht,  daß  man  vor  diesen
Schuljungenphantasien selbst wieder zum Schuljungen wird. (…)
In  diesen  schwachen  Stunden  haben  wir  eine  dankbare
Empfänglichkeit für alles, was wir mit unserem Schwamm leicht
wieder auslöschen können. Von den Lichtspielereien haben wir
eine Hingabefähigkeit, die vielleicht dem Universum gegenüber
gleichfalls nicht unangebracht wäre.“ 

Große Zeit des Slapstick

Es war die Zeit der Slapstick Comedies, mit dem fabelhaften
Chaplin,  dem  todernsten  Buster  Keaton  oder  dem  tollkühnen
Fassadenkletterer Harold Lloyd, der selbst bei riskantesten
Aktionen ohne Stuntman auskam – die meisten kennen ihn, in
schwindelerregender Höhe am Zeiger einer Uhr hängend. Ernst
Blass  bewundert  Ernst  Lubitsch,  der  ab  1916  in  seinen
Stummfilmkomödien regelmäßig die heute fast vergessene, damals
vom großen Publikum geliebte Ossi Oswalda einsetzte – neben
Henny  Porten  und  Asta  Nielsen  einer  der  ersten  großen
weiblichen Stars des deutschen Films. Zu einem etwas späteren
Film mit ihr (Niniche von Victor Janson) schreibt er: „Ossi
Oswalda  ist  zwar  zu  schelmisch,  aber  doch  graziös  und
niedlich. Man sieht sie gern, ohne sich Gedanken darüber zu
machen, ob ihr Spiel und ihr Gehaben ästhetisches Niveau hat.“
(Berliner Tageblatt vom 15.2.1925)

Mauritz Stiller, der im August 1924 zur deutschen Premiere
seines Films Gösta Berling (nach dem Roman von Selma Lagerlöf)
nach  Berlin  kam,  ist  für  Blass  der  „menschlich  und
künstlerisch  ernsthafteste  Filmregisseur  Europas“.  Die
achtzehnjährige  Greta  Gustafsson  tritt  in  dem  schwedischen



Film erstmals unter dem Namen Garbo auf. Mauritz Stiller und
Greta  Garbo  gingen  1925  gemeinsam  nach  Hollywood;  „die
Göttliche“ Garbo machte Karriere bei Metro-Goldwyn-Mayer; ihr
Entdecker und Mentor ging sang- und klanglos unter und starb
mit nur fünfundvierzig Jahren. Ihm widmet Ernst Blass einen
ausführlichen Nachruf.

All die späteren Klassiker des Stummfilms

Im vorliegenden Band sind viele der ersten Besprechungen jener
großen Filme vertreten, die heute bekannte Klassiker sind.
Robert Wienes Kabinett des Dr. Caligari und Paul Wegeners
Golem-Filme  sind  für  Blass  „einige  der  besten  deutschen
Filmtaten und Erfolge“. Von Fritz Lang ist Blass‘ Favorit
nicht Metropolis (1927) – für ihn „ein Koloss auf tönernen
Füßen“, „… leider kein Ganzes“ – und auch nicht Frau im Mond
(1929), dessen „gewalttätige Regie“ er rügt, sondern der frühe
Film  Der  müde  Tod  (1921),  den  er  auch  nachträglich  bei
verschiedenen Gelegenheiten hervorhebt.

Zu Carl Theodor Dreyers Die Passion der Jungfrau von Orleans
von 1928 notiert er begeistert: „Diese Antlitze, anwesend mit
den  fremdartigen  Furchungen  und  absonderlichen  Rundheiten
einer ganz fernen Zeit, mit anderen Augen, Lidern, Blicken,
Nasen  –  inmitten  einer  fernen  und  ewigen  Tragödie.  Ein
Geheimnis.  Das  Geheimnis,  um  dessentwillen  es  sich  lohnt,
Kunst zu machen. Nicht ein Spiel nur, sondern eine bekennende
Kontemplation. Solche also vermochte der (stumme) Film.“

Enthusiamus, aber auch gnadenlose Verrisse

Seine Begeisterungsfähigkeit lässt sich höchstens mit Sergei
Eisensteins Revolutionsfilm Panzerkreuzer Potemkin steigern,
dessen Premiere Blass am 29. April 1926 im „Apollo-Theater“
verfolgte.  Am  darauffolgenden  Morgen  steht  im  Berliner
Tageblatt: „Nicht begreifbar ist, daß ein einzelner Mensch
etwas derart Wunderbares zustandebringt. Es sind kaum Szenen
darin, die nicht von einem machtvollen und menschlichen Genie



stammen müssen. Welche Hingabe muß notwendig sein, um solche
Darstellung  nur  zu  ersinnen,  und  erst  sie  auszuführen!
Eisenstein hat hier den gewaltigsten und kunstvollsten Film
geschaffen, den die Welt sah.“

Wer so enthusiastisch lobpreisen kann wie Ernst Blass, der
kann auch gnadenlos verreißen. Unter den Historienfilmen gab
es  auch  viel  Unhistorisches,  Übertriebenes.  Der  ironische
Titel des Auswahlbands bezieht sich auf eine Besprechung des
Kolossalfilms Quo vadis? mit Emil Jannings als Nero, den die
Unione Cinematografica Italiana 1924 in Rom hergestellt hat –
die damals bereits dritte Verfilmung des gleichnamigen Romans
von Henryk Sienkiewicz. „Das Rom Neros ist hier aufgebaut
ungefähr im Stil unserer Nationalgalerie, und die auftretenden
Römer machen den Eindruck außerordentlich später Römer. Sie
könnten etwa sagen: in kino veritas!“

Über die Ausdruckskraft des Hundes „Rin Tin Tin“

Um Künstlichkeit oder übertriebenes Theaterspiel musste sich
zumindest einer der Filmhelden aus der Stummfilmzeit keine
Sorgen machen: der Schäferhund Rin Tin Tin. 1918 in Lothringen
geboren,1932  in  Los  Angeles  gestorben,  wurde  er  mit  26
Schwarz-Weiß-Filmen in den 1920er Jahren zum Star und hat
inzwischen  einen  Stern  auf  dem  Hollywood  Walk  of  Fame
erhalten. Die spätere Fernseh-Kinderserie aus den 50er-Jahren
kann keinen Eindruck von den spannenden Abenteuerfilmen aus
den  Zwanzigern  vermitteln,  mit  dem  Tier,  das  –  so  die
Filmlegende – unter Wölfen aufwuchs und in der abgelegenen
Natur Kanadas in einem gesellschaftlichen Außenseiter seinen
Herrn findet.

„Der Hund aber drückt sich völlig aus. Es ist ein Wunder der
Regie, daß bei all diesen gespielten Dingen der Hund wie ein
unmittelbar Erlebender wirkt. Gar nicht dressiert und gar kein
Schauspieler, sondern in allen Einzelheiten sieht er genau so
aus, wie dieser (vorgestellte) Hund bei diesen Szenen aussehen
müßte, wenn sie wirklich wären. Fast wie ein Wolf, dunkel und



gefährlich, als er dem Mörder begegnet. In der Haltung und in
der Miene. Oder der Ausdruck der Traurigkeit, als er, hungrig,
einen abgenagten Knochen findet. Oder das Erstaunen, als sein
Herr die Geliebte wiederfindet. Oder die Siegesfreude nach der
ersten Rettung. Das ist alles sehr feinfühlig aufgefaßt und
rätselhaft gut wiedergegeben. (…)

Die  Wirklichkeit  dieses  Hundes  inmitten  gespielter
Imagination,  die  völlig  unzweideutige  Teilnahme  einer  so
seelenvollen Kreatur an einer nur vorgespiegelten Handlung –
das  ergibt  eine  Märchenwirkung  von  verwirrender  und
unergründlicher  Tiefe;  es  ist  ein  schlechthin  wunderbares
Zwielichtspiel.“

Filme brachten die große weite Welt in die deutschen Kinos. Da
gab  es  zum  einen  die  Ufa-Naturfilme  im  Beiprogramm.
Erfolgreich waren aber auch abenteuerliche Reiseberichte wie
etwa die Kameraaufnahmen des Seglers und Flugpioniers Gunther
Plüschow,  der  auf  einem  kleinen  Segelboot  den  Atlantik
überquerte und mit seinem Wasserflugzeug, einer Heinkel HD 24,
als  erster  Flieger  Patagonien  und  Feuerland  aus  der  Luft
erkundete.

„Der Tonfilm naht mit Brausen“

Technische Neuerungen fanden nicht nur im Flugwesen statt; für
den Film ließ der Tonfilm Ende der Zwanzigerjahre ein neues
Zeitalter anbrechen. „Der Tonfilm naht mit Brausen. Daß er
nicht schon lange in unserer Mitte tönt und redet, das liegt
an  allgemeinen  Verhältnissen.  Immerhin:  jüngst  hat  ein
Kommerzienrat gesagt, der Tonfilm stehe vor den Toren wie eine
Braut“, schreibt Ernst Blass am 31.5.1929 in der Literarischen
Welt. Ein gutes Jahr später, im September 1930, resümiert er:
„Der  Tonfilm  also  brachte  im  ersten  Jahr  keine
Vermenschlichung des Films, aber seine Entzauberung. (…) Eine
Weiterentwicklung des stummen Films ist der Tonfilm nicht.
Aber er ist etwas anderes. (…) Der Mensch hier nun spricht, –
aber  fast  nur  Schales  und  Klamottiges.  (…)  Höhere  Werte,



menschlichere, sind auch im Film denkbar. Aber sahen wir im
Sprechfilm bereits Ansätze zu ihrer Verwirklichung? Nicht im
geringsten.“

Seine Prognose: „Nun, der Apparat wird sich sehr verbessern,
höchstwahrscheinlich  auch  die  Form.  Aber  was  werden  die
Menschen singen und sagen, das sich messen könnte mit dem
Geheimnis und der Zauberkraft des Ungesprochenen? Wenn nicht
neben  den  Schauspieler  der  Dichter  tritt  oder  der  echte
Komponist  oder  doch  zumindest  ein  Zauberer?  Und  da  dies
Ausnahmen und Glückszufälle sein werden, wird der Film durch
den zugeordneten Ton im ganzen mehr verlieren als gewinnen.“

„in  kino  veritas“.  Essays  und  Kritiken  zum  Film.  Berlin
1924—1933.  Ausgewählt,  mit  einem  Nachwort  versehen  und
herausgegeben von Angela Reinthal. Mit einem Geleitwort von
Dieter  Kosslick.  Elfenbein  Verlag,  Berlin.  286  Seiten,  22
Euro.

___________________________________________________

Aktuelle Stummfilm-Vorführungen:
Zu keiner Zeit war der Stummfilm stumm. Er war immer von Musik
begleitet,  mindestens  von  einem  (manchmal  automatischen)
Piano, oft von einer Kinoorgel, wie es sie auch heute noch in
einigen Kinos gibt, manchmal aber auch von großen Orchestern.
Stummfilm-Vorführungen waren immer auch Konzerte.

An diesem Samstag, 29.6., zeigt das Filmmuseum in Düsseldorf
in  seinem  Kino  Black  Box  um  20:00  Uhr  den  deutschen
Historienfilm Anna Boleyn (1920) von Ernst Lubitsch mit Henny
Porten  und  Emil  Jannings  in  den  Hauptrollen.  Daniel
Kothenschulte (Köln) begleitet das Lichtgebilde am Klavier –
und auf der Guillotine.

Nach  der  Sommerpause  geht  es  im  Filmmuseum  weiter  mit
Klassikern  der  Stummfilmzeit;  am  24.9.  wird  in  der  Reihe



„Stationen der Filmgeschichte“ Germaine Dulacs Kurzstummfilm
Die  Muschel  und  der  Kleriker  gezeigt  (Originaltitel:  La
Coquille  et  le  Clergyman  –  1927,  nach  einem  Drehbuch  von
Antonin Artaud).

Am 28.9. folgt in der Reihe „Stummfilm + Musik“ von Friedrich
Wilhelm Murnau Faust – eine deutsche Volkssage (1926; mit
Gösta Ekman als Faust, Emil Jannings als Mephisto und Camilla
Horn als Gretchen).

Am 26.10. ist zu sehen: Anders als die Andern, ein Spielfilm
von Richard Oswald zum Thema Homosexualität aus dem Jahr 1919,
der  unter  Mitwirkung  von  Magnus  Hirschfeld  entstand,  und
anschließend am selben Abend die Komödie Ich möchte kein Mann
sein (1918) von Ernst Lubitsch mit Ossi Oswalda.

Weitere Termine: 30.11.: Das Grabmal einer großen Liebe /
Shiraz (Regie: Franz Osten; 1928) und 21.12.: Carl Theodor
Dreyer: 1928: Die Passion der Jungfrau von Orleans (La passion
de Jeanne d’Arc).

Der Veranstaltungsort ist jeweils die Black Box im Filmmuseum
Düsseldorf, Schulstraße 4, 40213 Düsseldorf.
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70er  Jahre  beim
Frauenfilmfestival  in
Dortmund
geschrieben von Bernd Berke | 9. Januar 2024

Hoch die Tassen! Auch Alkohol wirkte beim temporären
Abschied von gewohnten Rollenbildern mit. (Screenshot
aus dem Super-8-Film mit dem Archivtitel „Feier 197576″)

Allenthalben befasst sich die Kultur mit Fakes, Lügen und
Täuschungen,  so  auch  das  Internationale  Frauenfilmfestival
IFFF  in  Dortmund  (und  Köln).  „Bilderfallen“  heißt  das
Schlagwort  zum  Schwerpunkt.  Natürlich  sollen  wir  (und
namentlich Frauen) möglichst nicht in derlei Fallen tappen,
sondern allzeit wachsam bleiben oder werden. Nun denn!

Das größte deutsche Filmfestival seiner Art beginnt am 9.
April und steht – nach Jahrzehnten mit Silke Räbiger an der

https://www.revierpassagen.de/93054/als-frauen-aus-der-rolle-fielen-ein-abend-mit-super-8-filmen-der-60er-und-70er-jahre-beim-frauenfilmfestival-in-dortmund/20190404_1229
https://www.revierpassagen.de/93054/als-frauen-aus-der-rolle-fielen-ein-abend-mit-super-8-filmen-der-60er-und-70er-jahre-beim-frauenfilmfestival-in-dortmund/20190404_1229
https://www.revierpassagen.de/93054/als-frauen-aus-der-rolle-fielen-ein-abend-mit-super-8-filmen-der-60er-und-70er-jahre-beim-frauenfilmfestival-in-dortmund/20190404_1229
https://www.revierpassagen.de/93054/als-frauen-aus-der-rolle-fielen-ein-abend-mit-super-8-filmen-der-60er-und-70er-jahre-beim-frauenfilmfestival-in-dortmund/20190404_1229/bildschirmfoto-2019-04-03-um-16-22-49


Spitze – unter neuer Leitung: Maxa Zoller (44), auf nahezu
abenteuerlichen Lebenswegen über die Eifel, London und Kairo
ins Revier gekommen, trägt erstmals die Verantwortung. Das
Programm, das sie mit ihrem Team zusammengestellt hat, lässt
sich hier durchstöbern.

Vor solcher Fülle und Vielfalt mit rund 130 Filmen und Videos
aus  38  Ländern  kapitulierend,  habe  ich  mich  in  eine
Programmnische begeben und mir vorab 14 Kurzfilme angeschaut,
die unter dem Titel „Café Kosmos“ am Samstag, 13. April (18
Uhr, Dortmund, domicil, Hansastraße), im Rahmen des Festivals
zu  sehen  sein  werden  –  garniert  mit  einem  nachfolgenden
Gespräch zur Sache.

Die neue Festivalchefin Maxa
Zoller  (Foto:  ©  Julia
Reschucha)

Es handelt sich um eine Reihe von Super-8-Filmchen, die durch
öffentliche  Aufrufe  ans  Licht  gekommen  sind,  nunmehr
digitalisiert vorliegen und also (vorerst) für die Nachwelt
gerettet worden sind. Künftig werden sie zur Mediathek Ruhr
auf der Essener Zeche Zollverein gehören.

Insgesamt umfasst das Konvolut, das von der Interkultur Ruhr
gesammelt  und  aufbereitet  wurde,  rund  1000  Schmalfilme.
Sicherlich eine Fundgrube zum Privaten, das bekanntlich immer
auch politisch ist.
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Familiäre Festivitäten und Selbstinszenierungen

Die fürs Festival ausgewählten Super-8-Filme (sämtlich ohne
Ton, aber zumeist schon farbig) zeigen überwiegend familiäre
Szenen aus dem Ruhrgebiet der 60er bis 80er Jahre; freilich
nicht  so  sehr  den  ganz  normalen  Alltag,  sondern  vielfach
private Festivitäten, mithin Geschehnisse an besonderen Tagen.
Auch haben wir es hier nur bedingt mit der Wirklichkeit oder
gar mit der „Wahrheit“ zu tun, sondern eher mit (Selbst)-
Inszenierungen. Die Filme haben also gleichsam (mindestens)
einen „doppelten Boden“ und enthalten mutmaßlich auch etliche
„Bilderfallen“.

Doch so vertrackt und fallenstellerisch wirken die einzelnen
Filme  zunächst  nicht.  Im  Gegenteil:  Mit  diesen  kurzen
Zeitreisen  tauchen  wir  in  familiäre  Niederungen  scheinbar
simplen Zuschnitts ein. Für die Älteren lautet das Motto, frei
nach Peter Rühmkorf: „Die Jahre, die ihr kennt“. Wie bogen
sich da die Wohnzimmertische unter alkoholischer Schwerlast
(Eckes, Asbach, Doppelkorn etc.), wie schrankenlos wurde da
Kette  geraucht  –  selbstverständlich  auch  im  Beisein  der
Kinder!

Nachwirkende Rollenbilder aus der Kittelschürzen-Zeit

Bei näherem Hinsehen zeigen sich – über solche Befunde hinaus
– allerlei Rollenmuster einer Gesellschaft, die noch in den
Nachwehen der erzkonservativen und elend verklemmten Adenauer-
Ära befangen war. Nur ganz allmählich, das lässt sich hier
ahnen, traten Frauen aus den ihnen traditionell zugewiesenen
Rollen der Kittelschürzen-Zeit heraus. Dies war offenkundig
nicht zuletzt unter Alkoholeinfluss der Fall. Einmal richtig
„angeschickert“ (wie man damals sagte), fassten sie Mut zu
ungeahnt  extrovertierten  Auftritten  im  Familien-  und
Freundinnenkreis.

Es  waren  vielleicht  (fragile  und  brüchige)  Signale  eines
gesellschaftlichen Aufbruchs, in denen sich spätere Schritte



zur Befreiung ankündigen mochten. Doch allzu viel sollte man
nicht hineindeuten. Eine gehöriger Anteil der Filme ragt ins
Peinliche  hinein.  Ein  Streifen  heißt  denn  auch  knapp  und
unverhüllt „Tanzen und besoffen“. Auf dem Weg zur Befreiung,
so ließe sich sagen, gab es auch manche Entgleisungen. Ob
Frauen oder Männer: Betrunkene mögen (sofern sie noch dazu in
der Lage sind) offener reden und meinetwegen auch neue Rollen
erproben, aber fraglos glorifizieren lässt sich das nicht.
Andererseits  ist  Vorsicht  geboten:  Dies  sind  auch  keine
Anlässe,  um  sich  (aus  vermeintlich  sicherer  zeitlicher
Entfernung) wohlfeil lustig zu machen.

Schwerelosigkeit im Ruhrgebiets-Partykeller

Immerhin sind Entwicklungen erkennbar: In dem 1961 gedrehten
Streifen „Ein Tag wie mancher andere“ ziehen 8 Minuten lang
Szenen  eines  seinerzeit  typischen  Frauenalltags  vorüber.
Babypflege, Hausputz, Wäsche, sodann Einkauf und Kochen, damit
der Mann, der von der Arbeit kommt, liebevoll umsorgt und
bestens versorgt ist, so dass er noch ganz schnell das Kind
ins Bettchen legen kann. Hernach liest er die Zeitung, während
sie strickt. Damit verglichen, fallen die Frauen in einigen
später gedrehten Filmen eben schon mal aus der Rolle. Selbst
eine Kegelbahn kann dann zum bizarren Laufsteg werden. Und in
dem  herzigen  Partykeller-Streifen  „Kosmos“  erkunden  sie,
angetan mit Phantasie-Masken wie Dadaistinnen, gemeinsam mit
Kindern und Männern gar spielerisch die „Schwerelosigkeit“.

Allerdings erschöpft sich das „Aufbegehren“ hin und wieder
auch in der bloßen Bereitschaft, sich im Alkoholdunst von
allen abküssen zu lassen, neckisch den Rock zu lupfen oder für
Zehntelsekunden  blitzartig  den  Hintern  zu  zeigen.  Aus  dem
Objektstatus waren die Frauen damit noch lange nicht heraus.
Sie erlaubten sich nur kleine Fluchten.

Aber  ich  will  hier  nicht  den  Hobby-Feministen  geben.
Wahrscheinlich sehen Frauen von heute das alles ganz anders,
vielleicht  gar  als  Teil  einer  „Ahnengalerie“  eigener



Befreiungen.  Und  wahrscheinlich  hat  der  Feminismus  schon
wieder ein paar allerneueste Wendungen vollzogen, um hierbei
theoretische und praktische Folgerungen zu ziehen, von denen
bislang kaum zu träumen war. Oder etwa nicht?

Internationales  Frauenfilmfestival  (IFFF)  Dortmund/Köln.  9.
bis 14. April. Eröffnung am 9. April um 19:30 Uhr im CineStar
Dortmund  mit  „The  Man  Woman  Case“.  Veranstaltungsorte  in
Dortmund: CineStar, Kino im „U“, Schauburg, domicil. Weitere
Informationen:
https://www.frauenfilmfestival.eu/index.php?id=2

„Schlechtes  Theater  ist  mir
völlig  unerträglich“  –  Zum
Tod  von  Bruno  Ganz:
Erinnerung  an  ein  Gespräch
vor 20 Jahren
geschrieben von Bernd Berke | 9. Januar 2024
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Bruno Ganz 2011 bei der Filmpremiere von
„Satte Farben vor Schwarz“ in der Essener
„Lichtburg“.  (Foto:  Loui  der  Colli  /
Wikimedia  Commons)  Link  zur  Lizenz:
https://creativecommons.org/licenses/by-sa
/3.0/

Unermesslicher  Verlust  fürs  Theater  und  fürs  ambitionierte
Kino: Der Schauspieler Bruno Ganz ist mit 77 Jahren in Zürich
gestorben.  Seine  Biographie  kann  man  an  vielen  Stellen
nachlesen, so u. a. auch hier. Seit seinen Auftritten in Peter
Steins großen Schaubühnen-Inszenierungen der 70er Jahre zählte
der Schweizer zur allerersten Garde der Schauspielkunst.

Der vielfach mit Preisen dekorierte Bruno Ganz hat auch mit
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berühmten Filmregisseuren wie beispielsweise Eric Rohmer („Die
Marquise von O“), Wim Wenders („Der Himmel über Berlin“),
Werner  Herzog,  Volker  Schlöndorff  und  Theo  Angelopoulos
gearbeitet. Als Angelopoulos‘ famoser Film „Die Ewigkeit und
ein Tag“ herauskam, hatte ich die Freude, im Januar 1999 in
Köln ein Gespräch mit Bruno Ganz zu führen. Bis heute ist er
mir in Erinnerung als einer der angenehmsten Gesprächspartner
überhaupt.

Bruno Ganz spielte für Angelopoulos den ergrauten griechischen
Dichter  Alexandros,  der  mit  einem  albanischen
Flüchtlingsjungen  durch  reale  und  imaginäre  Grenzgebiete
streift. Der abschiedsschwere, vorwiegend melancholische Film
errang die „Goldene Palme“ in Cannes. Hier ein Auszug aus dem
Gespräch mit Bruno Ganz:

Frage: Eigentlich scheuen Sie Interviews. Jetzt machen Sie
Ausnahmen. Sind Sie vom neuen Film besonders überzeugt?

Bruno Ganz: Auf jeden Fall. Vor allem in Relation zu dem, was
derzeit sonst so im Kino gezeigt wird. Als ich den fertigen
Film in Cannes zum ersten Mal sah, war ich sogar selbst ein
wenig gerührt.

Zählt auch die heute so außergewöhnliche Langsamkeit zu den
Qualitäten?

Bruno  Ganz:  Für  mich  ist  dieser  Erzähl-Rhythmus  tief
eingebettet und unerläßlich für dieses Thema. Es geht ja um
die Grenzen zwischen Leben und Tod, es werden biographische
Verluste registriert. Aber der alte Dichter bekommt auch die
Möglichkeit, sich dem Kind gegenüber noch einmal zu öffnen und
ungeahnte Zuwendung zu erfahren. Auch die wirkliche Grenze
wirkt  hier  metaphorisch,  irreal,  wie  eine  Projektion  von
Angst. Es sind Bilder, die bleiben. Bilder, die ungeahnte
Räume  und  Zeiten  öffnen.  Das  ist  Poesie  fürs  Kino.  Daß
Angelopoulos  solche  Sichtweisen  nicht  aus  kommerziellen
Erwägungen aufgibt, obwohl er wohl dazu gedrängt wird – allein



das ist eine enorme Qualität.

Wie verlief denn die Zusammenarbeit am Drehort?“

Bruno  Ganz:  Ungewöhnlich.  Angelopoulos  mag  es  nicht,  wenn
gegessen wird bei den Dreharbeiten. Es gab nicht mal ein Klo.
Wir mußten halt in die Büsche gehen. Dazu die Wartezeiten.
Zwischendurch wurde mal eine ganze Woche nicht gedreht. Aber
ich hatte viele Reclam-Büchlein dabei und habe dann gelesen.
Es war asketisch, aber auch dagegen habe ich nichts. Und es
war keine Willkür des Regisseurs, ich habe nie das Vertrauen
zu ihm verloren. Im Gegenteil.

Hat es ein solcher Film schwerer als vor 20 Jahren?

Bruno Ganz: Damals war die Abrechnung an der Kasse nicht so
prompt. Jetzt zählt nur noch der Mainstream. Heute bekommen
Leute nach einem Mißerfolg Probleme, ihren nächsten Film zu
machen. Sachen ausprobieren, auf eine eigene Art und Weise
erzählen das ist viel schwerer geworden.

Gehen Sie oft ins Kino?

Bruno Ganz: Sehr gezielt. „Titanic“ habe ich nicht gesehen.
Aber einen wunderschönen Dokumentarfilm über die Tibeter.

Aber Sie ertragen schlechtes Kino noch eher als schlechtes
Theater?

Bruno  Ganz:  Ja.  Schlechtes  Theater  ist  mir  völlig
unerträglich. Es tut körperlich weh. Ich gehe oft vorzeitig
‚raus – ganz leise natürlich. Ich dürfte das eigentlich nicht
tun, aber ich halt’s oft nicht mehr aus…

____________________________________________________

Das Gespräch stand am 21. Januar 1999 in der Westfälischen
Rundschau

 



Ganz entspannte Hektik: Otto
Waalkes wird 70
geschrieben von Bernd Berke | 9. Januar 2024
Erst kommt das gejodelte „Holladihitiii“, dann das diabolisch
geknödelte  „Ha-hoooaaaaa!“  Es  sind  zwei  von  vielen
Markenzeichen eines Großmeisters der Komik: Otto Waalkes, der
heute, am 22. Juli, schier 70 Jahre alt wird.

Porträt des Künstlers als junger Mann: Otto Waalkes in
einer  „Otto-Show“  der  70er  Jahre.  (Screenshot  aus:
https://www.youtube.com/watch?v=60GTIFV_uUc)

Unnachahmlich, wie er im Hüpfgang kreuz und quer über die
Bühne wuselt. Kaum zu glauben: sein aberwitziges Bewegungs-
und Sprechtempo, mit dem er alles auf den Kopf stellt. Dazu
sein perfektes Timing, seine hochprofessionelle Intonation und
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seine überragende Musikalität, die sich z. B. wahlweise auf
Gitarre,  Klavier,  Schlagzeug  oder  Akkordeon  austobt.  Als
Musiker dürfte er dem so ganz anders gearteten Nachfahren
Helge  Schneider  so  gut  wie  ebenbürtig  sein.  Und  das  will
wirklich was heißen. Dass er auch noch flink zeichnen kann,
davon zeugt nicht nur der Ottifant.

Zur  Einstimmung  habe  ich  mir  jetzt  noch  einmal  mehrere
Ausgaben  der  „Otto-Show“  angesehen,  die  ab  1973  geradezu
singuläre Offenbarungen im Fernsehprogramm gewesen sind. Otto
machte sich seinerzeit rar und feilte lange an jeder Sendung.
Es hat sich ausgezahlt. Wie vordem kein anderer, spielte er
virtuos mit den Möglichkeiten und Unmöglichkeiten des Mediums.

Soll man Otto einen Anarchisten nennen, der freilich jede
Aggression  meidet  und  niemandem  wehtut?  Soll  man  ihn  den
„Herrn der Hektik“ heißen, der mitten im selbst angerichteten
Chaos immer ganz entspannt bleibt, jederzeit eine Kehrtwende
vollführen und schon wieder neuen Unsinn verzapfen kann? Nun
ja,  wir  können  diese  und  noch  ein  paar  andere  Schubladen
öffnen.

Es zählen und erfreuen nicht derlei Allgemeinheiten, sondern
stets  die  einzelnen  Sketche,  etwa  diese  irrlichternden
Parodien  aufs  gravitätische  „Wort  zum  Sonntag“  oder  die
offiziös sich gebende „Tagesschau“, auf Schagersänger, Ärzte,
Richter  und  Gourmet-Köche.  Legendär  auch  die  aufgeregten
Berichte  des  Reporters  „Harry  Hirsch“,  die  wahnsinnigen
Werbespots,  die  Versteigerung  „erotischer  Kunst“,  bei  der
Dürers  berühmter,  unschuldiger  Hase  als  „Ruhe  nach  dem
Rammeln“  feilgeboten  wird.  Oder  die  letztgültige
philosophische Deutung der Gassenhauer-Zeile „Theo, wir fahr’n
nach Lodz“. Und, und, und.

Es  war  ein  glücklicher  Umstand,  dass  Ottos  erzkomische
Bühnenbegabung  auf  wahrlich  kongeniale  Autoren  traf.  Viele
seiner Ideen und Texte stammten aus der „Neuen Frankfurter
Schule“ des parodistischen Nonsens, allen voran von Robert



Gernhardt, Bernd Eilert und Pit Knorr, die wiederum Heinz
Erhardt etliche Anregungen verdankten, so dass eine ehrwürdige
Ahnenreihe der deutschen Hochkomik sich fügt. Und siehe da:
Höchste Sprach- und Spielkunst kamen einmal überein mit dem
Massengeschmack.  „Otto  –  der  Film“  hatte  sagenhafte  15
Millionen Kinozuschauer.

Überlegen wir mal: Worüber hat man in den 70ern sonst noch so
gelacht? Beispielsweise über allerlei „Blödelbarden“, über die
Otto allerdings hinauswuchs, weil er eben nicht nur ein Barde
ist; ferner über die frühen Filme von Woody Allen, deren Witz
jedoch  zumeist  eine  deutlich  kürzere  Halbwertzeit  hatte.
Natürlich hat sich (bestimmt auch auf Otto) namentlich der
britische  Humor-Import  ausgewirkt:  Monty  Python,  Marty
Feldman…

Und daheim? War das Schaffen des feinsinnigen Gentleman Loriot
der ziemlich einsame Gipfel, neben dem nun auf einmal dieser
überaus quirlige Otto aufragte. Obwohl: So etwas Beständiges
wie Aufragen war seine Sache eigentlich nie, eher schon der
unberechenbare  Bewegungsimpuls  eines  Springteufels  oder
Stehaufmännchens. Aber da sind wir schon wieder bei generellen
Zuschreibungen. Schluss damit.

______________________

Weitere Links zur „Otto-Show“: hier und hier.

Kindliche  Wundertüte:
Doppelabend  des

https://www.revierpassagen.de/49177/kindliche-wundertuete-doppelabend-des-kuenstlerkollektivs-1927-an-der-rheinoper/20180318_1628
https://www.revierpassagen.de/49177/kindliche-wundertuete-doppelabend-des-kuenstlerkollektivs-1927-an-der-rheinoper/20180318_1628


Künstlerkollektivs  „1927“  an
der Rheinoper
geschrieben von Eva Schmidt | 9. Januar 2024

Das  Kind  aus  „L’enfant  et
les  sortilèges“  fliegt  im
Garten  umher.  (Foto:  Hans
Jörg Michel/Deutsche Oper am
Rhein)

Ein kindliches Gemüt ist etwas Wunderbares: Alles ist immer
neu, das Leben leicht und die Welt ein Spielzeug.

„Ravel war ein Kind“, heißt es denn auch im Programmheft zu
seiner „Fantaisie lyrique“ namens „L’enfant et les sortilèges“
von 1925, die jetzt gemeinsam mit Strawinskys „Petruschka“ an
der  Deutschen  Oper  am  Rhein  Düsseldorf/Duisburg  Premiere
hatte. Und weiter: „Das Besondere eines Genies besteht darin,
sich die Kindheit, die mit klarem Blick alle Schatten des
Lebens durchdingt, zu erhalten und zu verlängern.“

Und  doch  sind  dieses  Kind  und  sein  „Zauberspuk“  zunächst
keineswegs  nett:  Das  Balg  im  Fatsuit  (Kimberly  Boettger-
Soller/Double: Sara Blasco Gutiérrez) will seine Hausaufgaben
nicht  machen,  erhält  von  der  Mutter  (Marta  Márquez)
Stubenarrest und aus Wut darüber schlägt es das Mobiliar kurz
und klein und quält anschließend Tiere. „Ich bin böse und
frei“ lautet die dazugehörige Textzeile; das Libretto stammt
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von  der  französischen  Schriftstellerin  Colette  (1873-1954).
Mitten  in  den  Wirren  des  1.  Weltkriegs  sandte  sie  erste
Skizzen an den Komponisten, der zu dieser Zeit Lastwagenfahrer
an der Front war und erst 1919 weiter daran arbeitete.

Zirkusartisten  aus
„Petruschka“.  (Foto:  Hans
Jörg Michel/Deutsche Oper am
Rhein)

In Szene gesetzt hat diesen ungemein poetischen Opernabend das
Künstlerkollektiv „1927“, bestehend aus Suzanne Andrade, Esme
Appleton und Paul Barritt, die das Publikum schon mit ihrer
filmischen Inszenierung von Mozarts Zauberflöte begeisterten.
Wie diese, ist auch der neue Doppelabend eine Koproduktion mit
der Komischen Oper Berlin, die von Barrie Kosky geleitet wird.

Ästhetischer Ausgangspunkt für die Inszenierungen von „1927“
ist  die  Stummfilmära:  Doch  ihre  Animationen  verschmelzen
kongenial mit den Auftritten der Sänger und dem Stoff des
Singspiels – handelt es sich um volllaufende Teetassen, in
denen das böse Kind fast ertrinkt, oder eine sexy Libelle, die
den ungezogenen Jungen ins Ohr piekt.

Als  Zuschauer  kann  man  sich  gar  nicht  sattsehen  an  der
schnellen Folge der kreativen Einfälle; eine reizende Idee
jagt die nächste und während man noch überlegt, „wie haben sie
das bloß gemacht?“, folgt man schon entzückt dem nächsten
Bilderreigen.  Ein  wenig  schade  fast  nur,  dass  Chor  und
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Kinderchor diesmal aus dem Off agieren, so dass man sich am
Ende  über  die  schiere  Menge  der  Leute  wundert,  die  sich
verbeugen. Gesanglich und musikalisch (Leitung: Marc Piollet)
überzeugt die Produktion aber trotzdem auf ganzer Linie.

Der  Puppenmeister  jagt
Petruschka  über  den
Jahrmarkt. (Foto: Hans Jörg
Michel/Deutsche  Oper  am
Rhein)

Man muss ergänzen: Auch tänzerisch. Denn den ersten Teil des
Abends „Petruschka“ bestreiten die drei Zirkusakrobaten Tiago
Alexandre Fonseca (Petruschka), Pauliina Räsänen (Ptitschka)
und  Slava  Volkov  (Patap).  Ihre  Heimat  ist  der  russische
Jahrmarkt und hier zeigen sie dem staunenden Publikum ihre
Künste.  Schrecklich  nur,  dass  sie  der  sadistische
Puppenmeister quält und verfolgt. Besonders Petruschka, der
Clown, leidet darunter. Ihm gelingt zwar die Flucht, doch am
Ende  wird  er  wieder  eingefangen  und  sieht  nur  noch  den
Selbstmord als Ausweg.

Die Animationen spielen mit großen kyrillischen Buchstaben,
schrillen  Jahrmarktsbesuchern  mit  riesigen  Zahnlücken,  die
sich beständig volllaufen lassen und der ganzen Dämonie des
Volksfestes,  auf  dem  die  Lustigkeit  mit  steigendem
Alkoholkonsum  in  die  Brutalität  des  Exzesses  kippt.

Ästhetisch  nimmt  die  Inszenierung  Elemente  des  Stummfilms,
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aber auch des russischen Konstruktivismus auf und verzahnt
ebenso wunderbar wie der 2. Teil des Abends Film und Tanz.
Petruschka mit seinem schwarzen runden Hut erinnert dabei an
Charlie Chaplin – melancholisch und lustig zugleich.

Karten und Termine: www.operamrhein.de

 

Zukunftsfroh  erblüht  die
Stadt:  Ein  lange
verschollener  Image-Film  aus
dem Jahr 1964 macht derzeit
in Dortmund Furore
geschrieben von Bernd Berke | 9. Januar 2024
Fünf  ausgebuchte  Vorstellungen  gab’s  schon  im  Kino  des
„Dortmunder U“. Welches attraktive Lichtspiel wird denn da
geboten? Welcher Blockbuster zieht die Menge so magisch an?

Hurra, die Schule ist aus!
Vielleicht  erkennen  sich
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hier  ein  paar  ältere
Dortmunder  als  Kinder  von
1964 wieder. (Screenshot aus
dem  besprochenen  Film  –
Stadtarchiv  Dortmund/RWE-
Archiv)

Nun, es ist eigentlich ein unscheinbares Werk, das sicherlich
keinerlei Spuren in der Filmgeschichte hinterlassen wird. Der
gerade  mal  49  Minuten  lange  Streifen  mit  dem  wenig
aussagekräftigen  Titel  „Moderne  Großstadt  Dortmund“
schlummerte bis vor einiger Zeit unbeachtet im Archiv des
Essener RWE-Konzerns. Es ist ein Marketingfilm der Dortmunder
Stadtverwaltung aus dem Jahr 1964, der die damalige Gegenwart
und Zukunft der Kommune geradezu schwärmerisch ausmalt. Selbst
dem Dortmunder Stadtarchiv war die Existenz des Films bis dato
völlig  unbekannt,  der  als  zeitgeschichtlicher  Fund  von
gewisser lokaler und regionaler Bedeutung gelten darf.

Nostalgie-Effekt und Heimatgefühl

Als  Präsentator  der  Dortmunder  Erfolgsgeschichten  tritt  im
Film zwischendurch mehrfach Dietrich Keuning auf, von 1954 bis
1969  Oberbürgermeister  der  Stadt.  Er  lobt  und  preist  die
fruchtbaren  Anstrengungen  von  Rat  und  Verwaltung  in  allen
Fachbereichen, die zu einer neuen Blüte der Stadt geführt
hätten. Erklärte Ziele sind laut Keuning eine „Stadt aus einem
Guss“ und „Arbeiten für ein glückliches Leben“. Zumindest in
der Online-Fassung, die ich gesehen habe, spricht er übrigens
keineswegs lippensynchron.

Keuning beschwört überdies Dortmunds große Vergangenheit als
Freie Reichsstadt und Hansestadt – ungeachtet der Tatsache,
dass „seine“ SPD nach dem Zweiten Weltkrieg einen zusätzlichen
Abriss-Kahlschlag in der Stadt vorangetrieben hat und also mit
manchen  Zeugnissen  der  Tradition  nicht  gerade  pfleglich
umgegangen ist; womit die ungeheure Aufbauleistung nach 1945
natürlich nicht geschmälert werden soll.

https://de.wikipedia.org/wiki/Dietrich_Keuning


Der  damalige  OB  Dietrich
Keuning  präsentiert  in  dem
Film  „sein“  Dortmund.
(Screenshot  /  Stadtarchiv
Dortmund)

Der Film vermittelt jedenfalls – in längst fahl gewordenen
Farben – eine beschönigende, hie und da auch etwas verlogene
Sicht der Dinge. Doch der Nostalgie-Effekt ist heute allemal
stärker als derlei Bedenken. Hier können die „Baby-Boomer“ auf
eine kleine Zeitreise in die Stadt ihrer Kindheit gehen, die
noch eine ganz andere war als heute. Wer damals schon hier
gelebt hat, kann so manche Filmsequenz nach sich selbst und
seinesgleichen absuchen. Wie seltsam wird einem da zumute.

Beim  erstaunlich  gesteigerten  Interesse  dürfte  auch  eine
Sehnsucht nach Identifikation und – tja – „Heimatgefühl“ eine
Rolle spielen. Wie immer man das deuten mag.

Als man noch mit 750.000 Einwohnern rechnete

Schauen wir hin: Wie es da überall wimmelte! Wie viele Kinder
es offenkundig gab! Dortmund hatte um 1964 immerhin 651.000
Einwohner, die halt auch nicht daheim am Computer hockten,
sondern  vielfach  draußen  unterwegs  waren,  und  zwar
mehrheitlich zu Fuß oder mit Bussen und Bahnen, noch nicht so
sehr mit eigenen Kraftfahrzeugen.

Heute liegt man gerade mal wieder bei knapp 600.000 Einwohnern
und ist – nach etlichen Jahren des Schwundes – mächtig stolz
darauf. Damals plante man mit einer Perspektive auf künftig
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750.000 Bürger… Es war eben die Zeit vor den großen Kohle- und
Stahlkrisen, als das Ruhrgebiet noch die dampfende Lokomotive
des bundesdeutschen Wohlstands war. Doch die Schwerindustrie
spielt in diesem Film nur am Anfang eine gewichtige Rolle. Sie
wurde  sozusagen  als  selbstverständliche  Basis  wahrgenommen.
Wenn man damals all das Kommende geahnt hätte…

Bauzustand  des  1966
eröffneten  Dortmunder
Opernhauses  im  Jahr  1964.
(Screenshot  /  Stadtarchiv
Dortmund)

Die Stadtspitze macht dem Film zufolge quasi alles richtig,
sie führt die Bürger goldenen Zeiten entgegen. Für alles wird
gesorgt.  Unfreiwillig  komischer  Satz:  „Wenn  die  Tiefbauer
kommen, wird es ernst…“ Und so nimmt einen der Film, stets
zukunftsfrohen  Sinnes  und  auf  die  Segnungen  der  Technik
vertrauend,  mit  in  moderne  Sportstätten,  Krankenhäuser  und
Schulen sowie schnell hochgezogene neue Siedlungen.

Und weiter geht’s zum BVB in die Kampfbahn Rote Erde (weise
Prophezeiung: deren 42500 Plätze reichten nicht aus), in die
Westfalenhalle  und  zum  gerade  als  Neubau  entstehenden
Stadttheater, auf Spielplätze mitten „im Steinmeer“, zum Zoo,
in  den  Westfalenpark  und  in  den  Rombergpark.  „Zeitgemäß“
verbreiterte Straßen und der noch ziemlich holprige Pisten-
Flugplatz werden gleichfalls besichtigt. Selbst Seitenblicke
auf Müllabfuhr und Feuerwehr fehlen nicht. Überall gibt es im
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Grunde nur Gutes zu berichten. Später hätte man wohl getextet,
Dortmund sei rundum „bestens aufgestellt“. Nun ja.

Angehende  Dortmunder
Krankenschwestern anno 1964.
(Screenshot  /  Stadtarchiv
Dortmund)

Überall wirkten „fleißige Hände“

Auch sprachlich macht sich der Abstand von 54 Jahren deutlich
bemerkbar. Die zeitüblich noch leicht schnarrende, wenn auch
nicht  mehr martialisch klingende Sprecherstimme aus dem Off
verkündet  immerzu  das  „tüchtige“  Wirken  „fleißiger  Hände“,
wahlweise auch flinker oder rühriger Hände, Kinder können sich
auf dem Robinson-Spielplatz im Westfalenpark „nach Herzenslust
tummeln“,  Schüler  und  Lehrlinge  (man  sagte  noch  nicht
„Auszubildende“)  erhalten  ihr  „Rüstzeug“  fürs  Leben,  im
Altersheim verbringt man einen „behaglichen und sorgenfreien“
Lebensabend. Na, und so weiter. Es war eigentlich noch der
Sound der 50er Jahre, obwohl man doch so sehr zu neuen Ufern
streben wollte.

Doch trotz alledem sollte man sich über die Altvorderen nicht
erhaben  dünken.  Wer  weiß  denn,  wie  peinlich  ein  heutiger
Imagefilm – und gebe er sich jetzt noch so „hip“ – in ein paar
Jahrzehnten wirken wird?

Eine weitere öffentliche Vorstellung folgt noch: am nächsten
Dienstag, 13. März, um 19 Uhr im Kino des „Dortmunder U“,
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Leonie-Reygers-Terrasse,  44137  Dortmund.  Kostenlose  Karten
gibt es ab 18 Uhr am Kino. Außerdem ist der Film jetzt online
zu sehen, und zwar hier: www.film1964.dortmund.de

So  also  standen  damals  die
Dinge  –  Bilder  schlürfen,
Dialoge  trinken  auf
filmischen Zeitreisen in die
60er und 70er Jahre
geschrieben von Bernd Berke | 9. Januar 2024
In den letzten Wochen und Monaten habe ich zuweilen Streaming-
Dienste wie vor allem den auf deutsche Filme spezialisierten
Auftritt  alleskino.de  in  Anspruch  genommen,  um  mich  auf
cineastischem Wege in die späten 60er und frühen 70er Jahre
zurückzuversetzen. Warum nur?

Weitwinkel-Tableau  aus
Rudolf  Thomes  Kinofilm
„Fremde  Stadt“  von  1972.
(Screenshot)

Es  war  die  Zeit,  in  der  man  sein  bisschen  Bewusstsein
herausbildete, in der man sich aber stark und gelegentlich
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sogar unbesiegbar fühlte, was natürlich auch den einen oder
anderen „Kater“ nach sich zog.

Wie  sehr  ist  das  alles  mit  der  Zeit  geschwunden!  Wie
kopfschüttelnd und zugleich verständnisinnig sieht man heute
die Jungen sich am Weltenlauf abarbeiten.

Nun trinkt, schlürft und inhaliert man geradezu die Signaturen
jener alten Zeiten, in denen man selbst so sehr nach vorne
schaute. Musikalisch sowieso. Doch auch im Lichtspiel: Man
scannt  gleichsam  jedes  einzelne  Bild.  So  also  haben  die
Lichtschalter und Hinterhöfe ausgesehen. So die Möbel. So die
Kleidungsstücke. So die Tapeten. So die Autos. So die Straßen
und Gebäude. Wie man damals redete und sich gab…

Deutlicher und dringlicher als heute

Und  man  war  ja  selbst  mitten  darin,  wohl  deutlicher  und
dringlicher  als  heute.  Eigentlich  unfassbar.  Es  war  Botho
Strauß, der gegen Ende des Jahrzehnts in seinem Theaterstück 
„Groß und klein“ (1978) den nachmals legendären Satz prägte:
„In den siebziger Jahren finde sich einer zurecht!“

Es war ein anderes Deutschland damals. Es war anscheinend
alles  noch  so  einfach  und  vergleichsweise  übersichtlich
verteilt. Wie war das denn noch ohne Handy, Computer und all
das Zeug? Wie war das mit den Schreibmaschinen? Man weiß ja
kaum  noch,  wie  das  gegangen  ist.  Und  was  hat  man  damals
versäumt?  Wie  wirklich  und  unwirklich  hat  man  gelebt;
keineswegs  so,  wie  es  einem  im  Kino  vorkommt.

Auf den Spuren von Rudolf Thome

Besonders  die  Filme  von  Rudolf  Thome  („Tagebuch“,  „Fremde
Stadt“)  haben  es  mir  angetan.  Nicht,  weil  sie  besondere
Meilensteine des Kinos wären, sondern weil sie so viel von dem
Lebensgefühl jener Jahre enthalten und bewahren. In all ihrer
Unbeholfenheit und Naivität. Oder gerade deshalb. Wie quälend
in  „Tagebuch“  –  mit  gesuchtem  Bezug  auf  Goethes

https://de.wikipedia.org/wiki/Rudolf_Thome


„Wahlverwandtschaften“ – Beziehungen durchkonjugiert wurden,
jaja,  so  schrecklich  verkopft  war  das  mitunter  in  den
Siebzigern.  Und  wie  Thome  beispielsweise  versucht  hat,
amerikanische Gangsterfilme nachzubilden… Mit heißem Bemüh’n,
jedoch teilweise mit untauglichen Mitteln, mit unzulänglichen
Darstellern. Und dennoch: Respekt! Das damals in diesem Lande
so gewagt zu haben, ist ein bleibendes Verdienst.

…und natürlich Wenders, Herzog, Fassbinder

Sogar May Spils‘ „Zur Sache Schätzchen“ habe ich mir noch
einmal angetan. Und tatsächlich: Die impulsive Rebellion, das
Andersseinwollen ist auch in diesem Film gültig aufbewahrt.
Auch  Ulrich  Schamonis  „Alle  Jahre  wieder“  habe  ich  mir
abermals angeschaut, in dem das altbekannte Spießertum der
westfälischen  Provinz  (Münster)  und  seine  noch  zaghaften
Gegenkräfte wieder aufleben. Kein Wunder, dass der Streifen
alljährlich zur Weihnachtszeit am Hauptdrehplatz wieder und
wieder gezeigt wird, wie andernorts nur „Das Leben des Brian“.

Auch Wim Wenders‘ „Alice in den Städten“ und Werner Herzogs
„Stroszek“ zählen zum Umkreis der Filme, die mich zuletzt wie
magisch angezogen haben. Und ich weiß schon, dass demnächst
die üblichen Verdächtigen wieder an der Reihe sein werden:
mehr von Wenders, Herzog und Fassbinder. Lieber noch wär’s
einem  auf  der  Kinoleinwand,  doch  zeigt  mir  bitte  das
Lichtspielhaus im Ruhrgebiet, in dem nennenswerte Arthouse-
Retrospektiven laufen. Dabei wäre das Publikum der passenden
Jahrgänge durchaus vorhanden.

_________________

P.S.: Der obige Screenshot kommt erst in Vergrößerung richtig
zur  Geltung.  Ein  Hinweis  zu  Vorgehen:  
https://www.revierpassagen.de/groessere-bilder

https://www.revierpassagen.de/groessere-bilder


Mubi, alleskino und realeyz:
Drei  Kino-Streamingdienste
mit cineastischem Ehrgeiz
geschrieben von Bernd Berke | 9. Januar 2024
Seit einigen Wochen schaue ich gelegentlich bei MUBI rein. Das
ist  ein  Kino-Streamingdienst,  der  deutlich  abseits  vom
Mainstream operiert und vorwiegend Independent-Filme vorhält;
zum  Teil  auch  Besonderheiten,  die  es  selbst  in  manchen
Programmkinos schwer hätten.

Wahrlich  keine  kindgerechte
Umgebung  –  Screenshots  aus
Peter  Nestlers  Mülheim-Film
von 1964.

Bevor  hier  jemand  „Schleichwerbung“  grummelt,  sei  die
ebenfalls  achtbare  direkte  Konkurrenz  genannt.  Bei
www.alleskino.de erhält man einen Überblick zum ambitionierten
deutschen  Filmschaffen,  www.realeyz.de  ist  ein  cineastisch
kuratierter, international ausgerichteter Auftritt von einigen
Graden. Nur gut, dass es diese drei Offerten gibt, die den
globalen Riesen Netflix, Amazon, Maxdome etc. wenigstens ein
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paar  filmkünstlerische  Statements  entgegensetzen.  Demnächst
wird wohl auch bei uns noch www.sundancenow.com hinzukommen.

Das Prinzip bei www.MUBI.com lautet, stets 30 Filme vorrätig
zu halten. Pro Tag kommt einer hinzu – und dafür verschwindet
ein anderer, der halt schon 30 Tage lang im Angebot ist. Nach
einem Monat hat sich also der ganze temporäre Bestand einmal
umgewälzt.

Die Wiederentdeckung des Filmemachers Peter Nestler

In den letzten Tagen hält man die Abonnenten zeitlich etwas
knapper. Statt dass pro Tag (wie sonst meist üblich) ein mehr
oder weniger abendfüllender Streifen hinzukommt, speisen sie
einen mit lauter Viertelstunden-Stückchen ab. Davon könnte man
ruhig  vier  oder  fünf  auf  einen  Hieb  präsentieren.  Warum
eigentlich nicht, wenn man schon eine solche Wiederentdeckung
im Köcher hat?

Es handelt sich um kurze Dokumentarfilme von Peter Nestler,
der schon in den frühen und mittleren 1960er Jahren prägnante
Sozialreportagen gedreht hat. Kein Geringerer als Jean-Marie
Straub hat Nestler als den wichtigsten Nachkriegs-Filmemacher
Deutschlands bezeichnet. Welch ein Ritterschlag!

Nestler  hat  sich  damals  in  den  Armutszonen  Griechenlands
ebenso umgetan wie im rheinischen Weinbaugebiet. Fast überall
dasselbe,  freilich  je  nach  Region  variierte  Grundmuster:
ungemein  harte  Arbeit,  arg  begrenzter  Lohn,  Ablenkung  und
mitunter  Betäubung  durch  gehörige  Mengen  an  Alkohol  und
Zigaretten.

Das Ruhrgebiet des Jahres 1964

Kein Wunder also, dass der gebürtige Freiburger Nestler auch
im Revier unterwegs war. Ein rund viertelstündiger Film ist
1964  in  Mülheim/Ruhr  entstanden.  Und  obwohl  man  jene
Lebenswelt teilweise noch selbst erlitten hat, erschrickt man
doch  zutiefst  ob  der  trostlosen  Schwarzweißbilder.  Dieser

http://www.MUBI.com
https://de.wikipedia.org/wiki/Peter_Nestler_(Regisseur)
https://www.absolutmedien.de/film/398/Peter+Nestler+%E2%80%93+Poetischer+Provokateur+Filme+1962%E2%80%932009


ungeheuer dichte Smog! Da tanzt ein kleines Mädchen im fast
undurchdringlichen Nebel und es ist ein berührendes Inbild der
Lebensfreude inmitten einer lebensfeindlichen Umgebung.

Typen in einer Revierkneipe
–  weiterer  Screenshot  aus
Peter Nestlers Mülheim-Film.

Die Erwachsenen scheinen indes alle kopflos eilig vorüber zu
huschen, als wollten sie der Kamera möglichst rasch entgehen –
und als gäbe es durchaus Dringlicheres zu besorgen. Was ja
wohl auch gewiss der Fall war.

Und immer wieder dieser Nebel, schlimmer als in einer Edgar-
Wallace-Verfilmung  der  späten  50er  und  frühen  60er  Jahre.
Dabei gab es in den fraglichen Vierteln nur ganz wenige Autos.
Doch die Schwerindustrie stand noch unter Volldampf.

Sodann  die  vielfach  noch  vom  Krieg  und  von
Nachkriegsentbehrungen gezeichneten Menschentypen, die damals
die Gegend prägten. Sehr knorrig und kernig, sozusagen durch
und durch rußig, gar nicht „schick“. Und wie bedenkenlos sie
gezecht und geraucht haben. Übler als die verpestete Luft
ringsum konnte das ja auch schwerlich sein. Seltsam zu denken,
dass und wie man sich als Kind in diesem Umfeld bewegt hat.

Wie bitte? Ja, natürlich sollt ihr noch weiterhin fleißig in
die Programmkinos gehen. Was für eine Frage! Das Erlebnis im
Kino  ist  durch  kein  Streaming  und  durch  keinen  Beamer  zu
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ersetzen.

Gott, der Konsum, Kafka, das
Kino und die Tiere – ein paar
Buch-Hinweise,  ganz  en
passant
geschrieben von Bernd Berke | 9. Januar 2024
Es muss nicht immer die ausufernde Einzel-Rezension sein. Hier
ein paar knappe Buch-Hinweise, gleichsam en passant; damit die
kostbare Zeit nicht beim Lesen der Kritik verrinnt, sondern
dem Buch vorbehalten bleibt:

Götterdämmerung und Glaubenswille

Der wohl prominenteste Philosoph der Nation (wenn man von
Jürgen Habermas absieht und Richard David Precht gar nicht in
Erwägung zieht) heißt Peter Sloterdijk, er wurde zuerst mit
seiner  legendären  „Kritik  der  zynischen  Vernunft“  weithin
bekannt und ist nun nicht nur bei Gott, sondern „Nach Gott“

https://www.revierpassagen.de/44926/gott-der-konsum-kafka-das-kino-und-die-tiere-ein-paar-buch-hinweise-ganz-en-passant/20170724_2121
https://www.revierpassagen.de/44926/gott-der-konsum-kafka-das-kino-und-die-tiere-ein-paar-buch-hinweise-ganz-en-passant/20170724_2121
https://www.revierpassagen.de/44926/gott-der-konsum-kafka-das-kino-und-die-tiere-ein-paar-buch-hinweise-ganz-en-passant/20170724_2121
https://www.revierpassagen.de/44926/gott-der-konsum-kafka-das-kino-und-die-tiere-ein-paar-buch-hinweise-ganz-en-passant/20170724_2121
https://www.revierpassagen.de/44926/gott-der-konsum-kafka-das-kino-und-die-tiere-ein-paar-buch-hinweise-ganz-en-passant/20170724_2121/attachment/42632


angelangt.

Doch  mit  einem  bloßen  Abgesang  auf  Gott  gibt  er  sich
keineswegs zufrieden. Ein zentraler Gedankengang: Auch nach
Nietzsches  berühmtem  Diktum,  dass  Gott  tot  sei,  sei  die
Geschichte der Menschheit mit „ihm“ noch lange nicht ans Ende
gekommen.  Der  verstorbene  Weltenlenker  schaue  uns  neidisch
beim Sein zu, bedaure uns jedoch auch. Nanu, sollte er also
doch irgendwie existieren?

Sloterdijk  untersucht  Gottesbilder  diverser  Epochen  und
Kulturen. Eindeutige Resultate sind dabei schwerlich zu haben.
Sloterdijk  fasst  nicht  zuletzt  auch  die  Gegenbewegung  zur
Götterdämmerung und zur Säkularisation, nämlich den „Willen
zum Glauben“, in den Blick.

Peter Sloterdijk: „Nach Gott“. Suhrkamp Verlag, 364 Seiten. 28
Euro.

_____________________________________________________________

Wir haben Dinge, die Dinge haben uns

Dieses wuchtige Buch kündet von der „Herrschaft der Dinge“.
Der  heute  in  London  wirkende  Geschichtsprofessor  Frank
Trentmann (vormals Hamburg, Harvard, Princeton und Bielefeld)
unternimmt nichts weniger, als die aufregende Geschichte des
Konsums seit dem 15. Jahrhundert nachzuzeichnen.



Zwischen  dem  China  der  Ming-Zeit,
italienischer  Renaissance  und
Globalisierung habe die käufliche Dingwelt
zunehmend alle Verhältnisse dominiert, so
dass heute z.B. ein Deutscher im Schnitt
zehntausend Gegenstände besitzt – fürwahr
eine imposante bis bestürzende Zahl. Man
könnte  (mit  Blick  auf  Sloterdijks  oben
vorgestelltes Buch) durchaus meinen, die
Objekte hätten Gott ersetzt. Haben wir die
Dinge, oder haben die Dinge uns?

Lang ist’s her, dass die „Achtundsechziger“ den „Konsumterror“
geißelten und verweigern wollten. Sie haben den Kampf wohl
verloren – und ausgerechnet der Hedonismus mancher Leute aus
ihren Reihen hat dafür den Boden bereitet. Heute wird rund um
die Uhr geshoppt.

Anhand zahlloser Beispiele geht es in Trentmanns Wälzer ebenso
um  exzessiven,  entgrenzten  Konsum  wie  um  allmähliche
Geschmacks- und Genussbildung. Und natürlich spielen auch die
Folgen des alles und jedes verbrauchenden Lebensstils für die
Erde  eine  zentrale  Rolle,  wie  denn  überhaupt  die
Entwicklungslinien  der  Historie  auch  bedrohlich  auf  die
Zukunft verweisen.

Ein  weit  ausgreifendes,  voluminöses,  ebenso  detailfreudiges
wie  gedankenreiches  Werk  zur  Alltags-  und
Wirtschaftsgeschichte,  das  beim  Großthema  Konsum  einen
Standard für künftige Debatten setzen dürfte.

Frank Trentmann: „Herrschaft der Dinge. Die Geschichte des
Konsums  vom  15.  Jahrhundert  bis  heute“.  Deutsche  Verlags-
Anstalt (DVA), 1104 Seiten, 40 Euro.

_____________________________________________________________

Als Franz Kafka ins Kino ging
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„Im Kino gewesen. Geweint.“ Wohl jeder halbwegs ambitionierte
Kinogeher  dürfte  diesen  berühmten  Satz  von  Franz  Kafka
wenigstens einmal gehört oder gelesen haben. Viel intensiver
hat  man  sich  dann  freilich  nicht  mit  Kafka  und  dem  Kino
befasst.  Ganz  anders  der  Filmschauspieler,  Regisseur  und
Essayist Hanns Zischler, der sich seit rund 40 Jahren wie kein
anderer in den Themenkreis vertieft hat.

1996 ist Zischlers Buch „Kafka geht ins
Kino“  erstmals  herausgekommen.  Schon
damals hat es Maßstäbe gesetzt und das
Kafka-Bild  um  eine  vorher  ungeahnte
Dimension bereichert. Zischler hat sehr
penibel rekonstruiert, wann Kafka welche
Filme gesehen hat und wie er sich dazu
geäußert hat. Und wer wollte bezweifeln,
dass  Kafkas  recht  häufige  Kinobesuche
auch sein Schreiben mitgeprägt haben?

Die jetzige, noch einmal wesentlich erweiterte und reichhaltig
illustrierte  Neuauflage,  geht  auf  den  seither  grundlegend
veränderten Stand der Kafka-Forschung ein. Überdies sind die
Filme,  die  Kafka  kannte,  durch  Restaurierung  und
Digitalisierung inzwischen ungleich besser verfügbar, so dass
dem Band auch eine einschlägige DVD beigegeben werden konnte.

Manche Stummfilme, die 1996 als verschollen galten, wurden
inzwischen ans Licht geholt und sind wieder greifbar. Auch
Programme, Fotos und Plakate ergänzen die deutlich verbesserte
Quellenlage.  Doch  auch  nach  all  den  neuen  Funden  sieht
Zischler die Arbeit am Thema noch nicht als abgeschlossen an…

Hanns Zischler: „Kafka geht ins Kino“. Galiani, Berlin. 216
Seiten. Mit DVD. Zahlreiche Abbildungen. 39,90 Euro.

_____________________________________________________________
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Mit Tiermeldungen auf menschlichen Spuren

Die aus Wien stammende Schriftstellerin Eva Menasse sammelt
seit vielen Jahren mehr oder weniger kuriose Tiermeldungen –
beispielsweise über Raupen, die ihr eigenes Grab schaufeln
oder  über  Bienen  und  Schmetterlinge,  die  gelegentlich  die
Tränen  von  Krokodilen  trinken.  Außerdem  als  Anreger  für
Erzählstoff tätig: Igel, Schafe, Opossum, Haie, Schlangen und
Enten.

Frau Menasse sammelt freilich nicht einfach
drauflos, sondern lässt sich durch derlei
kurze  Mitteilungen  auf  die  Spur
menschlichen  Verhaltens  in  existentiellen
Situationen bringen. Das ist nicht minder
denkwürdig  und  zuweilen  grotesk,  traurig
oder tragisch.

So scheint eine Gattung die andere zu spiegeln. Doch so leicht
wie  ehedem  die  lehrreichen  Tierfabeln  gehen  die
(Ver)gleichungen  selbstverständlich  nicht  auf.  Auch  nähren
sich die Geschichten nicht etwa von falscher Vermenschlichung
und schon gar nicht von Verniedlichung der Tiere.

Schillernde Mehrdeutigkeiten eignen sich ja auch viel eher für
Romane und Erzählungen. Und so haben wir hier eine anregende,
durchaus mit erhellendem Witz gewürzte Lektüre – auch, aber
nicht nur für Fortgeschrittene.

Eva  Menasse:  „Tiere  für  Fortgeschrittene“.  Erzählungen.
Kiepenheuer & Witsch. 320 Seiten. 20 Euro.
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Als  Amazonen  bestrickend
kickten:  Doku  zur
Frühgeschichte  des
„Damenfußballs“  beim
Dortmunder Frauenfilmfestival
geschrieben von Bernd Berke | 9. Januar 2024
Ach, du Schreck: Die jungen Frauen waren auf einmal keine
daheim  im  Kämmerlein  schmachtenden  „Fußballbräute“  mehr.
Sondern? „Amazonen“! Sie wagten es doch tatsächlich, selbst zu
spielen, und zwar hin und wieder geradezu „bestrickend“. Sie
servierten Flanken „wie aus der Luft gehäkelt“ und vollzogen
rasant  den  Übergang  „von  der  Haushalts-  zur  Ballführung“.
Diese  „Fußball-Suffragetten“  trugen  allerdings  „keine
Blaustrümpfe, sondern Ringelstrümpfe“...

Wird im Film „Die schönste
Nebensache  der  Welt“
gezeigt:  Teamfoto  von
Fortuna  Dortmund  aus  der
zweiten  Hälfte  der  50er
Jahre, u. a. mit Anne Droste
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(ganz  links),  Christa
Kleinhans  (mit  Ball)  und
rechts  neben  ihr  Grete
Eisleben.  (Foto  aus  dem
Privatbesitz  von  Christa
Kleinhans)

Genug, genug! Das kann man ja nicht mehr mit anhören. Wer hat
denn so einen Quatsch über Frauenfußball verzapft? Nun, es war
der gängige Sound der frühen Jahre. Die oben kursiv gesetzten
O-Ton-Zitate  stammen  samt  und  sonders  aus  einer  Kino-
Wochenschau vom März 1957, als eine (inoffizielle) deutsche
Auswahl  im  Münchner  Dante-Stadion  vor  sagenhaften  18.000
Zuschauer(inn)en gegen ein Frauenteam aus Holland antrat. Es
war eine Begegnung, die nach dem Willen mächtiger männlicher
Fußball-Funktionäre  eigentlich  gar  nicht  hätte  stattfinden
dürfen.

Der DFB verbot den Frauen das Balltreten

Fast genau 60 Jahre ist das nun her. Damals war das Match eine
Sensation, gleichsam ein Spiel in der Grauzone, denn der von
verknöcherten  alten  Herren  geführte  Deutsche  Fußball-Bund
(DFB) hatte 1955 höchst offiziell ein striktes Verbot des
„Damenfußballs“  beschlossen.  Kein  Mitgliedsverein  des  DFB
sollte eine Mädchen- oder Frauenabteilung haben dürfen, ja
nicht einmal einen Platz für solch ungebührliches Treiben zur
Verfügung stellen. Und kein Schiri sollte sich dafür hergeben.
Die Stadt München, die den besagten Ländervergleich zugelassen
hatte, bekam denn auch einen harschen Mahnbrief aus der DFB-
Zentrale.

Woher  ich  das  alles  weiß?  Aus  dem  Film  „Die  schönste
Nebensache der Welt“. So heißt (nicht allzu originell) eine
recht  aufschlussreiche  56-Minuten-Doku  zur
Nachkriegsgeschichte des deutschen Frauenfußballs. Den bereits
2009 entstandenen Streifen von Tanja Bubbel präsentiert in
Kürze das Internationale Frauenfilmfestival, das vom 4. bis



zum 9. April in Dortmund (und nebenher in Köln) seinen 30.
Geburtstag feiert. Es ist verdienstvoll, den Film ans Licht zu
holen, der bislang zumeist im Archiv schlummerte. Warum zeigt
ihn beispielsweise das WDR-Fernsehen nicht?

Pionierinnen von Fortuna Dortmund

Schon im Vorfeld des Festivals gibt es eine Voraufführung des
Fußballfilms, und zwar just im Deutschen Fußballmuseum des DFB
in Dortmund (Di., 28. März, 20 Uhr). Wenn man so will, leistet
der Verband als Gastgeber gleichsam eine klitzekleine späte
Abbitte für das unbegreifliche Verhalten seiner Altvorderen in
den 50er und 60er Jahren. Dass auch höhere Chargen wie der Ex-
DFB-Präsident  Theo  Zwanziger  längst  zu  halbwegs
selbstironischem Umgang mit dem Thema fähig sind, beweist der
Anfang der Doku. Da kommentiert Zwanziger ziemlich trocken
einen kurzen Diavortrag zum Damenfußball.

Der  Film  enthält  etliche  Originalaufnahmen,  vorwiegend  aus
50er bis 80er Jahren, und feiert gebührend die Pionierinnen
des  Sports  mit  ihren  ausgesprochen  haltbaren  Mädels-
Freundschaften. Denn natürlich ist dies auch eine Erzählung
von  kraftvoller  Frauen-Solidarität,  die  sich  nicht
einschüchtern  lässt.

Gewürzt mit Ruhrgebiets-Humor

Zwischendurch gibt es etliche elegante, aber auch ein paar
unbeholfen  wirkende  Spielszenen  zu  sehen.  Die  Spielkultur
musste sich ja auch erst langsam entwickeln. Und wer offiziell
nicht einmal trainieren darf, muss schon besonderes Talent
haben, um trotzdem gut zu sein. Außerdem: Bei den Herren wird
oft genug auch nur gebolzt.

Der Film versammelt einige Zeitzeuginnen aus Ost und West
(Ruhrgebiet,  Potsdam)  zu  nachdenklichen  Rückblicken.  Im
Mittelpunkt  stehen  dabei  Veteraninnen  des  Clubs  Fortuna
Dortmund,  wo  ab  1955  Frauen  Fußball  spielten,  und  zwar
offenbar  ziemlich  gekonnt.  Gewürzt  mit  echtem  Ruhrgebiets-

https://www.fussballmuseum.de


Humor, erzählen sie aus jenen Jahren, als sie allesamt auch an
(wie gesagt: verbotenen) Länderkämpfen vor erstaunlich großem
Publikum teilnahmen, die legendäre Begegnung im Dante-Stadion
inbegriffen.

Und wahrlich. Wenn man heute jeden 16jährigen Jungspund kennt,
der irgendwo für viel Geld anheuert, so muss man erst recht
diese  Frauen  beim  Namen  nennen:  Christa  Kleinhans,  Renate
Bress, Anne Droste, Inge Kwast und Grete Eisleben. Einige von
ihnen kommen wohl auch zur Preview ins Fußballmuseum. Sie sind
übrigens souverän genug, wegen „damals“ keine Verbitterung zu
hegen, obwohl wegen ihrer Fußball-Leidenschaft auch schon mal
Beziehungen und Ehen zu Bruch gegangen sind.

Ein Porzellan-Service für den EM-Titel

Welch ein bezeichnender Moment, wenn im weiteren Verlauf des
Films die Bochumerin Petra Landers, die in den 80er Jahren mit
Bergisch-Gladbach mehrfach die deutsche Meisterschaft errang,
mit  süßsäuerlicher  Miene  einen  Teil  ihrer  DFB-Prämie  zum
Gewinn  der  Europameisterschaft  1989  aus  dem  Küchenschrank
holt.  Sie  und  ihre  Mitspielerinnen  bekamen  –  Tusch  und
Trommelwirbel  –  ein  komplettes  Porzellan-Service,  immerhin
Bone  China  der  nicht  ganz  schäbigen  Art…  Wollen  wir  mal
nachschauen,  was  Männerteams  für  vergleichbare  Titel
abgestaubt  haben?

In den 50ern, aber auch noch in den 70ern ließen sich nicht
alle Zuschauer von rein sportlichen Interessen leiten. Viele
Männer kamen anfangs wohl, um hämisch abzulachen, um schlanke
oder  auch  stämmige  Beine  bzw.  wallende  Brüste  in  knappen
Trikots zu sehen oder um gar frivole Schlammschlachten auf
durchgeweichten Plätzen zu erleben. Manche waren auch ganz
einfach wild auf die Mädchen. Besonders Italiener waren den
Dortmunder  Blondinen  zugetan,  woran  sie  sich  kichernd
erinnern.

Lang, lang hat’s gedauert, bis dann endlich mal sachlich-



fachlich über Frauenfußball geredet wurde. Erst 1970 gab der
DFB  halbherzig  seinen  Fundamental-Widerstand  gegen
Frauenfußball auf. Quasi in einem Gnadenakt ließ man sich zur
Erlaubnis herbei. Schon beinahe (negativer) Kult ist übrigens
ein  ZDF-Sportstudio  genau  aus  jener  Zeit.  Wim  Thoelke
kommentierte das Ansinnen der Frauen durchaus noch im Stil der
eingangs erwähnten Wochenschau. Das hätte in seiner Drastik
noch als Aufreger zu Tanja Bubbels Film gepasst.

Auch die DDR hat Frauenfußball reichlich spät zugelassen, dort
ging es ebenfalls erst in den 70er Jahren voran. Was Sabine
Seidel  und  Gisela  Liedemann  (ehedem  Turbine  Potsdam)  zu
berichten haben, klingt denn auch eher elegisch, aber ebenso
unverstellt wie das, was man aus dem Revier vernimmt.

„Die Prinz hatte wohl ihre Periode“

Die Frauen sind indes auf ihre Art nicht zimperlich. Eine
behauptet schlankweg, sie seien immer zäher gewesen als die
Männer („Die wälzen sich immer gleich am Boden“). Und als der
inzwischen nicht mehr ganz junge Dortmunder Damenzirkel ein
Länderspiel besucht, heißt es über eine weniger gut aufgelegte
Top-Spielerin auf dem Rasen: „Die Prinz hatte wohl heute ihre
Periode…“ Das sollte sich ein Mann mal zu sagen trauen.

Apropos Mann. Einer prägt auch diesen Film mit – durch seine
Stimme.  Der  Fußballkommentator  Werner  Hansch  hat  seine
Meriten, hier aber ist sein salbungsvoll-samtpfötiger Tonfall
nicht immer angebracht; zumal er auch schon mal treuherzig
zwiespältige Sätze von sich gibt („Zum Glück gab es das DDR-
Sportsystem“ – triefende Ironie oder nicht?), die am Schluss
in  der  vermeintlich  alle  und  alles  versöhnenden  Formel
gipfeln, ob nun Männer oder Frauen anträten, Hauptsache sei
doch, dass Deutschland gewinnt. Ach was.

Rund 120 Filme auf dem Programm

So. Schlusspfiff. Ein paar andere Filme laufen ja schließlich
auch noch beim Internationalen Frauenfilmfestival. Um pauschal



etwas genauer zu sein: rund 120 Produktionen aller denkbaren
Sparten  und  Formate,  dazu  ein  üppiges  Begleitprogramm  mit
Diskussionen, Workshops und Performances.

Beim  internationalen  Spielfilmwettbewerb  für  Regisseurinnen
geht es um einen Preis von 15.000 Euro, davon 10.000 als
Vertriebsförderung für den Verleih und 5000 für die Regie.
Zudem  gibt’s  gleich  zehn  kuratierte  Filmreihen  unter  dem
Gesamtmotto  „In  Control…of  the  situation  /  Alles  unter
Kontrolle“, das sicherlich nicht nur wörtlich zu nehmen ist,
sondern angesichts der Weltlage auch schierer Hohn sein kann.
Da  lassen  sich  halt  frauenbewegte  und  (nicht  nur)  Frauen
bewegende Filme jeglicher Art unterbringen.

Eine Reihe handelt von Flucht und Migration, eine andere vom
Rückzug ins Innenleben und daraus resultierenden Aufbrüchen,
eine  weitere  von  Aktivistinnen  der  Solidarität  und  des
Widerstands. Kurzfilmnacht, Super-8-Filmtechnik und Bösartiges
bis  zum  Splattermovie  sind  weitere  Stichworte.  Das  mag
einigermaßen unübersichtlich wirken. Also gilt es, sich vorab
ein paar Schneisen durchs Programm zu schlagen. Ein bisschen
Zeit ist ja noch.

Infos  zum  Festival  (4.  bis  9.  April):
www.frauenfilmfestival.eu
Tickets: www.westticket.de

Anmerkungen  zur  neuen  WAZ-
Beilage  „Lust  aufs
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Wochenende“
geschrieben von Bernd Berke | 9. Januar 2024
Es ist wahrlich kein neues Phänomen, dass viele Chefredakteure
ihre  Schwierigkeiten  mit  Kulturrezensionen  haben.  Vorab
häppchenweise Appetit machen – okay. Das lassen sie schon mal
gern  durchgehen.  Doch  all  das  nachträgliche  Kritisieren
erscheint ihnen überflüssig. Die Leute werden schon selbst
merken, ob es ihnen gefallen hat. Das könnte jetzt auch eine
ziemlich populistische Denkfigur sein, oder?

Ausriss  aus  dem
Titelseitenkopf  der  neuen
Beilage (© WAZ)

Nach diesem unbedarften Gusto ist jetzt auch eine neue Beilage
gefertigt, die heute erstmals in der WAZ erschienen ist. Sie
heißt „Lust aufs Wochenende“, kommt donnerstags (mit 8 Seiten)
und samstags heraus. Am Donnerstag besteht die Neuheit zu
großen  Teilen  aus  einem  Terminkalender,  der  mit  ein  paar
Texten garniert wird. Erleben, entdecken, genießen – so heißen
die  Leitwörter.  Mann,  sind  die  gut  drauf!  Immer  jung  und
flott. Ein bisschen Kulinarik, ein bisschen Pop, Lifestyle und
Events – fertig ist die bonbonbunte Mischung.

Von den Autor(inn)en hat man als Leser des WAZ-Mantelteils
bislang  noch  nicht  viel  gehört,  sie  zählen  nicht  zur
Kerntruppe des Blattes. Vergebens habe ich heute nach einem
speziellen Impressum gesucht. Hab‘ ich’s übersehen? Gern hätte
ich  jedenfalls  gewusst,  wo  die  Funke-Gruppe  diese  Beilage
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produzieren  lässt.  Vielleicht  erfährt  man’s  ja  noch
nachträglich.

Schauen wir mal etwas genauer hin: Bislang sind donnerstags in
der WAZ stets einige Kinokritiken erschienen, weit überwiegend
von erfahrenen und sachkundigen Mitarbeitern verfasst. Daran
konnte man sich schon ganz gut orientieren. Und jetzt? Hat man
diese Rezensionen offensichtlich gestrichen.

Statt dessen gibt’s praktisch nur noch kurzatmige Zehn-Zeilen-
Vorstellungen neuer Filme, natürlich mit Sternchen-Wertung von
1 bis 5. Damit man sofort sieht, woran man ist und keine Zeit
verschwenden  muss.  Richtig  geraten:  Kinocharts  werden
natürlich auch abgedruckt. Man muss ja unbedingt wissen, ob
man zur großen Mehrheit gehört. Diese ganze Hit-oder-Niete-
Top-oder-Flop-Denke. Ihr wisst schon, was ich meine.

Ein einziger Kino-Text ist in der Premierenausgabe ein ganz
klein wenig länger geraten. Doch natürlich hat er empfehlenden
Charakter, wenn man dabei von „Charakter“ sprechen kann. Mit
Kritik hat man hier so gut wie nichts im Sinn. Schon gar nicht
mit nachvollziehbaren Begründungen oder mit abwägendem Für und
Wider. Fazit: Als kritische Instanz (hahaha! Der war gut…) ist
diese neue Beilage ein Totalausfall.

Diese  Donnerstags-Beilage  u.  a.  in  Großbuchstaben  mit  dem
Slogan „MEHR KINO“ anzukündigen, ist jedenfalls ein schlechter
Witz. Dass es dabei eh nicht um Arthouse-Filme, sondern um
„die spannendsten Blockbuster und Familienfilme“ geht, dürfte
wohl klar sein.

Damit nicht genug. Auf vier luftig layouteten Spalten wendet
man sich in aller Kürze auch neuen Büchern zu. Kostprobe der
heutigen  drei  „Bewertungen“  gefällig?  Wortwörtlich:  „Ein
nahezu perfekter Roman“ (Julian Barnes), „Ein großer Roman von
einem wahrlich meisterhaften Autoren“ (James Lee Burke) und
„gelingt es in ihrem Debütroman großartig…“ (Noemi Schneider).
Alles  bestens  also.  Kein  lästiges  Gemecker.  Mit  dem



ungefilterten  Pressematerial  der  Verlage  und  werblichen
Klappentexten ließe sich die Trommel kaum penetranter rühren.
Überdies darf man gespannt sein, ob die WAZ-Kulturredaktion
dieselben Bücher auch noch einmal aufgreift. Man kann ohnehin
nur hoffen, dass sich dort noch weiterhin das eine oder andere
Gegengewicht bemerkbar macht.

Schon  am  Mittwoch  hatte  die  WAZ  Reklame  in  eigener  Sache
betrieben. „Die WAZ macht Lust aufs Wochenende“, hieß es da im
Anreißer auf der Titelseite und man dachte schon, es ginge
gleich los. Doch wir, die wir das Wochenende bislang immer so
verschmäht haben, mussten uns noch einen Tag gedulden, bevor
uns die Zeitung endlich Lust darauf machte. Ein weiterer Hieb
wird dann am kommenden Samstag folgen, die Ausgabe soll sich
in  Erscheinungsbild  und  Themenstruktur  deutlicher  von  den
Wochentagen abheben, soll sozusagen „wochenendiger“ werden und
dabei offenbar Anleihen bei den Sonntagszeitungen nehmen. Man
wird sehen.

Golden Globe für die Amazon-
Serie „Goliath“ – Jetzt aber
endlich mal `reinschauen!
geschrieben von Nadine Albach | 9. Januar 2024
Die Golden Globes sind verliehen: „LaLaLand“ ist mit sieben
Trophäen der große Gewinner; Meryl Streep und Moderator Jimmy
Fallon setzten Spitzen gegen Trump. Der Preis für den besten
Darsteller in einer Serie für Billy Bob Thornton macht noch
einmal  auf  eine  Serie  aufmerksam,  die  es  verdient  hat:
„Goliath“.
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Billy  Bob  Thornton  als
Anwalt  in  der  Serie
„Goliath“.  (©  Amazon  Prime
Video)

Es war ein Überraschungsgewinn für Billy Bob Thornton. Er hat
ihn für eine ungewöhnliche Rede genutzt: Anstatt sich bei
unzähligen Crew-Mitgliedern, Freunden und Familie zu bedanken
oder  die  eigene  Leistung  in  den  Vordergrund  zu  stellen,
würdigte er den Produktionsassistenten Luke Scott, der mit
gerade einmal 23 Jahren gestorben ist. Wegen ihm sei er gern
zur Arbeit gekommen, so Thornton.

Menschlicher Straßenhund

Wenn man „Goliath“ (eine Amazon-Serie) sieht, kann man sich
vorstellen, dass Luke Scott nicht der einzige Grund dafür war
– so menschlich und differenziert spielt Billy Bob Thornton.
Wenn man ihn in seiner Rolle als Billy McBride allerdings das
erst  Mal  zu  Gesicht  bekommt,  ist  es  ein  Schock:  Hager,
abgehalftert, gezeichnet wirkt dieser ehemalige Star-Anwalt,
das menschliche Pendant zu den Straßenhunden, die ihm so am
Herzen liegen.

Das  Vermögen,  das  er  als  Gründer  und  einstiger  Vorzeige-
Verteidiger  der  riesenhaften  Kanzlei  „Cooperman  &  McBride“
angehäuft hatte, ist längst versoffen. Seine Existenz spielt
sich  zwischen  seinem  heruntergekommenem  Motel-Zimmer  und
seiner Stammkneipe ab. Die Talfahrt wird gestoppt, als Billy
ein scheinbar aussichtsloser Fall angetragen wird: Vor Jahren
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starb ein Mann bei einer Bootsexplosion auf dem Pazifik, seine
Witwe wurde mit einer Selbstmord-Geschichte abgespeist. Jetzt
aber  kommt  der  Verdacht  auf,  dass  der  Rüstungskonzern
BornsTech illegale Tests verschleiern wollte. Billy McBride
wittert den Fall seines Lebens – und die Chance, sich an
seiner einstigen Kanzlei zu rächen, die den Gegner vertritt.

Klares Schema

Zugegeben, die Rollen sind in dieser Serie klar verteilt:
Genau,  wie  der  Titel  es  erwarten  lässt,  tritt  hier  ein
Underdog  gegen  einen  scheinbar  unbesiegbaren  Riesen  an.
McBrides  winziges  Team  besteht  aus  gesellschaftlichen
Außenseitern, der Kontrahent verfügt über schier unendliche
Geld-  und  Personalmittel  und  keinerlei  lästige
Moralvorstellungen.

Was aber zwischen diesen klaren Eckpfeilern geschieht, ist
mitreißend:  Billy  Bob  Thornton  spielt  McBride  nicht  als
strahlenden  Helden,  sondern  als  zweifelnden,  zynischen,
zutiefst misstrauischen Gefallenen, der sich ein letztes Mal
gegen  den  scheinbar  unaufhaltsamen  Untergang  aufbäumt  und
dabei beinahe (psychisch und physisch) zu Grunde geht. Als
einsamer Outlaw wirkt er den Menschen entwöhnt; ein knurriger
Kämpfer, der zur Erreichung seiner Ziele durchaus auch nicht
immer  moralisch  glänzt.  Seine  Fehler  aber  verblassen
angesichts seines Kontrahenten Mr. Cooperman, den William Hurt
so überzeugend als personifiziertes Böses gibt, dass es einem
übel wird.

Sein eigener Feind

Ohnehin greift einen die Serie regelrecht an, so viel leidet
man mit dem Anti-Helden McBride mit: Letztlich sind es nicht
nur die empfindlichen Rückschläge, die er von der Gegenseite
einstecken muss. Dieser verkappte Romantiker ist sich selbst
eigentlich schon Feind genug.

Die harte, graue Tonalität ist somit ganz anders, als man es



von David E. Kelley erwarten könnte, der „Goliath“ gemeinsam
mit Jonathan Shapiro für Amazon produziert hat. Einst nämlich
machte  er  mit  lustigen  Anwälten  wie  in  „Ally  McBeal“  und
„Boston Legal“ von sich Reden.

„Rambo“ statt Rezensionen
geschrieben von Bernd Berke | 9. Januar 2024
Meine Rezensions-Faulheit hat sich auch über den Jahreswechsel
hinaus gehalten. Daher wird gnadenlos weiter gefaselt.

Rezensionen gehen ja heute sowieso anders. Zunächst einmal:
Man  gurkt  nicht  mehr  umständlich  mit  Fachbegriffen  herum,
überhaupt kann man sich nähere Kenntnisse sparen. Denn dann
könnte man ja den Kontakt zu den einfacheren Leuten verlieren.
Und das wiederum spielt nur den Populisten in die Karten.
Stimmt’s oder hab‘ ich recht?

Auch gibt man sich nicht empfindsam oder einlässlich. Jeder
Feinsinn  ist  verpönt.  Viel  lieber  sollte  man  seine
Kulturkritik mit jeder Menge Anspielungen auf mehrheitsfähige
populäre Mythen garnieren und das Ganze kräftig „anpunken“.

Der  eine  oder  andere  *  Ausruf  nach  dem  Muster  „Verfickte
Scheiße!“  ist  sozusagen  ein  Muss,  will  man  seine  street
credibility auch nur ansatzweise wahren. Wer will denn schon
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elitär sein oder als „Intellektueller“ wahrgenommen werden?

Ich, ich!

Ich will euch was sagen. Zwei Nachbarn, die eigentlich schwer
in Ordnung sind, haben mich dieserhalb auf dem Kieker. Sie
verdächtigen  mich,  am  liebsten  Filme  von  Bergman,  Rohmer,
Truffaut, Tarkowskij und Angelopoulos zu sehen (was haargenau
stimmt).

Drum wollen sie unbedingt erreichen, dass ich mir mit ihnen
gemeinsam  den  allerersten  „Rambo“-Film  anschaue,  dessen
Kenntnisnahme  ich  bis  heute  –  über  Jahrzehnte  hinweg  –
standhaft verweigert habe. Denkt euch nur: Zu diesem Zweck
haben  sie  mir  das  Machwerk  als  DVD  geschenkt.  Einem
geschenkten  Gaul…

Sie locken mich mit der Behauptung, das alles sei als Ausbund
kritischer Ironie höheren Grades zu verstehen. Der eine ruft
schon, wenn er mich sieht, quer über die Straße „Hey, Rambo!“
Peinlich, peinlich. Was sollen die Leute von mir denken? Der
andere (und ich ahne, dass er dies früher oder später lesen
wird – Haaallo, winke, winke, zwinker, zwinker – Ich möchte
auch meine Omas in Ludwigshafen und Greetsiel grüßen) will gar
einen Beamer mitbringen, auf dass die größte freie Wandfläche
im Wohnzimmer vollkommen ramboisiert werde. Dazu dürfte es
dann wohl alkoholhaltige Getränke geben.

Nun frage ich in die imaginäre Runde: Soll ich mich darauf
einlassen?

__________________________________________________________

* Heute sagt und schreibt man übrigens „Der ein oder andere“,
weil Grammatik ja eh scheißegal ist. Fuck, fuck, fuck!



Kino-Ödnis  in  einer
Großstadt: Wenn auch noch die
Dortmunder  „Schauburg“
schließen würde…
geschrieben von Bernd Berke | 9. Januar 2024
Dortmund ist eh schon alles andere als eine Kinostadt, und nun
schließt auch noch – nach 104 Jahren – mit der „Schauburg“ das
älteste Lichtspielhaus am Platze. 1912 war das Vorläuferkino
eröffnet worden, also bereits vor dem Ersten Weltkrieg. Wenn
das keine Tradition ist!

Wie  die  Nordstadtblogger  und  die  Ruhrnachrichten
übereinstimmend berichten, gibt’s in der Brückstraße schon am
26. Dezember die allerletzte Vorstellung; ein Rückschlag auch
für alle städtischen Bemühungen, das Problemviertel ein wenig
aufzuwerten.

Immerhin  halten  Konzerthaus,  Chorakademie  (Europas  größte
Singschule) und das Museum für Kunst und Kulturgeschichte im
näheren Umkreis die kulturelle Stellung, wie denn überhaupt
(vom Theater mal abgesehen) das Dortmunder Musikleben wohl
noch die lebendigste Sparte in der Stadt ist.

Es  liegt  übrigens  nicht  einmal  an  mangelndem
Publikumszuspruch,  sondern  offenbar  allein  daran,  dass  der
Mietvertrag  nicht  verlängert  wird.  Was  aber  wird  der
Eigentümer an dieser Stelle statt dessen vorhaben? Noch eine
drittklassige Boutique, noch einen Sexshop? Nun, wir wollen
nicht polemisch spekulieren. Aber schlecht wird einem doch.

Es ist zum Heulen. Und es bleiben (beide ebenfalls in der
Nordstadt) einstweilen eigentlich nur noch „Roxy“ und „Camera“
als ernsthafte, gelegentlich filmkunstgeneigte Kinos in einer
Großstadt,  die  gerade  erst  wieder  die  magische  Marke  von
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600.000  Bewohnern  überschritten  hat.  Traurig,  traurig.  Wir
reden von der einwohnerstärksten Kommune des Ruhrgebiets, die
zu den zehn größten der Republik gehört. Man vergleiche einmal
die Kinodichte in ähnlich (und weniger) bevölkerten Kommunen…

Immerhin: Edith Pioch-Vogt, seit einigen Jahren Betreiberin
der  „Schauburg“,  will  nicht  völlig  aufgeben,  sondern  an
anderer  (zentraler)  Stelle  ein  neues  Kino  eröffnen,
entsprechende  Verhandlungen  laufen  bereits.  Sie  wird  doch
nicht etwa das „Film Casino“ am Ostenhellweg wiederbeleben
wollen? Das wäre eine mittlere Sensation. Man gäbe was drum.
Bisher sind alle Anstrengungen gescheitert, dem im Inneren
stilecht nostalgisch ausgestatteten Haus neues cineastisches
Leben  einzuhauchen.  Auch  dort  hat  sich  bislang  eine
Eigentümerin  gegen  alle  kreativen  Nutzungen  gesträubt.
Manchmal ist es schon ein Kreuz mit dem Eigentum.

Heftige  Jugendzeit  im
Ruhrgebiet  –  Goosen-
Verfilmung „Radio Heimat“ im
Kino
geschrieben von Britta Langhoff | 9. Januar 2024
Vier  hart  pubertierende  Freunde.  Das  Ruhrgebiet.  Die  80er
Jahre. Das ist – ganz grob zusammengefasst – der Inhalt von
„Radio Heimat“. Mehr muss man eigentlich gar nicht darüber
wissen,  viel  mehr  passiert  auch  nicht.  Aber  –  es  reichte
erstaunlicherweise, um einen feinen, kleinen Film mit viel
Gefühl,  viel  Heimatliebe  und  ein  bißchen  Nostalgie  zu
produzieren.
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Szene aus „Radio Heimat“ (©
Concorde)

Der Film basiert in weiten Teilen auf dem gleichnamigen (2010
und  jetzt  wieder  neu  erschienenen)  Kurzgeschichtenband  von
Ruhrgebietschronist Frank Goosen. Wer das Buch kennt, wird
sich berechtigt fragen, wie man das verfilmen kann, wo doch
die  Kurzgeschichten  allenfalls  Schnittpunkte  haben,  aber
keinen  wirklichen  durchgehenden  Handlungsstrang.  Um  daraus
einen Film zu machen, bediente man sich zweier Kunstgriffe:
Man  verlagerte  die  Handlung  komplett  in  die  zur  Zeit  so
angesagten  80erJahre  (zuzüglich  einiger  Rückblenden  in  die
60er) und strickte geschickt den Coming-of-age Handlungsstrang
aus Goosens Roman „Mein Ich und sein Leben“ drum herum.

Ja,  natürlich,  es  ist  eine  ziemliche  Gemengelage  dabei
herausgekommen,  gerade  in  der  ersten  Hälfte  geht  es  mal
hierhin, mal dorthin, dann wird ein Faden fallen gelassen und
nicht wieder aufgenommen, nicht alles passt zueinander – aber
das stört kein bißchen. Denn der Film bereitet einfach Spaß.
Vor allem, weil er einfach richtig gut gemacht ist. Es wird
oft – zu Recht – gemeckert, dass deutsche Produktionen es
einfach nicht drauf haben, diese Detailtreue, das Vermitteln
eines Zeitgefühls, die Wiederauferstehung vergangener Epochen
vermitteln zu können wie z.B. die dafür so gelobten Mad Men
oder Downton Abbey.

„Radio Heimat“ aber hat es geschafft. Genau so war es, wenn
man in den 80ern im Ruhrgebiet jung war. Die Wohnzimmer waren
so  trutschig,  die  Partykeller  so  ranzig  wie  im  Film,  die
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Klamotten so geschmacklos und das Ruhrgebiet sah genau so aus.
Der Location Zollverein und guter Bildbearbeitung sei Dank.

Nostalgisch verklärt sitzt man im Kinosessel und ist einfach
nur dankbar dafür, dass es Regisseur Matthias Kutschmann und
seiner Crew gelungen ist, dem Gefühl unserer Jugend ehrlich,
berührend und dennoch unverklärt ein filmisches Denkmal zu
setzen. Nebenbei ist man auch dankbar dafür, dass nicht alles
die 80er überlebt hat. Die Neue Deutsche Welle zum Beispiel
oder das unfassbar eklige Trendgetränk Wodka mit Wick Blau.
Wie konnten wir nur? Wirklich wahr: Damals war auch scheiße.

Cover  der
Buchvorlage  (©
Randomhouse)

Wer  jetzt  meint,  na  ja  gut,  ist  eben  ein  Heimatfilm  für
sentimentale  Früher-war-alles-besser-Kinogänger.  Nein!  Wir
haben das Experiment gewagt und unseren Sohn mitgenommen, der
heute exakt so alt ist wie ich im Jahr 1983, dem Jahr der
Handlung. Und auch ihm hat es gefallen. Er fand es witzig und
er fand es spannend zu sehen, wie es damals so war in dem
Revier, in dem er heute seine Jugend verlebt.

Das ist überhaupt so ein Phänomen, gerade hier im Ruhrgebiet,
das einen selten harten Strukturwandel durchlebt hat und immer
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noch durchlebt: Die Jugend interessiert sich sehr dafür, wo
ihre Wurzeln sind, wie es früher hier so war. Mit dem Bergbau
und den tausend Feuern in der Nacht. Und diese berechtigte
Neugier bedient der Film „Radio Heimat“ perfekt.

Darüberhinaus gibt es auch noch besagte zusammengestückelte
Handlung. Und auch wenn diese zwischenzeitlich mäandert, die
Geschichte von Frank, Mücke, Spüli und Pommes, die erwachsen
werden (wollen), ist einfach schön erzählt. Zärtlich und den
Protagonisten bei allen zugehörigen Peinlichkeiten ihre Würde
lassend.

Die  jungen  Darsteller  um  Maximilian  Mundt  und  David  Hugo
Schmitz sind denn auch die wahren Stars des Films. Das will
was  heißen,  wenn  man  Jungschauspieler  gegen  jede  Menge
Ruhrpott-Prominenz wie Uwe Lyko, besser bekannt als Herbert
Knebel, Peter Lohmeyer und viele andere mehr in kleinen oder
größeren Rollen anspielen.

Der Film Radio Heimat läuft seit dem 17. November bundesweit
und weiterhin fast noch in allen Ruhrgebietsstädten:

Im  östlichen  Revier  u.  a.  in  Dortmund  (Camera,  Cinestar,
Schauburg),  Bochum  (Bofimax,  Casablanca,  Union),  Unna
(Filmcenter),  Lünen  (Cineworld),  Witten  (Die  Burg),  Hagen
(Cinestar) und Hamm (Cineplex).
Außerdem  u.  a.  in  Essen  (CinemaxX,  Eulenspiegel),
Gelsenkirchen (Apollo, Schauburg), Herne (Filmwelt), Mülheim
(CinemaxX,  Filmpassage),  Recklinghausen  (Cineworld),
Oberhausen  (Cinestar,  Lichtburg)



Orgien,  Harakiri  und
Kunstblut – Christian Krachts
filmischer Roman „Die Toten“
geschrieben von Britta Langhoff | 9. Januar 2024
Für alle, die es noch nicht wissen: Christian Kracht hat einen
neuen Roman geschrieben. Über das aufstrebende Filmmilieu der
dreißiger Jahre zur Zeit der NS-Machtübernahme. Titel: „Die
Toten“. Ja, den Titel hat es schon mal gegeben. Bei James
Joyce. Anspruch will eben formuliert sein.

Trailer ab. Es treten auf :

In den Hauptrollen:
Emil  Nägeli,  ein  Schweizer  Avantgarde-Regisseur,  mit  einem
ausgewachsenen Vaterkomplex behaftet.
Masahiko Amakasu: Japanisches ex-Wunderkind, als Erwachsener
vor allem durch sein Faible für deutsches Brauchtum und Mythen
auffallend.

In den Nebenrollen: eine dralle, blonde deutsche Schönheit
namens  Ida,  ferner  UFA-Tycoon  Hugenberg,  Charlie  Chaplin,
Siegfried Kracauer, Lotte Eisner, Ernst „Putzi“ Hanfstaengl
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und  Heinz  Rühmann  (geschickter  Schachzug,  auf  nickende
Kennermienen der Leser und Kritiker abgestellt).

Schauplätze: das Berlin der Weimarer Republik
Japan vor einer Zeitenwende
Hollywood als vermeintlicher Rettungsanker
diverse Berge und Bauernhöfe

Handlung: Mit deutschem Geld soll in Japan ein Vampirfilm
gedreht  werden  –  sozusagen  als  Zelluloid-Achse,  um  die
faschistoide  zu  unterstützen.  Mit  Vampiren,  viel  Blut  und
nicht  ganz  soviel  Kultur  gegen  den  amerikanischen
Kulturimperialismus, der allerdings schon da ist – in Gestalt
des  gerade  in  Japan  nahezu  gottgleich  verehrten  Charlie
Chaplin.

Dazu gibt’s Fressorgien, Besäufnisse und reichlich historische
Ereignisse (die zwar nichts zur Sache tun, aber wenn sie sich
schon zum Zeitpunkt der Handlung ereignen. Man will ja nicht
umsonst recherchiert haben).

Trailer Ende.

Doch bevor es im Buch um den Plot geht, (sieht man mal vom in
allen  Details  beschriebenen  Harikiri  eines  japanischen
Offiziers direkt zu Beginn ab) ist die Hälfte des Buches schon
um. Denn zunächst geht es in epischer Breite um die Leiden des
jungen Nägeli und des jungen Amasuko. Kann man ja nicht unter
den Tisch fallen lassen. Problematische Vater-Sohn-Beziehungen
oder frühe Traumata wie der Tod des weißen Nicht-Kuscheln-
Wollen-Hasen geben literarisch ja auch richtig was her. Und
erst  die  autoritäre  Kadettenanstalt,  die  das  kleine  Genie
Masahiko den Flammen überlässt.

Das alles taugt zwar nicht als Rahmenhandlung oder gar als
roter Faden, ist auch komplett bedeutungslos für die weitere
Handlung, aber gepflegtes Leiden ist schließlich auch wichtig.
Und das alles schön parallel montiert. Es geht ja um den Film
als Kunstform. Im Film ist Parallelmontage sehr gefragt. So



kann man gleich ganz klug und beseelt schließen, ah ja, hier
ist die filmische Kunstform ins Literarische übersetzt. Und
gelitten wird später auch noch. Wenn auch eher kunstblutig.
Aber vielleicht ist das ja der rote Faden. Irgendwie will man
als Leserin den Kreis ja dann doch geschlossen kriegen.

Kommt  man  dann  zum  Plot,  treffen  sich  Nägeli  und  Amakasu
endlich  in  Japan,  wird  dummerweise  die  (gemäß
Verlagsbeschreibung „…das Geheimnis des Films als Kunstwerk
der  Moderne  feiernde“)  begonnene  Handlung  schon  wieder
unterbrochen.  Schade.  Aber  was  will  man  machen,  wenn  die
blonde Ida dem japanischen Genie den Kopf verdreht und auf
ganz andere vampirische Art als die geplante saugt.

Dem Nägeli bleibt immerhin noch die „Augenblicklichkeit des
Universums“  und  die  blonde  Spielverderberin  kriegt  ihre
Kunstblut-Strafe. Und nicht zu vergessen: die Toten. Die haben
wir ja auch noch. Die mischen sich dauernd zwischenrufend ein.
Sind  wahrscheinlich  sowas  wie  das  Kinopublikum  für  edel
leidende junge und ältere Herren. Dass hingegen der Roman der
dramatischen Struktur des japanischen No-Theaters folgt, das
braucht man gar nicht groß herauszufinden. Kracht ist so stolz
drauf, dass er einen mit der Nase draufstößt. Aber schön,
oder?  Da  haben  wir  doch  so  einiges,  was  die  Nicht-
Rahmenhandlung  und  den  kleinen  Plot  zusammenhält.

Der Roman schafft das Kunststück, viel zuviel Information bei
gleichzeitiger Inhaltslosigkeit zu liefern. Aber immerhin in
schön gedrechselten Sätzen, beinhaltend eine wahre Fundgrube
für die beliebte Sammlung „Schöne, fast vergessene Wörter“.
Die „Ästhetisierung des Schrecklichen“ passt dazu, aber es
bleibt eine elegante Spielerei.

Statt Herzblut spritzt einem auch dort nur Kunstblut entgegen
und es ist einem ganz unglaublich egal, ob man Gewalt so
beschreiben darf, weil diese Passagen so bemüht wirken, dass
sie  einen  nur  kalt  lassen  können.  Christian  Kracht  ist
sicherlich ein feinsinniger Autor, aber was nach der Lektüre



dieses  Romans  bleibt,  ist  der  Eindruck,  inhaltsleere
Manierismen  eines  klugen  Kopfs  gelesen  zu  haben.

Alles, was ich sehe, ist eine Klamotte, eine langweilige noch
dazu. Garniert mit dem Muff deutschen Mythen, von denen einem
auch nicht im Ansatz erklärt wird, warum sie so toll sind und
schon gar nicht, welche Lehren man daraus für die Zukunft
ziehen könnte. Irritierend.

Vielleicht ist die Entstehung des Romans mit einem drängenden
Bedürfnis des Autors zu erklären, sich mit aller Macht und
Gewalt um jeden Preis aus den Schubladen lösen zu wollen, in
die man ihn hineingepresst hat: Wunderkind, Popliterat und was
da nicht immer alles an überfrachteten Erwartungen zu lesen
ist.  Dieser  Intention  und  dem  ganzen  Roman  hätte  dafür
allerdings  eine  Rückbesinnung  auf  Krachts  Begabung  als
Satiriker gut getan.

Christian Kracht: „Die Toten“. Roman. Verlag Kiepenheuer und
Witsch, 212 Seiten, € 20.

,,Meine Zeit mit Cézanne“ –
ein  berührender  Film  über
Freundschaft und Egozentrik
geschrieben von Hans Hermann Pöpsel | 9. Januar 2024
Noch  läuft  er  in  ausgewählten  Programmkinos  der  Republik:
„Meine Zeit mit Cézanne“, dieser berührende Film über eine
Männerfreundschaft  und  über  die  zerstörerische  Egozentrik
eines Malergenies.

Paul Cézanne, Kind aus reichem Hause, und der später berühmte
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Schriftsteller Emile Zola lernten sich als Schuljungen in Aix
en Provence kennen und behielten ihre Freundschaft bis ins
Alter, allerdings nicht bis zum Schluss, denn an der fast
pathologischen  Egozentrik  Paul  Cézannes  zerbrach  die
Verbindung.

Der französische Film wurde an den Originalschauplätzen der
beiden Künstler-Biographien gedreht. Emile und Paul mussten
sich jeweils auf ihrem Gebiet – in der Literatur und der
Malerei – als Neuerer gegen massive Widerstände durchsetzen.
Zudem kämpften sie zeitweise in der Liebe um dieselbe Frau.

Scheitern  musste  die  Freundschaft  schließlich  an  Cézannes
totaler Ichbezogenheit. Allerdings lässt der Film von Danièle
Thompson an dieser Stelle eine etwas andere Wendung zu als das
damalige wahre Leben. Immerhin soll Cézanne nach Zolas Tod
trotz des Zerwürfnisses mehrere Tage geweint haben.

Die Faszination im Kino geht natürlich nicht nur von dieser
Geschichte aus, sondern mehr noch von der schauspielerischen
Leistung  der  beiden  Hauptdarsteller:  Guilllaume  Canet  als
Emile Zola und Guillaume Gallienne als Paul Cézanne spielen
sehr facettenreich – nicht umsonst gehören sie zur ersten
Reihe der französische Film- und Theaterschauspieler.

Für  die  Kulturgeschichte  unseres  Nachbarlandes  haben  die
beiden  dargestellten  Künstler  eine  herausragende  Bedeutung.
Und obwohl sie bei uns nicht diese Bekanntheit erreichen, war
der  Kinosaal  an  einem  normalen  Wochentags-Nachmittag
ausverkauft.  Das  lässt  hoffen.

_________________________________________________________

Der Film ist derzeit (bis mindestens Mittwoch, 19. Oktober) in
folgenden Ruhrgebiets-Kinos zu sehen:
„Camera“ (Dortmund): 16:30 Uhr
„Casablanca“ (Bochum): 15:00 und 18:30 Uhr
„Filmstudio Glückauf“ (Essen): 14:45 und 20:00 Uhr.



Film-Legende  wird  100:  „Vom
Winde verweht“ machte Olivia
de Havilland weltberühmt
geschrieben von Werner Häußner | 9. Januar 2024
Sie ist die älteste lebende Oscar-Preisträgerin und die letzte
aus der „goldenen“ Zeit der Studios in Hollywood: Olivia de
Havilland, heute zurückgezogen in Paris lebend, wird heute, am
1. Juli, 100 Jahre alt. Ihre Filme gemeinsam mit Errol Flynn
haben sie einem breiten Publikum bekannt gemacht: Wer erinnert
sich nicht an den männlich-feurigen Helden und die elegante
Lady in „Unter Piratenflagge“ (1935), an die „Abenteuer des
Robin Hood“ (1938) oder an Western wie „Land der Gottlosen“
(1940)?  Ihr  internationaler  Durchbruch  kam  1939  mit  dem
Technicolor-Farbfilm  „Vom  Winde  verweht“  („Gone  with  the
Wind“).

Olivia  de  Havilland
(Publicity-Foto für den
Film  „Gone  with  the
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Wind“  –  „Vom  Winde
verweht“  –
MGM/EBay/Wikimedia
Commons)

An der Seite von Stars wie Vivien Leigh (Scarlett O’Hara) und
Clark Gable (Rhett Butler) spielte Olivia de Havilland die
Rolle  der  sanften  und  menschenfreundlichen  Melanie,  der
Ehefrau des von Scarlett vergötterten Ashley Wilkes (Leslie
Howard).  Das  monumentale  Südstaaten-Melodram,  basierend  auf
einem  Roman  von  Margaret  Mitchell,  kam  erst  1953  in  die
deutschen Kinos. Er erhielt als erstes Werk in Farbe einen
Oscar  für  den  besten  Film  und  ist  bis  heute  –  nach
inflationsbereinigtem  Einspielergebnis  –  der  erfolgreichste
Streifen aller Zeiten.

Auch  Olivia  de  Havilland  war  für  einen  Oscar  als  beste
Nebendarstellerin  nominiert.  Der  ging  jedoch  an  Hattie
McDaniel.  Olivia  de  Havilland  erinnerte  sich  in  einem
Interview, dass sie an dem Abend an Gott gezweifelt habe. Aber
angesichts der historischen Bedeutung (McDaniel in der Rolle
der Mammy war die erste afroamerikanische Schauspielerin, die
einen Oscar erhielt), schien ihr die Niederlage nicht mehr so
dramatisch. „Eines Morgens wachte ich auf und dachte: ‚Es ist
wunderbar, dass Hattie den Preis bekommen hat!‘ Eine Welt, in
der statt mir eine afroamerikanische Darstellerin einen Oscar
bekommen kann, ist mir lieber.“ So sagte sie dem „Spiegel“ mit
88 Jahren, als 2004 die aufwändige DVD-Box „Vom Winde verweht“
erschien.

Rivalität unter Schwestern

Die Jubilarin ist nicht als einzige aus ihrer Familie berühmt
geworden: Der Erfinder des „Mosquito“-Jagdflugzeugs, Geoffrey
de  Havilland,  war  ein  Cousin  ihres  Vaters,  des  in  Tokio
arbeitenden Patentanwalts und Englischprofessors Augustus de
Havilland. Olivias 1917 geborene Schwester Joan Fontaine wurde
1940 mit Alfred Hitchcocks „Rebecca“ prominent.



1942 waren beide Schwestern für einen Oscar in der Hauptrolle
eines Films nominiert: Olivia für „Das goldene Tor“ („Hold
Back the Dawn“), ein romantisches Drama von Mitchell Leisen;
Joan für den Hitchcock-Thriller „Verdacht“ („Suspicion“). Als
ihre 23-jährige Schwester ausgezeichnet wurde, soll Olivia de
Havilland generös reagiert haben, sie sei aber sehr verletzt
gewesen, als Joan Fontaine ihre Gratulation brüsk ablehnte.
Der Konflikt zwischen den Geschwistern war ein Dauerbrenner
unter  den  Klatschgeschichten  in  Hollywood.  Er  hatte  den
Biographen zufolge aber schon Wurzeln in der frühen Kindheit.
So  schrieb  Olivia  mit  neun  Jahren  in  ihr  Testament,  sie
vermache all ihre Schönheit ihrer jüngeren Schwester, da diese
selbst keine besitze.

De  Havillands  Mutter,  Lillian  Fontaine,  war  eine
Schauspielerin und erzog ihre Töchter auf das Theater hin. Mit
sechzehn Jahren trat Olivia erstmals in „Alice im Wunderland“
bei einem Amateurtheater auf. Einige Zeit später spielte sie
Puck  in  „Ein  Sommernachtstraum“  in  Saratoga,  wo  sie
aufgewachsen  war.

Max Reinhardt erkannte ihr Talent und verpflichtete sie für
seine Theaterproduktion von Shakespeares Stück. Die Verfilmung
der Reinhardt-Inszenierung 1935 mit Olivia de Havilland als
Hermia brachte ihr mit 19 Jahren einen Vertrag mit dem Studio
von Warner Brothers ein. Noch im selben Jahr machte sie der
Film  „Unter  Piratenflagge“  („Captain  Blood“)  zu  einer
Berühmtheit. Mit Errol Flynn bildete sie das Traumpaar des
damaligen Hollywood-Films. Bis 1941 („Sein letztes Kommando“)
sollten  weitere  acht  Filme  mit  dem  gefeierten  männlichen
Hollywood-Star folgen.

Zweimal „Oscar“

1944 erwirkte die Schauspielerin ein für die amerikanische
Unterhaltungsindustrie bedeutsames Urteil: Es erklärte die bis
dahin  geübte  Praxis  für  illegal,  Verträge  automatisch  zu
verlängern, wenn die Schauspieler suspendiert waren, weil sie



eine Rolle abgelehnt hatten. De Havilland erstritt damit eine
größere Freiheit der Darsteller gegenüber den Studios. Sie
selbst konnte nun ohne feste Bindung an ein Studio arbeiten
und sich ihre Rollen passender aussuchen.

Zuvor hatte Warner versucht, sie auf den eher eindimensionalen
Typ der hübschen, begehrten Frau festzulegen. De Havilland
dagegen interessierte sich für komplexere Charakterrollen, die
sie dann ab 1945, zunächst in zwei Filmen für Paramount, auch
ergattern konnte. In dieser Zeit las sie die Autobiographie
von Konstantin Stanislavsky und eignete sich die Methode des
russischen Theatermanns an.

„Gone  with  the  Wind“  war  der  Start  dieser  Karriere  in
anspruchsvolleren  Rollen,  die  ihrer  disziplinierten  und
ausdrucksstarken Schauspielkunst angemessen waren. Dazu gehört
das vor dem Hintergrund des Zweiten Weltkriegs spielende Drama
„Mutterherz“  („To  Each  His  Own“),  für  das  sie  1947  ihren
ersten Oscar als „beste Schauspielerin“ erhielt. Den zweiten
erhielt sie 1950 für „Die Erbin“ („The Heiress“).

Bei den Internationalen Filmfestspielen in Venedig wurde sie
1949 für „Die Schlangengrube“ („The Snake Pit“) ausgezeichnet.
Mit „Der schwarze Spiegel“ („The Dark Mirror“) von Robert
Siodmak, einem Schwarz-Weiß-Psychothriller, begann eine Serie
von Engagements, in denen sie zwielichtige, exzentrische und
unheimliche  Charaktere  verkörperte  –  etwa  in  „Die
Schlangengrube“ (1948), „Meine Cousine Rachel“ (1952) oder –
ihr letzter überragender Erfolg – „Wiegenlied für eine Leiche“
(„Hush … Hush, sweet Charlotte“) von Robert Aldrich, an der
Seite der von ihr sehr verehrten Bette Davis.

De Havillands letzter Kinofilm war 1979 „Das Geheimnis der
eisernen Maske“ („The Fifth Musketeer“); seit den sechziger
Jahren hatte sie jedoch mit der Western-Serie „Big Valley“
auch  eine  Fernsehkarriere  begonnen.  Sie  führte  in  den
Achtzigern noch einmal zu Erfolgen wie in dem Film „Anastasia“
über die geheimnisvolle Anna Anderson, die beanspruchte, die



Tochter von Zar Nikolaus II. zu sein. Für die Darstellung der
russischen Ex-Zarin Maria Feodorovna bekam sie einen Golden
Globe.

1988 zog sich Olivia de Havilland nach „König ihres Herzens“
von  Bühne  und  Studio  zurück.  Ihren  100.  Geburtstag,  so
erklärte die gläubige Christin im letzten Jahr, könne sie kaum
erwarten.  Jetzt  peile  sie  die  110  an,  sagte  sie  der
Zeitschrift  „Entertainment  Weekly“.  Auf  ihre  neue
Autobiografie, an der sie nach eigenem Bekunden arbeitet, wird
man gespannt sein dürfen.

_______________________________

Näheres  zu  den  Bildrechten  am  Foto  zu  diesem  Beitrag:
https://commons.wikimedia.org/wiki/File:Olivia_de_Havilland_Pu
blicity_Photo_for_Gone_with_the_Wind_1939.jpg

Zum Tod von Götz George: Was
für ein Kerl mit welch einem
Herzen!  –  Wiedersehen  mit
„Schimanskis“ erstem Fall
geschrieben von Bernd Berke | 9. Januar 2024
Und schon wieder so eine zutiefst betrübliche Nachricht: Der
Menschendarsteller Götz George ist, wie jetzt bekannt wird,
bereits am 19. Juni mit 77 Jahren gestorben. Gewiss: Er hat
auf der Theaterbühne, im Kino und im Fernsehen viele, viele
Rollen eindrucksvoll verkörpert. Doch nicht nur uns im Revier
bleibt er naturgemäß vor allem als „Schimanski“ in Erinnerung.
Daher hier noch einmal der Rückblick auf seinen allerersten
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„Tatort“-Fall, wie er in den Revierpassagen am 22. Juli 2013
geschildert wurde:

_______________________________________

Von Zeit zu Zeit liebe ich ein Wiedersehen solcher Art. Darum
habe ich mir jetzt den allerersten Schimanski-„Tatort“ noch
einmal  angeschaut.  Untertitel:  „Duisburg-Ruhrort“.
Erstausstrahlung: 28. Juni 1981. Damalige Zuschauerzahl: 15,38
Millionen.

Wenn ich mich recht entsinne, durfte ich den Film schon damals
zur Erstausstrahlung rezensieren. Ich lese lieber nicht nach,
was ich da geschrieben habe. So viel Wiedersehen muss denn
doch nicht unbedingt sein.

Anlass  der  erneuten  (leider  nächtlichen)  Sendung  im  WDR-
Programm war natürlich der 75. Geburtstag von Götz George (23.
Juli). Der Darsteller, der mit den Jahren zusehends die Statur
eines – auch ohne viele Worte – allseits Respekt gebietenden
Titanen angenommen hat, taucht dieser Tage häufiger auf; vor
allem  in  der  Rolle  seines  Vaters,  des  in  die  NS-Zeit
verstrickten  Schauspielers  Heinrich  George  (arte,  22.  Juli
2013, 20.15 Uhr und ARD, 24. Juli, 21.45 Uhr).

Handreichung:  Götz  George
als Schimanski (rechts) und
Eberhard  Feik  als  Thanner.
(© WDR)

http://www.revierpassagen.de/18964/was-fur-ein-kerl-mit-welch-einem-herzen-ein-wiedersehen-mit-dem-ersten-schimanski-fall/20130722_1313/tatort-duisburg-ruhrort


Als  Kommissar  Horst  Schimanski  dürfte  Götz  George  das
Ruhrgebiets-Image mindestens ebenso geprägt haben wie etliche
Jahre  zuvor  Jürgen  von  Manger;  und  wahrscheinlich
nachhaltiger, als selbst Herbert Grönemeyer, Herbert Knebel
(alias Uwe Lyko) oder auch Frank Goosen dies vermocht haben.
Da darf man also entschiedene Prägekraft konstatieren – und
allein das ist schon eine Leistung für sich.

Der  damalige  Auftakt-Fall,  der  sich  um  Binnenschiffer  und
Waffenschmuggel drehte, soll hier nicht noch einmal aufgerollt
werden. Doch die – seinerzeit ungewohnte – Machart des Krimis
kann sich heute noch sehen lassen. Wie da gleich in der ersten
Sequenz der Charakter der Hauptfigur zwischen Flüchen, Suff,
Hafenmilieu und Pferdewetten anklingt, das ist schon verdammt
gut und punktgenau gemacht. Von wegen „Dienst ist Dienst und
Schnaps ist Schnaps“. Hier ist Dienst auch Schnaps. Und Bier.
Und die eine oder andere Bettbekanntschaft. Im Verlauf einer
solchen erfuhren wir auch, dass Schimi schon damals tätowiert
war.  Heute  würde  er  damit  einen  faden  Durchschnitt
repräsentieren.

Regisseur  Hajo  Gies  zeigte  in  fahlen,  gleichsam  längst
abgeblätterten Farben ein wahrlich tristes Ruhrgebiet, stets
Grau  in  Grau  und  nieselig.  Und  hinter  jeder  Straßenecke
lauerte  das  Verbrechen.  Das  Bürgertum  lebte  sozusagen  auf
einem  anderen  Stern.  Dafür  war  „Derrick“  zuständig.  Schon
„Normalos“ waren in den Schimanski-Filmen eine eher exotische
Seltenheit.

In einem weiteren Punkt waren die Schimanski-Folgen geradezu
Avantgarde:  Lange  vor  dem  Aufkommen  von  Begriffen  wie
„Prekariat“  und  „Migration“  konnte  man  in  diesen  Filmen
entsprechende  sozialen  Verhältnisse  besichtigen.  Wobei  wir
beides nicht miteinander vermengen wollen.

Herrlich übrigens die schon in der ersten Folge angerissene
Kontrastzeichnung  zwischen  dem  durchaus  prügelfreudigen
Weiberhelden Schimanski und dem eher feinsinnig veranlagten



Thanner (Eberhard Feik), der gleich in einer der frühesten
Szenen mit distinguierten Französisch-Kenntnissen glänzte.

Bei aller polternden „Raubeinigkeit“ (ein Wort, das seither
quasi  für  ihn  reserviert  zu  sein  scheint)  ist  Schimanski
freilich auch praktizierender Melancholiker. Und am Ende steht
ohnehin immer die Erkenntnis: Was für ein Kerl mit welch einem
Herzen! 

Der  Sound  des  Aufbruchs  im
Revier: Ruhr Museum zeigt 60
Jahre „Rock & Pop im Pott“
geschrieben von Bernd Berke | 9. Januar 2024

Plakat zum Auftritt der Rolling Stones in der Dortmunder

https://www.revierpassagen.de/35954/der-sound-des-aufbruchs-im-revier-ruhr-museum-zeigt-60-jahre-rock-pop-im-pott/20160504_1437
https://www.revierpassagen.de/35954/der-sound-des-aufbruchs-im-revier-ruhr-museum-zeigt-60-jahre-rock-pop-im-pott/20160504_1437
https://www.revierpassagen.de/35954/der-sound-des-aufbruchs-im-revier-ruhr-museum-zeigt-60-jahre-rock-pop-im-pott/20160504_1437
https://www.revierpassagen.de/35954/der-sound-des-aufbruchs-im-revier-ruhr-museum-zeigt-60-jahre-rock-pop-im-pott/20160504_1437/01_plakat-rolling-stones_auftritt-in-der-westfalenhalle-dortmund_1967


Westfalenhalle, 1967 (Ruhr Museum)

Essens Kulturdezernent Andreas Bomheuer erinnert sich: Essener
Songtage  1968,  ein  singuläres  Ereignis  in  der  neueren
Musikgeschichte  des  Ruhrgebiets.  Der  legendäre  Frank  Zappa
entstieg auf der Bühne einem Sarg und fragte das Publikum
schlankweg: „How do you feel?“ Dann legte er los. – Bomheuer
ist heute noch ergriffen von dem Moment: „So etwas vergisst
man nie.“

Just  in  Essen,  im  Ruhr  Museum  auf  dem  Gelände  des
Weltkulturerbes  Zeche  Zollverein,  schickt  sich  jetzt  eine
Ausstellung  an,  derlei  kostbare  Erinnerungen  en  gros  zu
wecken:  „Rock  &  Pop  im  Pott“  erzählt  die  Geschichte  der
populären Musik im Revier über 60 Jahre hinweg. Dazu bietet
man die immense Fülle von rund 1500 Exponaten auf (etwa die
Hälfte davon Schallplatten).

Historischer  Startpunkt  sind  die  damals  bundesweit
beispiellosen  Dortmunder  Jugendkrawalle  im  Spätherbst  1956.
Deutsche Radiosender spielten seinerzeit keinen Rock’n’Roll,
also musste man sich die Schaffe im Kino „reinziehen“. Es lief
der Film „Rock Around the Clock“ (deutscher Titel „Außer Rand
und Band“) mit Bill Haley.

Dortmunder Jugendkrawalle

Nach dem Lichtspiel waren nahezu 2000 Jugendliche tatsächlich
dermaßen aufgekratzt, dass gar Scheiben zu Bruch gingen – ein
in jenen Jahren ungeheuerlicher Vorgang, über den etwa der
„Spiegel“ breit berichtete und der schon die Energien ahnen
ließ,  die  sich  in  dieser  Musik  Bahn  brachen.  Fotos  und
aufgeregte  Zeitungsartikel  erinnern  daran.  Interessanter
Nebenaspekt: In den Anfangszeiten war – neben dem Kino – auch
die Kirmes ein Ort, an dem Rock’n’Roll zur Geltung kam. Auch
hier konnte man für ein paar Stunden aus der landläufigen
Spießigkeit der Adenauer-Ära ausbrechen.

https://de.wikipedia.org/wiki/Internationale_Essener_Songtage
https://de.wikipedia.org/wiki/Internationale_Essener_Songtage


Blick  in  die  Ausstellung
(Ruhr  Museum/Foto:  Brigida
Gonzáles)

Die Schau beginnt mit markanten Songzitaten und dem Durchgang
durch einen Sound-Raum, in dem Highlights des Ruhrgebiets-Rock
zur 15minütigen Bild- und Toncollage komprimiert sind. Eine
Ausstellung über Musik geht halt nicht ohne Musik. Es ist
freilich eine Gratwanderung: Man kann Rock & Pop zwar nicht
nur in Vitrinen einsperren, doch andererseits muss man im
Museum weit übers bloße „Zuballern“ mit Musik hinaus gelangen.

Sperrholzkisten-Ästhetik

Das Rock-Spektrum im Westen der Republik reicht von Nena bis
Herbert Grönemeyer, von Phillip Boa bis Extrabreit (die heute
zur längst überbuchten Eröffnung der Ausstellung spielen), von
Franz  K.  bis  Geier  Sturzflug,  von  Grobschnitt  bis
Bröselmaschine.  Auch  die  Humpe-Schwestern  Inga  und  Annette
stammen aus dem Ruhrgebiet, genauer: aus Hagen. Die berühmte
Schlagzeile „Komm nach Hagen, werde Popstar“ brachte ein neues
Selbstbewusstsein zum Ausdruck.

http://www.revierpassagen.de/35954/der-sound-des-aufbruchs-im-revier-ruhr-museum-zeigt-60-jahre-rock-pop-im-pott/20160504_1437/13_blick-in-die-ausstellung
http://www.spiegel.de/spiegel/print/d-14334216.html


In  den  frühen  Jahren:
Auftritt  der  Gruppe  „The
Kepa  Beatles“  in
Gelsenkirchen,  1964.  (Foto:
Herribert Konopka)

Nach dem akustischen Einstieg wird man über einen Boden mit
starken Farben (nach passender Maßgabe der Pop Art) durch die
Jahrzehnte  geleitet,  unterwegs  waltet  eine  dem  Gegenstand
angemessene Sperrholzkisten-Ästhetik. Bloß nicht zu schick und
gediegen werden, lieber ein wenig „schmutzig“ bleiben! Einige
Seitenkabinette vertiefen die Themen des Hauptstrangs, da geht
es  beispielsweise  um  veränderte  Tanzstile  und  vielfach
ausdifferenzierte Moden.

Das Team unter Leitung des Museumschefs Prof. Heinrich Theodor
Grütter hat kaum eine Facette ausgelassen, die Ausstellung
entfaltet ein wahres Kaleidoskop, sie trumpft hie und da mit
raumgreifenden  „Leitobjekten“  (Kinokasse,  Jukebox,
Synthesizer) auf, lässt aber nebenher auch manche Zwischentöne
anklingen.

Wenn Rock historisch wird

Grütter hält dafür, dass eine solche Ausstellung erst jetzt
wirklich  sinnvoll  sei,  weil  nun  manche  Entwicklungen
abgeschlossen und somit „historisch“ sind. Mitten im Strom der
Ereignisse  wäre  eine  museale  Aufarbeitung  kaum  möglich
gewesen.  Am  Konzept  beteiligt  war  übrigens  das  Dortmunder
Archiv für populäre Musik im Ruhrgebiet. Eine Einrichtung, die

http://www.revierpassagen.de/35954/der-sound-des-aufbruchs-im-revier-ruhr-museum-zeigt-60-jahre-rock-pop-im-pott/20160504_1437/08_the-kepa-beatles_1964_foto-herribert-konopka
https://musicruhr.wordpress.com/uber-uns/


sicherlich größere Beachtung verdient.

„Schmutzige“  Mode:
Lederkutte von Wolle Pannek,
Gitarrist von „Eisenpimmel“.
(Ruhr Museum)

Zur  besseren  Gliederung  gibt  es  eine  Außen-  und  eine
Innenperspektive, sprich: Hier geht es sowohl um Gastspiele
internationaler Rock- und Pop-Stars im Revier, allen voran
Beatles (25. Juni 1966) und Stones (12. September 1965) in der
Essener Grugahalle, als auch um die zahllosen Bands, die im
Ruhrgebiet selbst entstanden sind.

Heinrich Theodor Grütter selbst erinnert sich gern an die
Jungs aus seiner Heimatstadt Gelsenkirchen, die als „German
Blue Flames“ Furore machten und als eine der ganz wenigen
deutschen  Gruppen  im  „Beat  Club“  des  Fernsehens  spielen
durften.

Zu großen Teilen ist die Ausstellung eine Angelegenheit für
„Best Agers“, wie Grütters selbstironisch anmerkt. Erkennbar
ist aber auch das Bemühen, denn doch ein paar jüngere Leute
aufs Zollverein-Gelände zu locken, beispielsweise durch Live-
Konzerte und musikalische Workshops.

http://www.revierpassagen.de/35954/der-sound-des-aufbruchs-im-revier-ruhr-museum-zeigt-60-jahre-rock-pop-im-pott/20160504_1437/07_lederkutte-von-wolle-pannek_gitarrist-von-eisenpimmel


Hymnen aufs Revier

Hunderte, ja Tausende Formationen sind seit Ende der 50er
Jahre im Revier entstanden. Zunächst spielten sie Rock’n’Roll
und Beat, es folgten z. B. Protestlieder, Krautrock, Neue
Deutsche Welle, Punk und Heavy Metal, schließlich Techno und
HipHop,  wobei  in  letzterer  Stilrichtung  Migranten  den  Ton
angeben. Gar nicht mal so erstaunlich: Von den Kindern der
Zugewanderten  stammen,  wie  Experten  versichern,  neuerdings
auch  die  treffendsten  „Hymnen“  aufs  vielfach  geschundene
Revier.

Eine regional zugespitzte These der Schau lautet, dass das
proletarisch  geprägte  Revier  für  Beatmusik  fast  so
prädestiniert  gewesen  sei  wie  die  Gegend  um  Liverpool.
Immerhin hat ja der Dortmunder Manfred Weissleder den Star
Club in Hamburg gegründet, in dem die Beatles frühen Ruhm
erlangten. Auch in späteren Jahrzehnten kann man dem (zuweilen
rebellischen)  Geist  der  Ruhrregion  nachspüren.  So  hat  das
einst  stählerne  Industriegebiet  buchstäblich  seine  eigenen
Spielarten des Heavy Metal hervorgebracht.

Weitere Leihgaben gesucht

Die Essener haben den strammen Ehrgeiz, möglichst die gesamte
Band-Landschaft  des  Ruhrgebiets  zu  kartographieren.  Bereits
jetzt  zeugen  über  700  Tonträger-Exponate  von  ungeheurer
Vielfalt.  Und  die  bis  Februar  2017  dauernde  Schau  soll
unentwegt wachsen: Wer selbst noch dergleichen Schätze hortet,
soll sich melden und womöglich zum Leihgeber werden. Auch
Bands,  die  schon  Tonträger  veröffentlicht  haben  (im
Zweifelsfalle  reichen  Demo-Kassetten),  werden  aufgefordert,
Laut zu geben. Das Ganze könnte zur Unternehmung von geradezu
enzyklopädischen Ausmaßen anschwellen…



Plakat des Dortmunder Kult-
Clubs „Fantasio“, 1971 (Ruhr
Museum  /  Ruud  van  Laar  /
Foto: Bernd Berke)

Man sollte sich jedenfalls für diese Schau reichlich Zeit
nehmen, am besten (ganz im Sinne der Veranstalter) mehrmals
kommen, sonst entgehen einem vielleicht Feinheiten wie etwa
die Catering-Listen von Rockstars (welchen Saft wollten sie
trinken?) oder rare Plakate wie jenes der vom Niederländer
Ruud van Laar begründeten Dortmunder Kultstätte „Fantasio“ von
1971,  das  einen  Auftritt  des  famosen  Gitarristen  Rory
Gallagher avisierte. Oder ein hübsches Detail auf dem Plakat
von  1967,  das  die  Rolling  Stones  in  der  Dortmunder
Westfalenhalle ankündigte und den Eintrittspreis mit schlappen
7 Mark angibt. Man vergleiche, was heute für die Crew von Mick
Jagger aufgerufen wird.

Königsweg der Kultur

Rock & Pop haben auch im Revier etliche neue Auftrittsorte
(neudeutsch Locations) entstehen lassen, dies ist natürlich
gleichfalls Thema im Ruhr Museum, ebenso wie Fanzines, Szene-
Zeitschriften und Devotionalien, das technische Equipment (vor
allem  zahlreiche  Gitarren)  oder  die  großen  Festivals  von
„Rockpalast“  bis  „Juicy  Beats“,  wobei  die  in  Duisburg
katastrophal  beendete  Loveparade  nur  diskret  gedämpft  zur
Sprache kommt.

Glasklar wird allerdings, dass die anfangs so misstrauisch
beäugte und niedergehaltene Rock- und Popkultur in den letzten

http://www.revierpassagen.de/35954/der-sound-des-aufbruchs-im-revier-ruhr-museum-zeigt-60-jahre-rock-pop-im-pott/20160504_1437/p1250411_1


Jahrzehnten  recht  eigentlich  der  Haupt-und  Königsweg  der
Kultur  gewesen  ist.  Wer  damals  jung  war,  hat  es  eh  im
Innersten  gespürt.

„Rock & Pop im Pott“. 5. Mai 2016 bis 28. Februar 2017.
Geöffnet  Mo-So  10  bis  18  Uhr.  Ruhr  Museum  auf  Zeche
Zollverein, Kohlenwäsche (Gebäude A 14), kostenlose Parkplätze
A 1 und A 2, Zufahrt über Fritz-Schupp-Allee. Eintritt 7 Euro,
ermäßigt 4 Euro. www.tickets-ruhrmuseum.de Audioguide 3 Euro.
Katalog 304 Seiten, 33 Abbildungen (Klartext Verlag) 24,95
Euro. Info-Telefon/Buchung von Führungen: 0201 / 24 681 444.

Das  Revier  im  Paket:  Adolf
Winkelmanns Ruhrgebiets-Filme
im Kino und auf DVD
geschrieben von Nadine Albach | 9. Januar 2024

Der  legendäre  Spruch  aus
„Jede Menge Kohle“. (Grafik:
Winkelmann / Turbine Medien)

Witz,  Gefühl  und  Lebensechtheit  hat  der  berühmte  Kritiker

http://www.tickets-ruhrmuseum.de
https://www.revierpassagen.de/35246/das-revier-im-paket-adolf-winkelmanns-ruhrgebiets-filme-im-kino-und-auf-dvd/20160406_2354
https://www.revierpassagen.de/35246/das-revier-im-paket-adolf-winkelmanns-ruhrgebiets-filme-im-kino-und-auf-dvd/20160406_2354
https://www.revierpassagen.de/35246/das-revier-im-paket-adolf-winkelmanns-ruhrgebiets-filme-im-kino-und-auf-dvd/20160406_2354
http://www.revierpassagen.de/35246/das-revier-im-paket-adolf-winkelmanns-ruhrgebiets-filme-im-kino-und-auf-dvd/20160406_2354/saege


Hellmuth Karasek Adolf Winkelmann 1981 im „Spiegel“ für den
Film „Jede Menge Kohle“ attestiert. Komplimente, die sich auf
die  gesamte  Ruhrgebiets-Trilogie  des  Regisseurs  ausweiten
lassen. Sie kommt jetzt, technisch frisch poliert und mit
einigem Bonus-Material, passend zum 70. Geburtstag Winkelmanns
(10. April), noch einmal in Dortmund ins Kino und in einer
DVD-Box auf den Markt.

Wenn  man  (wie  ich)  1978  geboren  wurde,  hat  man  zwar  das
„Entstehungsdatum“  mit  den  „Abfahrern“  gemein,  hat  aber
gleichwohl  den  ursprünglichen  Kult  um  die  drei
Ruhrgebietsfilme von Adolf Winkelmann nicht live miterlebt.
Umso erstaunlicher ist es, wie wenig die Distanz zu der Zeit
und ihrem Lebensgefühl der Rezeption schadet: Gerade bei den
Abfahrern  erstaunt  die  Frische,  die  Unverbrauchtheit  und
Authentizität des Films.

Die Geschichte der drei arbeitslosen Jugendlichen, die aus
Langeweile den Lkw einer Möbelspedition klauen und so planlos
wie vergnügt in die Nacht fahren, um skurrile Abenteuer zu
erleben, hat einen so situativen Witz und eine Lässigkeit, wie
man sie vielen deutschen Filmen nur wünschen kann.

Der Dortmunder Winkelmann hat schon in diesem Film einen Blick
für kleine Perlen des Ruhrgebietsalltags – und das, ohne die
Region und ihre Menschen für einen billigen Gag zu verkaufen.
Die Musik von den Schmetterlingen – die übrigens eigentlich
eine österreichische Band waren und sich in das Ruhrpott-Idiom
einfach hineinsangen (mit dem Titelsong „Wir sind die Gang von
Johnny Vermessen“) geht einem tagelang nicht mehr aus dem Ohr.

Klischees ohne Schablonen

Das Talent, Klischees zwar zu thematisieren, aber nie ins
Schablonenhafte oder Zynische zu überführen, prägt auch „Jede
Menge  Kohle“:  Der  Bergmann  Katlewski,  der  unter  Tage  von
Recklinghausen  nach  Dortmund  läuft,  um  vor  seinem  alten
Spießerleben mitsamt gescheiterter Ehe und hohen Schulden zu

http://www.cinegraph.de/lexikon/Winkelmann_Adolf/biografie.html


fliehen,  erinnert  an  die  Tragik  mancher  Figur  aus  der
Hochliteratur.  Und  trotzdem  gibt  es  genügend  Szenen,  die
gerade  durch  die  präzise  Beobachtung  und  die  Lust  an  der
Anarchie  besten  absurden  Humor  entfalten.  Inhaltlich  wirkt
„Jede  Menge  Kohle“  wie  eine  Fortschreibung  der  Abfahrer.
Tatsächlich sagt Adolf Winkelmann, dass er nichts schlimmer
fände, als sich zu wiederholen: „Ich fühle mich nur wohl, wenn
ich nicht gefangen bin in Konventionen.“

Technisches Neuland

Deswegen  wollte  er  nach  seinem  kleinen,  ‚dreckigen‘
Erstlingswerk  nun  einen  Streifen  drehen,  der  „technisch
Neuland war: Alles, was nicht ging und noch keiner gemacht
hatte, wollten wir schaffen.“ Seinen Tonmann Hans Peter Kuhn
stellte  er  vor  die  Herausforderung,  Dolby  Stereo  im
Originalton aufzunehmen – ein Verfahren, das laut Winkelmann
kein Spielfilm danach mehr genutzt habe. Was Dolby für Ton,
war  damals  Cinemascope  für  das  Bild:  Winkelmann  und  sein
Kameramann  David  Slama  fuhren  eigens  nach  London  zu  dem
Panavision-Hersteller Samuelson, um ein Problem zu lösen. Denn
unter Tage durften sie nur ohne Elektrizität drehen, wegen des
Funkenflugs.  „Die  kamen  dann  tatsächlich  mit  einer  Art
Schuhkarton aus Blech aus ihrem Museum wieder und statteten
ihn extra für uns mit dem Objektiv aus“, berichtet Winkelmann.

Eine Spur Verrücktheit

Geschichten wie diese hält die neue Box von Turbine Medien im
Bonus-Material bereit: Interviews, Drehortbesuche, Fotografien
ermöglichen einen Blick auf die drei Filme, der ein Gefühl von
Aufbruch,  Unkonventionalität  und  einer  Spur  Verrücktheit
hinterlässt – verbunden mit der Frage, ob Ähnliches in dem
überregulierten Filmgeschäft heute überhaupt noch realisierbar
wäre.

Mit dem dritten Film im Bunde schließlich vollzieht Adolf
Winkelmann  einen  harten  Bruch:  Zeigte  er  die  schrägen,



unheldenhaften Protagonisten bis dato mit einem liebevollen
Blick,  ändert  sich  in  „Nordkurve“  Ton  und  Perspektive
drastisch.  In  diesem  Film,  bei  dem  sich  viele  kleine,
menschliche  Tragödien  rund  um  den  Kulminationspunkt,  das
Fußballspiel, ereignen, wird der Zuschauer mit Gewalt, Suff,
Sex konfrontiert. Enthemmte Menschen sind da zu sehen, offen
brutal  auf  der  Fanseite,  verschlagen  und  noch  viel
skrupelloser  auf  Manager-Ebene.  „Unser  Ziel  war  es,  jede
einzelne  Figur  bis  auf  die  Haut  nackt  auszuziehen“,  sagt
Winkelmann.

Alles auf einmal

Alle drei Filme sind jetzt, am Freitag, 8. April (20 Uhr), in
der Dortmunder „Schauburg“ (Brückstraße 66 – Tel.: 0231 / 95
65 606) zu sehen. Adolf Winkelmann und einige Schauspieler
bzw. Beteiligte sind anwesend. Die Veranstaltung ist bereits
ausverkauft.  Die  DVD-Box  mit  der  Ruhrgebietstrilogie  kommt
ebenfalls am 8. April heraus.

___________________________________________________

Und  hier  noch  eine  kurze  Impression:
https://www.youtube.com/watch?v=lqycf2CugnI

___________________________________________________

P. S.: Transparenz ist uns immer wichtig. Also sei’s offen
gesagt:  Revierpassagen-Autorin  Nadine  Albach  moderiert  den
erwähnten  Winkelmann-Abend  in  der  Dortmunder  „Schauburg“.
Deshalb hat sie sich intensiv mit seinem Werk befasst.

 

http://www.amazon.de/Adolf-Winkelmanns-Ruhrgebietstrilogie-3-DVDs/dp/B01C6RL45O/ref=sr_1_2?s=dvd&ie=UTF8&qid=1459979073&sr=1-2&keywords=adolf+winkelmann


Sinfonie des Aufstands – Cate
Blanchett  in  Julian
Rosefeldts  Videoprojekt
„Manifesto“
geschrieben von Frank Dietschreit | 9. Januar 2024
Die Anzahl ihrer Oscar-Nominierungen ist groß, und zweimal
schon  hat  Cate  Blanchett  die  begehrte  Trophäe  tatsächlich
erhalten.

Einmal für ihre Darstellung der Katharine Hepburn in Martin
Scorseses „Aviator“, ein anderes mal für ihre Mitwirkung in
Woody  Allens  „Blue  Jasmine“.  Jetzt  stand  sie  für  die
Titelrolle  in  der  Patricia-Highsmith-Verfilmung  von  „Carol“
ganz oben auf der Kandidaten-Liste. Für eine erneute Trophäe
hat es nicht ganz gereicht.

Szene  mit  Cate
Blanchett  aus  Julian
Rosefeldts „Manifesto“,
2014/15.  ©  VG  Bild-
Kunst,  Bonn  2016

https://www.revierpassagen.de/34831/sinfonie-des-aufstands-cate-blanchett-in-julian-rosefeldts-videoprojekt-manifesto/20160229_2134
https://www.revierpassagen.de/34831/sinfonie-des-aufstands-cate-blanchett-in-julian-rosefeldts-videoprojekt-manifesto/20160229_2134
https://www.revierpassagen.de/34831/sinfonie-des-aufstands-cate-blanchett-in-julian-rosefeldts-videoprojekt-manifesto/20160229_2134
https://www.revierpassagen.de/34831/sinfonie-des-aufstands-cate-blanchett-in-julian-rosefeldts-videoprojekt-manifesto/20160229_2134
http://www.revierpassagen.de/34831/sinfonie-des-aufstands-cate-blanchett-in-julian-rosefeldts-videoprojekt-manifesto/20160229_2134/07_julian_rosefeldt_manifesto


Die  1969  in  Melbourne  geborene  Cate  Blanchett  gehört
jedenfalls zu den ganz großen Schauspielerinnen der Gegenwart.
Wie wandelbar und experimentierfreudig die australische Diva
ist, die allein durch ihre Präsenz jedes Kunstprojekt adelt,
zeigt  sich  jetzt  in  einer  Aufsehen  erregenden  Video-
Installation im Hamburger Bahnhof, dem Museum für Gegenwart in
Berlin. „Manifesto“ heißt die filmische Choreographie des 1965
in  München  geborenen  und  heute  in  Berlin  lebenden  Julian
Rosefeldt,  bei  der  Cate  Blanchett  in  zwölf  völlig
verschiedenen  Rollen  auftritt.

Auf unzähligen Leinwänden flimmern 10-minütige Projektionen,
vermengen und vermischen, überlagern und widersprechen sich
Thesen und Themen politischer und künstlerischer Manifeste.

Kaum  zu  glauben:  Auch  das
ist  Cate  Blanchett  –
ebenfalls  in  Julian
Rosefeldts  „Manifesto“,
2014/15.  ©  VG  Bild-Kunst,
Bonn 2016.

Gesprochen und gespielt werden die verblüffend aktuellen Text-
Passagen der notorischen Weltverbesserer und Kunstzertrümmerer
von Cate Blanchett: Sie kommt mal als bärtiger Penner daher,
mal als schnieke Börsenmaklerin, sie ist Arbeiterin in einer
Müllverbrennungsanlage  und  eine  tätowierte  Punkerin,
Puppenspielerin und Trauerrednerin, Reporterin und Lehrerin,
sie ist immer wieder anders, bringt die von Julian Rosefeldt

http://www.revierpassagen.de/34831/sinfonie-des-aufstands-cate-blanchett-in-julian-rosefeldts-videoprojekt-manifesto/20160229_2134/11_julian_rosefeldt_manifesto


gebaute Text- und inszenierte Bild-Collage zum Klingen und
demonstriert eindringlich, wie Worte zu Handlungen werden und
die Welt verändern.

…und  noch  einmal  die
australische
Schauspielerin  Cate
Blanchett – in Julian
Rosefeldts „Manifesto“,
2014/15.  ©  VG  Bild-
Kunst,  Bonn  2016.

Ausgangspunkt  allen  Aufbegehrens  ist  das  „Kommunistische
Manifest“ von Marx und Engels („Ein Gespenst geht um in Europa
–  das  Gespenst  des  Kommunismus“),  dann  kommen  all  die
ästhetisch  aufmüpfigen  Manifeste  zu  Wort:  Filippo  Tommaso
Marinetti (Futurismus), Kasimir Malewitsch (Konstruktivismus),
Tristan Tzara (Dadaismus), André Breton (Surrealismus), die
März-Fantasien von Kurt Schwitters, Claes Oldenburgs Plädoyer
für die Pop Art, Sol LeWitt und seine Vision der Konzeptkunst,
Lars  von  Trier  und  sein  filmisches  Dogma:  überall  werden
programmatische  Statements  frech  kombiniert,  provokativ
bebildert  und  von  Cate  Blanchett  zu  einer  Sinfonie  des
Aufstands orchestriert.

http://www.revierpassagen.de/34831/sinfonie-des-aufstands-cate-blanchett-in-julian-rosefeldts-videoprojekt-manifesto/20160229_2134/10_julian_rosefeldt_manifesto


Das ebenso poetische wie philosophische Videoprojekt verdankt
sich  einem  Zufall.  Bei  der  Vernissage  eines  gemeinsamen
Bekannten kamen Rosefeldt und Blanchett ins Plaudern, fanden
Interesse  aneinander,  verabredeten  locker  eine  gemeinsame
Arbeit. Als Blanchett für die Dreharbeiten von „Monuments Men“
in Berlin war, ging es schnell und intensiv zur Sache. In
wenigen  Tagen  wurde  „Manifesto“  in  einem  „rauschhaften
Zustand“ (Rosefeldt) realisiert.

„Manifesto“. Hamburger Bahnhof – Museum für Gegenwart, Berlin.
Bis 10. Juli, Mo/Di/Fr 10-18 Uhr, Do 10-20 Uhr, Sa/So 11-18
Uhr, Katalog 27 Euro.

Bumsfideler  Bergmann  anno
1971: „Laß jucken Kumpel“ –
der  etwas  andere
Arbeiterroman
geschrieben von Gastautorin / Gastautor | 9. Januar 2024
Revierpassagen-Gastautor  Heinrich  Peuckmann,  Dortmunder
Schriftsteller, erinnert – nicht zuletzt aus eigener Erfahrung
–  an  die  Romane  des  Bergkamener  Bergmanns  Hans  Henning
(„Moppel“) Claer und an deren Verfilmungen:

Es war die große Zeit der politischen Arbeiterliteratur, wie
sie von der „Dortmunder Gruppe 61“ mit Max von der Grün, Josef
Reding  oder  Günter  Wallraff  ins  Leben  gerufen  wurde  und
anschließend  vom  „Werkkreis  Literatur  der  Arbeitswelt“  mit
klar gewerkschaftlicher Zielsetzung fortgesetzt wurde. Es war
der  Versuch,  mittels  Literatur  dem  Arbeiter  die
Klassenbedingtheit  der  bundesrepublikanischen

https://www.revierpassagen.de/34039/bumsfideler-bergmann-anno-1971-lass-jucken-kumpel-der-etwas-andere-arbeiterroman/20151227_1447
https://www.revierpassagen.de/34039/bumsfideler-bergmann-anno-1971-lass-jucken-kumpel-der-etwas-andere-arbeiterroman/20151227_1447
https://www.revierpassagen.de/34039/bumsfideler-bergmann-anno-1971-lass-jucken-kumpel-der-etwas-andere-arbeiterroman/20151227_1447
https://www.revierpassagen.de/34039/bumsfideler-bergmann-anno-1971-lass-jucken-kumpel-der-etwas-andere-arbeiterroman/20151227_1447
http://www.heinrich-peuckmann.de/


Wirtschaftsordnung  klar  zu  machen.

Da  erschien  plötzlich  ein  ganz  anderer  Arbeiterroman,
geschrieben von dem Bergkamener Bergmann Hans Henning Claer,
den seine Kumpels auf der Zeche nur „Moppel“ nannten. „Laß
jucken Kumpel“ hieß dieser Roman, und er zeigte nicht den
gewerkschaftlich engagierten Arbeiter, der um die Verbesserung
seiner sozialen Lage kämpft, sondern den bumsfidelen Bergmann,
der weiß, dass es im Leben auf zwei Dinge ankommt: auf Frauen
und Alkohol.

„Weißt  du“,  hat  mir  „Moppel“  Claer  mal  seine  Weltsicht
erklärt, „wenn du jeden Tag acht Stunden im Streb malochen
musst, bei Dunkelheit, wo nur Kerle rumlaufen und du in der
Hitze schrecklich schwitzt, da drehen sich deine Gedanken ganz
automatisch um zwei Dinge: um eine heiße Blonde und ein kühles
Blondes.“

Das klang überzeugend und für Moppel war es das auf jeden
Fall. Mit seiner Literatur, mehr noch mit seinen Filmen, hat
Moppel jedenfalls viel Aufsehen erregt, in Deutschland, aber
auch in der Welt. „Laß jucken Kumpel“ zum Beispiel lief mehr
als  100  Tage  in  den  Kinos  von  Tokio,  als  deutscher
Kulturbeitrag zur gesellschaftlichen Situation der Siebziger
Jahre vermutlich.

http://www.revierpassagen.de/34039/bumsfideler-bergmann-anno-1971-lass-jucken-kumpel-der-etwas-andere-arbeiterroman/20151227_1447/claer-kumpel-2


Natürlich  dienten  Moppels  Werke,  Romane  wie  Filme,  zur
Ablenkung von der politisch unbequemen Arbeiterliteratur, das
ist  eindeutig,  aber  sie  hatten  auch  äußerst  lehrreiche
Aspekte, vor allem aus Bergkamener Sicht.

Moppels Romane waren nämlich gar nicht erfunden. Vieles, was
er erzählt oder besser gesagt verrät, hat er seinem direkten
Lebensumfeld  entnommen.  Besonders  aufgefallen  ist  das  bei
seinem ersten Werk, bei „Laß jucken Kumpel“, das 1971 als
Buch, 1972 als Film erschien und 1973, wegen des kommerziellen
Erfolges, die „Goldene Leinwand“ erhielt. Spricht das nun für
den Film oder gegen die Auszeichnung?

Weltpremiere des Films in Bergkamen

Immerhin,  der  Film  erlebte  im  damals  noch  vorhandenen
Bergkamener Kino seine Welturaufführung. Ein stolzer Tag für
die kleine Bergarbeiterstadt – und deshalb sind sie auch alle
hingegangen: die Bergkamener Kommunalpolitiker, sogar welche
aus dem vornehmen Parlament des Kreises Unna und natürlich die
Bergleute, Moppels Kumpels, die ihre fein zurechtgemachten,
frisch vom Friseur gekommenen Ehefrauen endlich mal wieder ins
Kino ausführten.

Hans Henning „Moppel“ Claer
in  den  frühen  70er  Jahren
mit  Manuskript  und  Buch.
(Foto:  Ulrich  Bonke)
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Ein Kulturfilm aus Bergkamen, das war doch etwas! Aber schon
während der Film lief, berichten die Augenzeugen, machte sich
Unruhe breit. Immer tiefer rutschten die Kommunalpolitiker in
ihre Sitze, zwischen den Ehepaaren gab es heftiges Getuschel.
Noch  während  des  Abspanns,  bevor  es  im  Kino  hell  wurde,
sprangen die ersten auf, schlugen den Kragen ihres Mantels
oder ihrer Jacke hoch, zogen den Kopf ein und verschwanden
schnell und vor allem wortlos in Richtung Parkplatz.

Die Kneipe mit dem „Rambazamba“

Vermutlich hätten das auch gerne einige Bergleute getan, vor
allem wären sie gerne wortlos geblieben, aber dagegen hatten
ihre Ehefrauen etwas. Die hatten nämlich kapiert, was Moppel
da über eine bestimmte Kneipe erzählt hatte, die in Bergkamen
jeder kannte. Direkt am Eingang zur Zeche Grimberg stand sie
und  wurde  im  Volksmund  „Zum  schwatten  Diamanten“  genannt.
Unten  war  normaler  Schankbetrieb,  wohin  auch  Lehrer  des
benachbarten Gymnasiums gingen (also auch ich), oben fand das
statt, was Moppel bumsfideles „Rambazamba“ genannt hätte und
worüber ich im Detail nichts berichten würde, selbst wenn ich
es wüsste. Ich weiß es aber nicht, ahne es allerdings.

„Ach, dahin gehst du also!“

„Ach, dahin gehst du also! Jetzt weiß ich endlich Bescheid,
was ihr da so treibt!“ So ähnlich müssen die Vorwürfe der
Gattinnen gelautet haben, die sie ihren betreten schweigenden
Männern vorgehalten haben. „Jetzt weiß ich endlich, was da los
ist!“



Kinoplakat  zu  „Laß
jucken Kumpel“

Es soll Ehekräche gegeben haben, wochenlange Streitigkeiten in
den Bergarbeiterfamilien. Über halb Bergkamen hing eine Wolke
des Grollens. Scheidungen gab es damals so gut wie keine, vor
allem nicht in Bergarbeiterfamilien. Wenn die Einstellung dazu
so wie heute gewesen wäre, hätte es die allerdings bestimmt
gegeben.

Eine Tracht Prügel für „Moppel“

Es rumorte in Bergkamen und das verlangte natürlich nach einer
Antwort, die auch prompt kam. Moppel erlebte die ultimative
Film- und Romankritik, wie sie beispiellos ist im deutschen
Kritikerwesen. Als er Wochen nach der Welturaufführung seine
Stammkneipe „Zum schrägen Otto“ verließ (die es heute noch
gibt, während der „Schwatte Diamant“ um das Jahr 2000 herum
abgerissen wurde, anstatt, wie sich das gehört hätte, als
„literarischer Ort“ unter Denkmalschutz gestellt zu werden),
erlebte Moppel ein „blaues Wunder“, wie er es als ehemaliger
Amateurboxer vorher nicht erlebt hatte. Kurzum, Moppel wurde
verprügelt, und zwar so heftig, dass er für einige Zeit im
Krankenhaus landete.

Der Sachverhalt konnte letztlich nie ganz geklärt werden, denn
Moppel hat tatsächlich niemanden von den Tätern (es sollen
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mehrere gewesen sein) erkannt. Auch einen konkreten Verdacht
hegte er nicht, wie er bei seinen Aussagen zu Protokoll gab.
Tja, was sollte man da machen? Ganz einfach: Moppel pflegen,
damit er wieder auf die Beine kam.

Das haben dann die Krankenschwestern freundlich übernommen,
weshalb  Moppel  ein  uneingeschränkt  positives  Bild  von
Krankenschwestern entwickelte und dadurch bei der Verfilmung
seines nächsten Drehbuchs (war es „Laß jucken Kumpel II“,
Untertitel:  „Das  Bullenkloster“?)  in  neue  Schwierigkeiten
geriet.

Bloß keine lüsternen Krankenschwestern

Regisseur  dieser  Filme  war  Franz  Marischka,  nicht  zu
verwechseln mit seinem Onkel Ernst, der mit Romy Schneider in
den fünfziger Jahren die „Sissy-Filme“ drehte. Franz, genannt
„Zwetschi“, dessen Taufpate übrigens Franz Lehár war, hatte
vorher schon solche Kulturfilme wie „Am Sonntag will mein
Süßer mit mir segeln gehen“ gedreht, nun schwamm er auf der
Softpornowelle.  Bei  einem  dieser  Filme,  in  dem  inzwischen
Moppel selbst als unvergessener Jupp Kaltofen, seines Zeichens
Bergmann und Amateurboxer, mitspielte, sollten zwei lüsterne
Krankenschwestern  ihren  Patienten  auf  ganz  besondere  Weise
Pflege angedeihen lassen. Aber da war Moppel dagegen. Nein,
auf Krankenschwestern wollte er nichts kommen lassen. Reine,
hilfreiche Engel wären das, auf keinen Fall durften sie mit
irgendwelchen Unterstellungen beschmutzt werden. Da war Moppel
eigen.

Ablenkung durch Beckenbauer

Aber Zwetschi wusste Rat. Der Film wurde in München gedreht
und Zwetschi fragte Moppel, ob er sich nicht am Samstag Bayern
München ansehen wollte. Klar wollte Moppel das, er war schon
immer  Sportfan  gewesen.  Also  besorgte  Zwetschi  zwei
Eintrittskarten, damit Moppel samt Begleitung Beckenbauer und
Co. sehen konnte, und als er zurückkam, war die besagte Szene



im  Kasten.  Zwetschi  hatte  kurzerhand  aus  den
Krankenschwestern, erzählte mir ein erleichterter Moppel, zwei
Studentinnen  oder  Schwesternschülerinnen  oder  irgendetwas
dieser Art gemacht und als solche hatten sie die bettlägerigen
Patienten  beglückt.  Ganzheitlich  gepflegt  sozusagen.  Womit
alle einverstanden waren. Moppel, weil die Ehre der richtigen
Krankenschwestern gerettet war, Zwetschi, weil er die dringend
benötigte Szene im Kasten hatte.

Moppel hatte übrigens eine unnachahmliche Art, seine Rolle als
Filmschauspieler, eine Tätigkeit, die er ja nie erlernt hatte,
zu begründen.

„Wenn  die  (damit  meinte  er  die  anderen  Schauspieler)  da
mitspielen, kann ich da auch rumhopsen“, erklärte er. Wobei,
wie  ich  schon  damals  fand,  das  Umdrehen  der  Verben  den
Sachverhalt  richtiger  wiedergegeben  hätte:  „Wenn  die  da
rumhopsen,  kann  ich  da  auch  mitspielen“,  hätte  es  besser
geheißen.

Moppel war nämlich wirklich nicht schlecht in den Filmen,
spielte er doch den Bergmann und Amateurboxer Jupp Kaltofen,
der gerne mal ins Glas schaut. Im Prinzip also sich selbst,
und das machte er wirklich gut.

Der Autor als Boxtalent

Als Amateurboxer, dies nebenbei, hätte Moppel womöglich sogar
größere Erfolge feiern können, aber er litt – genau wie ich –
unter  Heuschnupfen.  Bei  Qualifizierungskämpfen  für  die
Landesmeisterschaften  (damals  noch  in  Berlin,  wo  Moppel
ursprünglich herstammte), die im Frühjahr stattfanden, hatte
er keine Chance. Einen Schlag auf seine Nase und die hellen
Tränen standen ihm in den Augen.

Ich  hatte  Verständnis  für  einen  auf  diese  Weise
benachteiligten Moppel, auch wenn die Johannpeter-Brüder aus
Hamm, die größte und erfolgreichste Boxerfamilie der Welt (10
Brüder waren Boxer, mehrere wurden Deutsche Meister, sechs



schafften den Sprung in die Nationalmannschaft) immer lachend
auf  meine  Nachfrage  sagten,  so  weit  wäre  es  mit  Moppels
Boxerkünsten nicht her gewesen. Gut, da steht dann Aussage
gegen Aussage. Wer möchte richten?

Meine Sympathie gehörte jedenfalls dem leidenden Moppel, der
mir  seine  Boxkünste  übrigens  mal  in  der  Bergkamener
Distelfinkstraße, wo er wohnte, vorgeführt hat. Wir hatten
eine  gemeinsame  Lesung  im  Dortmunder  Fritz-Hüser-Institut
gehabt,  ich  holte  Moppel,  der  selber  kein  Auto  fuhr,  zur
Lesung ab und brachte ihn nachher nach Hause. Begleitet wurden
wir von seiner Gattin „Biggi“.

Als er an jenem Abend ausstieg, hielt Moppel plötzlich die
Fäuste hoch, begann auf der Straße zu tänzeln, wurde wieder
der Amateurboxer von früher, vielleicht auch der Jupp Kaltofen
aus seinen Filmen und kämpfte technisch versiert gegen einen
eingebildeten Gegner, den auch ich nach einiger Zeit glaubte,
vor mir zu sehen. Moppel war gut, fand ich. Der unsichtbare
Gegner hatte keine Chance.

Liebe oder Sport? Egal.

Im Grunde, meinte er, bevor wir uns trennten, gebe es nur zwei
Themen, die er in all seinen Romanen behandele: Sport und
Liebe. Wobei man an der Art, wie er diese Themen literarisch
gestaltete, leider den Unterschied schlecht erkennen konnte.

Sein Manuskript, aus dem er im Fritz-Hüser-Institut las, hatte
unvergessliche Sätze, die ich heute noch aus dem Gedächtnis
zitieren kann. In einer Szene, die – wo sonst – in einer
Kneipe spielte, blieben der junge Wirt und eine ebenfalls
junge, hübsche Dame zurück, alle anderen hatten nach und nach
das Lokal verlassen. Das nachfolgende Geschehen fasste Moppel
dann so zusammen: „Er schaltete das Licht aus bis auf die über
der Theke hängende Lichterkette, die aber genug Licht spendete
für den Schankraum und ihr hastiges Tun.“ Liebe eben. Oder war
es Sport? Egal.



Finanziell kaum profitiert

Nicht  egal  ist,  dass  Moppel  durch  seine  literarischen,
filmischen und schauspielerischen Erfolge nicht reich geworden
ist. Die Verlagsverträge sahen einen Vergütungsanteil im Falle
einer Filmvorführung im Ausland gar nicht vor. Moppel war ja
Bergmann,  wie  Verlagsverträge  auszusehen  haben,  wusste  er
nicht. Und der Verlag hat ihn nicht aufgeklärt. Für hundert
Tage „Laß jucken Kumpel“ in Tokio, so erzählte er mir, sah
Moppel  keinen  Pfennig.  So  reichte  es  nur  zu  zwei
Eigentumswohnungen  in  einem  größeren  Haus  einer
Bergmannssiedlung.  Immerhin.

Über diese Wohnungen wurden schöne Geschichten erzählt. Eine
handelte  davon,  dass  immer  dann,  wenn  auf  dem  Balkon  ein
Handtuch wehte, die Kinder nicht nach Hause kommen durften.
Für eine Stunde wollte Moppel dann ganz allein mit seiner
Biggi  sein.  Sport  oder  Liebe?  Jedenfalls  beweist  die
Geschichte, dass Moppel kein reiner Theoretiker seiner beiden
literarischen Themen war.

Rivalität der schreibenden Bergleute

Direkt  nebenan,  in  der  Amselstraße,  wohnte  übrigens  der
Bergarbeiterdichter Rudolf Trinks, Mitglied im „Werkkreis“ und
ein  ausgemachter  Gegner  von  Moppel.  Das  lag  natürlich
einerseits an Moppels nicht politischem Zugriff auf die Welt
der  Bergarbeiter,  die  in  ihrer  unpolitischen  Grundhaltung
natürlich hoch politisch war, Trinks merkte das. Dann aber
auch, weil ihn das Thema „Sex“ abstieß. Bergleute sind, das
muss man bei der Betrachtung von Moppels Filmen und Büchern
berücksichtigen, eher prüde. Unter ihnen hatte Moppel sicher
nicht seine größte Fangemeinde. Kinogänger und Leser dürften
sich aus anderen Schichten gespeist haben.

Einmal  haben  die  beiden  auf  der  Straße  heftig  über
Bergarbeiterliteratur gestritten, erzählte mir Trinks, danach
haben sie nie wieder miteinander gesprochen.



Trinks und Moppel Claer sind im selben Jahr, 2002, gestorben.
Moppel nach einer langen Leidenszeit. Nach einem Schlaganfall
war er über Jahre ans Bett gefesselt, liebevoll gepflegt von
seiner Biggi. „Ich bin kaputt wie tausend Mann“, hat er seine
Situation in der ihm eigenen Art treffend beschrieben.

71 Jahre alt ist er geworden.

Ich  habe  noch  versucht,  seinen  Nachlass  an  Archive  zu
vermitteln, Biggi aber wollte nichts abgeben. Alles, was ihren
Moppel betraf, wollte und will sie für sich behalten. Das ist
dann wohl wirklich Liebe.

______________________________________________________________

Anm. d. Red: Den kompletten Film „Laß jucken Kumpel“ findet
man hier – allerdings in arg reduzierter Bildqualität.

„Was ich mag? Das Leben!“ –
Vor  100  Jahren  wurde  der
Schauspieler  Curd  Jürgens
geboren
geschrieben von Werner Häußner | 9. Januar 2024
„Sechzig Jahre – und kein bisschen weise“. Das geflügelte Wort
stammt aus einem Schlager, den Curd Jürgens 1975 auf einer
„Polydor“-Schallplatte eingesungen hat. Der Satz könnte auch
über dem Leben des blonden Publikumslieblings stehen: Denn
Jürgens  wurde  nie  „weise“.  Seine  schweren  Herzoperationen
hielten ihn nicht davon ab, weiter gut zu essen, ordentlich zu
trinken und viel zu rauchen. Und so starb er mit nur 66 Jahren
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in Wien während der Dreharbeiten zum Film „Teheran 43“.

Cover der neuen,
im  Aufbau-Verlag
erschienenen
Curd-Jürgens-
Biographie  von
Heike Specht, 480
Seiten, 22,95 € –
Daten siehe auch
am Schluss dieses
Artikels.  (©
Aufbau-Verlag)

„… und kein bisschen weise“ ist auch der Titel seiner 1976
erschienenen Autobiografie. Ein Zeugnis eines lebensgierigen
Mannes, der vor 100 Jahren – am 13. Dezember 1915 – in München
geboren wurde und 45 Jahre lang ein Star war. Auf alles, so
zitierte er Oscar Wilde, könne er verzichten, nur auf Luxus
nicht. Den gönnte sich Curd Jürgens, wie er ihn von Beginn
seines Lebens an gewöhnt war: Wohnsitze in den Pariser Champs-
Elysées, in Zürich, Wien, der Schweiz und auf den Bahamas; in
den Garagen Nobelmarken wie Rolls-Royce und Bentley, Mercedes
und Porsche für den „Alltag“, fünf Ehefrauen und eine heiße
Affäre mit Romy Schneider, dazu unzählige Bewunderinnen: Curd
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Jürgens  brachte  den  Glamour  des  Lebemanns  in  die  graue
Nachkriegszeit in Europa.

Nicht nur ein schnoddriges Raubein

Die  raue  Hülle,  die  zupackende  Energie,  der  grenzenlose
Optimismus seiner Ausstrahlung: Jürgens zeigte der Welt die
Seite seiner Persönlichkeit, die sie gerne sehen wollte. Die
andere, intime offenbarte sich erst aus seinem Nachlass: In
den privaten Aufzeichnungen erleben wir einen Jürgens, der vor
dem Gedanken an den Tod erschrickt, der um seine verlorene
Liebe  trauert,  der  betet.  Aber  wir  finden  auch  das
schnoddrigen Raubein, als das er sich auch in seinen Filmen
gerne inszenieren ließ, und den nach dem Leben fiebernden,
glamourösen Bonvivant.

Um ein Haar hätten wir nie von Jürgens‘ verborgenen Seiten
erfahren: Seiner letzten Frau Margie hatte er aufgetragen,
nach der Beerdigung ein großes Fest zu feiern und am Ende im
leeren  Swimmingpool  der  Villa  bei  Nizza  den  Nachlass
anzuzünden. Margie Jürgens folgte dem nicht, sondern überließ
den  Stapel  von  Zeitungsartikeln,  Kritiken,  Filmplakaten,
Fotos,  (Liebes-)Briefen  und  Tagebüchern  dem  Deutschen
Filmmuseum in Frankfurt. Zum 100. Geburtstag des Schauspielers
gestaltet das Museum eine virtuelle Ausstellung im Internet:
http://curdjuergens.deutsches-filminstitut.de/

Jürgens‘ Vater war ein wohlhabender Hamburger Kaufmann, seine
Mutter  eine  Lehrerin  aus  Frankreich.  Die  Karriere  als
Schauspieler strebte er bereits als Jugendlicher an. Jürgens
arbeitete als Journalist und nahm parallel Unterricht; als
Anfänger wurde er 1935 ans Dresdner Metropoltheater engagiert,
wechselte aber ein Jahr später ans Theater am Kurfürstendamm
in Berlin.

Bereits als Zwanzigjähriger wirkte er in seinem ersten Film
„Königswalzer“ mit. Rund 160 sollten es in den folgenden vier
Jahrzehnten  werden.  Um  seinen  aufwändigen  Lebensstil  zu

http://curdjuergens.deutsches-filminstitut.de/


finanzieren, scheute Jürgens nicht vor banalen Rollen zurück.
Von „Küssen ist keine Sünd‘“ bis zur „Rose vom Wörthersee“
tingelte  er  sich  durch  das  belanglose  deutsche  und
österreichische Nachkriegskino. Titel wie „Käpt’n Rauhbein aus
St. Pauli“ (1971) spielten perfekt mit dem Image des blonden,
blauäugigen Hünen.

Doch  seine  Qualitäten  zeigte  Jürgens  in  anderen
Zusammenhängen. Auf dem Theater zum Beispiel: Da spielte er am
Wiener Burgtheater etwa in Brechts „Das Leben des Galilei“
oder  in  München  in  „Liliom“  von  Franz  Molnár.  Bei  den
Salzburger Festspielen war er von 1973-1977 ein legendärer
„Jedermann“. Und zum letzten Mal stand er in einer Oper auf
der Bühne: 1980 gab er die Sprechrolle des Bassa Selim in
Mozarts „Entführung aus dem Serail“ bei einem Gastspiel der
Bayerischen Staatsoper in Japan.

Ein Sozialist im Rolls Royce

Sein feudaler Lebensstil hielt Jürgens nicht davon ab, sich
politisch als links einzuordnen: Willy Brandt begeisterte ihn
ob seiner moralischen Integrität und der Gegnerschaft zu den
Nazis.  Brecht  spielte  er  nicht  nur,  weil  er  die  Rollen
hervorragend fand, sondern auch aus politischer Überzeugung.
„Ich bin Sozialist“, sagte er einmal, „und wenn man mir dies
hin und wieder zum Vorwurf macht, auch dass ich dazu noch
einen Rolls Royce fahre, so meine ich: Besser ein Sozialist im
Rolls als ein Faschist im Panzerwagen.“

1955 spielte er in Helmut Käutners Film „Des Teufels General“
nach Carl Zuckmayers Theaterstück den General Harras – eine
Rolle,  in  der  sich  sein  eigener  ambivalenter  Lebensstil
widerspiegelt.  Der  leichtlebige,  politisch  eher
holzschnittartig denkende, aufrichtige Militär, der am Ende
seinem Gewissen verpflichtet den Tod wählt, hat Jürgens in die
erste Riege internationaler Schauspielkunst aufrücken lassen;
mit  Robert  Siodmaks  „Die  Ratten“  nach  Gerhart  Hauptmann
bestätigte er seinen Rang als Charakterdarsteller.
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„Was ich mag? Das Leben!“, sagte er einmal in einem Interview.
Seinem Tod am 18. Juni 1982 folgte ein Begräbnis in einem
Ehrengrab auf dem Wiener Zentralfriedhof.

______________________________________________________________
_____________

Virtuelle Ausstellung, TV-Sendungen und neue Biographie

Die  virtuelle  Ausstellung  des  Deutschen  Filmmuseums  in
Frankfurt zum 100. Geburtstag von Curd Jürgens wird zum 13.
Dezember  freigeschaltet:
http://curdjuergens.deutsches-filminstitut.de/

Sein bekanntes Lied „Sechzig Jahre – und kein bisschen weise…“
ist hier zu hören: https://www.youtube.com/watch?v=BqfvLP–4Ew

Das Fernsehen würdigt Jürgens mit der Ausstrahlung von Filmen.
„Katja, die ungekrönte Kaiserin“ von Robert Siodmak (1959) mit
Romy Schneider als Katja zeigen das Bayerische Fernsehen am
13. Dezember, 13.50 Uhr, und das ARD-Vormittagsprogramm am 14.
Dezember um 10.05 Uhr.

In einigen dritten Programmen zu sehen ist am 12. Dezember,
23.20  Uhr,  Helmut  Käutners  „Der  Schinderhannes“  nach  Carl
Zuckmayer, u.a. mit Maria Schell, Siegfried Lowitz und Eva
Pflug. Der MDR zeigt am Montag, 14. Dezember, 23.40 Uhr die
legendäre Zuckmayer-Verfilmung „Des Teufels General“.

Der Westdeutsche Rundfunk widmet seine „Flimmerkiste“ auf WDR
4  am  13.  Dezember,  17.25  Uhr,  dem  Jubilar.
http://www.wdr4.de/musik/liebhabersendungen/flimmerkiste/gebur
tstag-curd-juergens-100.html

In der Sendung wird auch die neue Curd-Jürgens-Biografie von
Heike  Specht  vorgestellt,  die  im  Aufbau-Verlag  erscheint.
http://www.aufbau-verlag.de/index.php/sachbuch/kunst-kultur/cu
rd-jurgens.html
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Kindermorde als Gruselshow –
WLT bringt den Filmklassiker
„M“ von Fritz Lang auf die
Bühne
geschrieben von Rolf Pfeiffer | 9. Januar 2024

M  (Heiko  Grosche)  (Foto:
Volker  Beushausen/WLT)

Vor wenigen Tagen lief er noch mal im Fernsehen: „M – eine
Stadt sucht einen Mörder“, der Kinoklassiker von Fritz Lang
aus  dem  Jahr  1931.  Sein  Thema  ist  von  ungebrochener
Aktualität. Immer wieder muss man in der Zeitung von Männern
lesen, die Kinder sexuell missbrauchen und ermorden, in 80
Jahren hat sich da offenbar kaum etwas geändert.

Lange auch, bevor Fritz Lang mit „M“ seinen ersten Tonfilm
drehte,  gab  es  schon  die  schaurigen  Geschichten  von  den
unsichtbaren  Kindermördern.  Die  Bühnenfassung  des
Westfälischen  Landestheaters,  die  jetzt  in  der  Stadthalle
Castrop-Rauxel ihre Uraufführung erlebte, verweist mit einem
an  die  schwarzen  Wände  geschmierten  „Kinderlied“  darauf:
„Warte,  warte  nur  ein  Weilchen…“  (Ausstattung:  Manfred
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Kaderk).

Der  Conférencier  (Thomas
Zimmer)  (Foto:  Volker
Beushausen/WLT)

Hamann war ein Vorbild für M

Doch  anders,  als  dort  notiert,  geht  es  in  dem  gruseligen
Liedchen nicht allgemein um den „schwarzen Mann“, sondern um
Fritz Hamann, den Hannoveraner Serienmörder von 24 Knaben und
jungen  Männern,  der  dafür  zum  Tode  verurteilt  und  1925
hingerichtet wurde. Das gruselige Thema fasziniert die Massen,
und in Castrop singen sie es auf der Bühne, ausgelassen, gar
zur Polonaise.

Der Film bleibt erkennbar

Die Polonaise aber ist eher ein Ausreißer; für den größten
Teil des Abends folgt die Inszenierung brav der filmischen
Vorlage, bis in manche altertümelnden Formulierungen hinein.
Hier wie dort ist man beispielsweise noch „auf eine Zeitung
abonniert“, was so ja kein Mensch mehr sagen würde.
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Der  blinde
Luftballonverkäufer
und  der  Mörder
(Guido  Thurk  und
Heiko  Grosche)
(Foto:  Volker
Beushausen/WLT)

Szene um Szene wird abgearbeitet, was Fritz Lang damals auf
die Leinwand brachte: Die Geschichte eines Störers, den die
Polizei  ebenso  unschädlich  machen  will  wie  die  vorzüglich
organisierte Verbrecherschaft der Hauptstadt, deren kriminelle
Aktivitäten unter der hektischen Fahndungsarbeit der Polizei
leiden. Die Kriminellen fangen den Mörder, stellen ihn vor ein
Tribunal, und erst in letzter Sekunde verhindert die Polizei
einen  Lynchmord;  dem  Gesetz  ist  Genüge  getan,  doch  auf
beunruhigende Weise ging es im Ganoven-Prozess um „wertes“ und
„unwertes“  Leben  eines  Täters,  postuliert  der  Film  eine
gewisse  Gleichrangigkeit  von  Ganoven  und  Staatsgewalt,  die
beide mit mehr oder weniger Legitimation ihr Ding machen. Die
Nazis  nahmen,  wie  man  weiß,  solche  gesellschaftlichen
Unmutsäußerungen der Weimarer Republik dankbar auf und machten
sie zu Bestandteilen ihrer Ideologie.

Kinderbälle auf der Bühne
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Meistens  freut  man  sich  ja,  wenn  Stücke  und  Vorlagen  im
Theater  erkennbar  bleiben;  hier  jedoch  hätte  in  der
Regiearbeit (Markus Kopf) gern ein bisschen mehr Gewichtung
sein können, etwas mehr energische Inszenierung. Szene für
Szene treibt die Geschichte ihrem Ende zu, und was der Film
etwa in furiosen Gegenschnitten erzählt, reduziert sich auf
der Bühne zu laut vorgetragener Erregtheit.

Dabei  fängt  die  Bühnenfassung  vielversprechend  an,  wenn
zunächst  nur  einige  rote  und  blaue  Kinderbälle  aus  der
düsteren, verwinkelten, vollgekritzelten Kulisse rollen, wenn
Menschen  eilig  durch  das  Bild  huschen  und  offenbar  nicht
erkannt werden wollen und auch noch, wenn Passanten von einer
hysterischen  Menschenmasse  gestellt  und  der  Kinderschändung
bezichtigt werden.

M  (Heiko  Grosche)
(Foto:  Volker
Beushausen/WLT)

Der Conférencier weckt Erwartungen

Auch die Einführung eines öligen „Conférenciers“, den der Film
nicht vorsieht und dem Thomas Zimmer mit viel Einsatz Kontur
verleiht, erscheint zunächst sinnhaft, übernimmt er doch Teile
der filmischen Erzählung wie etwa einige Telefonmonologe, die
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auf der Bühne sicherlich äußerst steif wirken würden.

Die große Kindermördershow denn also? Warum nicht, wenn es das
Thema  trifft.  Vielleicht  hätte  man  zudem  einen  ehemaligen
Bundeskanzler  auftreten  lassen  sollen,  der  etwas  von
„Wegsperren,  und  zwar  für  immer“  knurrt.

Doch  leider  bleibt  diese  Inszenierung  nicht  nur  gänzlich
ironiefrei, sondern sie glaubt erkennbar auch nicht an die
eigene Idee von der peppig moderierten Bühnenunterhaltung. Die
Auftritte  des  Conférenciers,  die  zu  Beginn  spielbestimmend
sind,  reduzieren  sich  bald  schon  stark  und  machen  dem
schlichten Nachspiel Platz. Es fällt schwer, darin ein Konzept
oder eine Regieidee zu erkennen.

Überzeugendes Ensemble

Der munter aufspielenden Darstellerriege ist zu danken, dass
dieser  Theaterabend  trotzdem  eher  in  angenehmer  Erinnerung
bleibt.  Samira  Hempel  macht  vor  allem  als  berufspolitisch
engagierte  Hure  (wieder  einmal)  eine  gute  Figur,  Burghard
Braun, wenngleich seinem filmischen Vorbild Gustaf Gründgens
nicht eben aus dem Gesicht geschnitten, ist ein überzeugender
„Schränker“.  Pia  Seiferth  und  Vesna  Buljevic  wissen  in
verschiedenen Frauenrollen (Frau Beckmann, Wirtin u.a.) ebenso
für sich einzunehmen wie Guido Thurk als Bettler und Bülent
Özdil als Kommissar Lohmann. Heiko Grosche schließlich ist der
Mörder, die Idealbesetzung geradezu für den netten Nachbarn
von nebenan, dem niemand so etwas zutrauen würde.

Herzlicher Applaus.

Weitere Aufführungstermine:
14.12.2015  20.00h   Versmold Aula der Hauptschule
17.01.2016  18.00h   Hameln Theater
26.02.2016  20.00h   Dormagen Gymnasium
02.03.2016  19.30h   Radevormwald Bürgerhaus
11.03.2016  19.30h   Witten Saalbau
13.03.2016  19.00h   Herford Stadttheater



14.03.2016  19.30h   Bottrop Josef-Albers-Gymnasium
14.04.2016  19.30h   Rheine Stadthalle
26.04.2016   20.00h    Heinsberg  Stadthalle-
Begegnungsstätte
04.05.2016  19.30h   Bad Oeynhausen Theater im Park
www.westfaelisches-landestheater.de

 

Ikone der Filmgeschichte: Vor
75 Jahren wurde Chaplins „Der
große Diktator“ uraufgeführt
geschrieben von Werner Häußner | 9. Januar 2024
In diesem Film gibt es Szenen, die in die Weltgeschichte der
bewegten  Bilder  eingegangen  sind.  Szenen,  die  man  einmal
gesehen hat und nie wieder vergisst. Szenen, die das Lachen
herauskitzeln und die einem das Lachen im Hals steckenbleiben
lassen. Die „New York Times“ bezeichnete ihn – unter einem
bestimmten Blickwinkel gesehen – als vielleicht bedeutsamsten
Film, der je produziert wurde. Gemeint ist Charlie Chaplins
„Der große Diktator“.

Die bittere und zugleich erzkomische Satire auf Adolf Hitler
und das Dritte Reich hatte vor 75 Jahren, am 15. Oktober 1940,
ihre Premiere – und zwar in New York, nicht wie üblich in Los
Angeles, weil Chaplin eine bereits angelaufene Protestwelle
fürchtete. Das Hays-Office, die amerikanische Zensurbehörde,
äußerte bereits im Vorfeld Bedenken gegen den Film; Chaplin
erhielt aus pro-faschistischen Kreisen Drohbriefe.

Chaplin, wie Hitler im April 1889 geboren, ist vielleicht der
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einzige  Künstler,  dem  es  je  gelungen  ist,  die  Figur  des
größenwahnsinnigen Diktators künstlerisch adäquat umzusetzen.
Leicht ist es dem britischen Komiker nicht gefallen: Bis 1935
reichen die Vorbereitungen für den Film zurück. Chaplin musste
sein  Konzept  am  Set  auch  gegen  einzelne  Mitarbeiter
durchsetzen. Und die Kritik war keineswegs einhellig positiv.
1940 ging es in der öffentlichen Diskussion in den USA um
einen  möglichen  Kriegseintritt;  Chaplins  „Großer  Diktator“
wurde da als Beitrag zur Kriegshetze missverstanden.

Darf man über Verbrecher lachen?

Später hat man ihm sogar vorgeworfen, den Nationalsozialismus
verharmlost zu haben. Die Frage, ob man über die furchtbaren
Verbrecher des Dritten Reiches lachen dürfe, wurde auch in der
Nachkriegszeit  lange  diskutiert.  Chaplin  selbst  bekannte
später, hätte er die wahren Gräuel in den Konzentrationslagern
gekannt,  hätte  er  den  Film  nicht  produzieren  können.  Die
Amerikaner gaben den Film nach Testaufführungen im Nachkriegs-
Berlin nicht frei; er kam erst 1958 in die deutschen Kinos.
2004 erlebte er sein Comeback in einer aufwändig restaurierten
Version.

Charlie Chaplin indes wusste, was er tat und was er wollte: Er
hatte die Tiraden und Ausfälle Hitlers lange genug studiert,
um ihren unmenschlichen Kern freizulegen. Er hatte erkannt,
dass die Hassreden gegen die Juden und „Untermenschen“, ihre
Diskriminierung  und  letztlich  tödliche  Verfolgung  ein
Verbrechen gegen die Menschlichkeit unerhörten Ausmaßes waren.
Er wollte die Wahrheit mit seinen Mitteln darstellen und die
Menschen aufrütteln – mit den Mitteln des Komödianten, mit der
Kunst  der  Parodie,  der  Überzeichnung,  der  Satire  und
Persiflage.

Und so ließ er „Adenoid Hynkel“, den Herrscher über „Tomania“,
mit einem Luftballon in der Form eines Globus tanzen, bis der
Luftbehälter platzt und nur ein paar Fetzen in den Händen des
Diktators  zurückbleiben.  So  persiflierte  er  die  „Achse“



zwischen  Hitler  und  Mussolini  mit  dem  Treffen  des
kriegswütigen Hynkel mit dem kaum weniger gewaltversessenen
Herrscher von Bacteria, Benzino Napoloni. Die Szene mit dem
verfehlten roten Teppich vor dem Zug gehört zu den Ikonen
gelungenen Slapsticks.

Plädoyer für Freiheit und Humanität

Für  das  Finale  des  Films  –  den  Einmarsch  Tomaniens  ins
Nachbarland „Osterlich“ – lässt Chaplin einen kleinen, aus dem
KZ geflohenen Juden in die Rolle des Diktators geraten: Die
tragikomische  Gestalt  des  verfolgten  Friseurs,  der  dem
Gewaltherrscher zum Verwechseln ähnlich sieht – Zwei-Finger-
Bart unter der Nase eingeschlossen –, muss die Rede nach dem
erzwungenen „Anschluss“ des besetzen Landes halten. In diesem
Moment  wächst  er  über  sich  hinaus:  Er  plädiert  für
Völkerverständigung,  gegen  Sklaverei  und  Unterdrückung,  für
Freiheit,  Toleranz  und  Humanität.  Eine  fast  sechsminütige
Rede, die in der Kritik auf Ablehnung stieß. Formal, weil sie
die Ebene der Handlung verlässt und die „vierte Wand“ zum
Zuschauer  durchbricht;  inhaltlich,  weil  Chaplin  seine
politische  Position  unverstellt  und  leidenschaftlich
formuliert.

Die Worte dieser Rede stehen in denkbar scharfem Gegensatz zu
dem Kauderwelsch, mit dem sich der echte Diktator in einer
vorangegangenen  Szene  vor  dem  Mikrofon  produziert  hatte.
Chaplin hatte für diese Ansprache Hitlers Gestik und Mimik
genau studiert, um sie lächerlich zu überzeichnen. Und seine
Sprache ist ein künstliches Gebrabbel, in dem man nur hin und
wieder einzelne Worte erkennt: „Sauerkraut“, „Schnitzel“ oder
„Blitzkrieg“. Eines der Kunstworte Chaplins, „Schtonk“, hat
über den Film hinaus Karriere gemacht.

„Der große Diktator“ ist nicht nur eine genialische und tief
bewegende Satire. Er ist, wie die „New York Times“ schrieb,
ein  von  Grund  auf  tragisches  –  oder  im  klassischen  Sinne
tragikomisches Werk. Er ist bis heute ein Aufruf, hellsichtig



zu bleiben und die Unmenschlichkeit, die sich nicht ausrotten
lässt, zu erkennen und zu benennen. Und er ist ein berührendes
Zeugnis für den großen Humanisten Charles Spencer Chaplin, der
sich in der Rede des jüdischen Friseurs im Film unverstellt
wiederfinden lässt:

„Es tut mir leid aber ich möchte nun mal kein Herrscher der
Welt sein, denn das liegt mir nicht.
Ich möchte weder herrschen, noch irgendwen erobern,
sondern jedem Menschen helfen, wo immer ich kann.
Den Juden, den Heiden, den Farbigen, den Weißen.
Jeder Mensch sollte dem anderen helfen, nur so verbessern wir
die Welt.
Wir sollten am Glück des andern teilhaben und nicht einander
verabscheuen.
Hass und Verachtung bringen uns niemals näher.
Auf dieser Welt ist Platz genug für jeden, und Mutter Erde ist
reich genug, um jeden von uns satt zu machen.
Das Leben kann ja so erfreulich und wunderbar sein.
Wir müssen es nur wieder zu leben lernen.“

Kinoschauspieler, Folkmusiker
und  vieles  mehr:  Theodore
Bikel starb mit 91
geschrieben von Rudi Bernhardt | 9. Januar 2024
Ich kann mich beim besten Willen nicht mehr an die TV-Sendung
und ihren genauen Namen erinnern, ist einfach zu lange her.
Aber der Name des Moderators (wie man es heute nennen würde)
blieb haften. Es war Theodore Bikel. Theodore Meir Bikel ist
jetzt  im  Alter  von  91  Jahren  gestorben.  Nach  meinem
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Dafürhalten  ist  er  auf  eine  Stufe  zu  stellen  mit
beispielsweise  Sir  Peter  Ustinov.

Immer wieder seit unserem ersten Kennenlernen via TV ereignete
es sich, dass ein Film begann oder endete, und ich im Vorspann
seinen Namen las oder im Nachspann erfuhr, dass er es war,
dessen Rolle mir auffiel, aber wieder mal sein Name mir nicht
eingefallen  war.  Meist  entfuhr  mir  dann  leise:  „Ah,  ja,
Theodore Bikel.“ Und selten waren es Rollen und Filme, deren
Auftauchen  in  einer  späteren  Filmografie  hätten  bedauert
werden müssen.

Auftritt  beim  St.  Louis
Jewish  Books  Festival:
Theodore  Bikel  am  2.
November  2014.  (Foto:
Fitzaubrey  /  Lizenz:
http://creativecommons.org/l
icenses/by-sa/3.0/)

Ob es in John Hustons „African Queen“ der zackige deutsche
Marineoffizier  war,  dem  sein  Schiff  von  Humphrey  Bogarts
handgeklöppeltem Torpedo im tapferen Flussschiffchen unter den
Füßen abgeschossen wurde, oder ob er als Sheriff Max Muller in
Stanley  Kramers  „Flucht  in  Ketten“  neben  Tony  Curtis  und
Sidney Poitier auftrat – fast alle Filme mit dem gebürtigen
Wiener (auch in scheinbar randständigen Nebenrollen) hatten
eine  tolle  Geschichte  zu  erzählen.  „Flucht  in  Ketten“
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bescherte  Theodore  Bikel  sogar  eine  Oscar-Nominierung.

Der multibegabte junge Mann musste indes wie viele seiner
Konfession im Jahre 1938 mit Mutter Miriam und Vater Joseph
vor  den  Hitler-Deutschen  fliehen,  als  die  Österreich
anschlossen.  Erst  einmal  nach  Palästina,  wo  sie  britische
Staatsbürger  wurden.  Dort  war  er  zunächst  Kibbuzim,  dann
studierte er am Habimah-Theater in Tel Aviv, und schließlich
war er Mitbegründer des Tel Aviv Chamber Theater. Niemand
anderem als Sir Laurence Olivier war es vorbehalten, sein
Talent zu entdecken und ihm den Weg nach London zu weisen, wo
er dann in „Endstation Sehnsucht“ auftrat.

Aber nach „African Queen“ zog’s ihn endgültig in die Staaten,
nach New York. Dort führte er seine lebenslange Doppelkarriere
fort – als anerkannter Bühnen- und Filmschauspieler und als
beklatschter Folksänger, der mit Pete Seeger das „Newport Folk
Festival“ ins Leben rief, der selbst außer Gitarre, Mandoline,
Balalaika  und  Mundharmonika  spielte,  um  sich  selbst  zu
begleiten, wenn er in 20 Sprachen dieser Welt sang (sechs
davon beherrschte er perfekt).

Und immer wieder kamen die Filmanfragen. Bis hin zu „007“, wo
er  fast  Gerd  Fröbe  den  Bösewicht  Goldfinger  weggeschnappt
hätte.  Auch  an  seine  Auftritte  in  „Star  Trek  –  The  Next
Generation“ wird man sich wieder erinnern, wenn sie im TV
wiederholt werden.

Theodore  Meir  Bikel  war  sein  Leben  lang  ein  ungemein
politischer  Mensch.  Immer  stand  er  den  amerikanischen
Demokraten nahe. 1977 nahm Präsident Jimmy Carter ihn ins
National Council for the Arts auf, was er bis 1982 beibehielt.
Er war Präsident der Actors’ Equity Association und war bis zu
seinem Tod Präsident der Associated Actors and Artistes of
America. Er engagierte sich bei Americans for the Arts und
natürlich im American Jewish Congress, dessen Vizepräsident er
war.



Theodore Bikel spielte jedoch im Film gern den Schurken, den
garstigen Typen, der seinen Weggefährten Übles antat. Seltsam,
aber so oft ich ihn in Filmen genau so sah, so oft er selbst
diesen Rollen eine manchmal fast sympathische Wärme gab, werde
ich doch Theodore Bikel immer nur mit dem freundlich aus dem
Schwarz-Weiß-Fernseher  blickenden  Herrn  verbinden,  der  uns
Kindern Freude machte und dabei immer wieder eines der Lieder
aus seinem grenzenlosen Repertoire klampfte.

Als  Winnetou  bleibt  er
unsterblich:  Abschied  vom
Schauspieler Pierre Brice
geschrieben von Rudi Bernhardt | 9. Januar 2024
Pierre  Louis  Baron  Le  Bris  ist  im  Alter  von  86  Jahren
gestorben. Hierzulande kannte man ihn nur als den perfekt en
allemand  parlierenden  Pierre  Brice  mit  dem  netten
„fransösischen“ Akzent. Noch besser kannten wir ihn als den
ebenso perfekten Darsteller des Winnetou, der neben Lex Barker
blutsbrüderlich durch die karstige Film-Landschaft Kroatiens
ritt. Beide sind nun in den ewigen Jagdgründen, wie man so
sagt.

Aber wie kaum ein anderer hinterlässt Pierre Brice bei seinen
deutschen  Fans  den  Eindruck  solch  einer  vollkommenden
Identifikation  von  Darsteller  und  Rolle.  Niemand  hätte  in
ihren Augen den edlen Helden nahezu jeder Kindheitslektüre
spielen dürfen. Niemand hätte sich mit schwarzer Langhaar-
Perücke  so  elegant  in  die  unvermeidlichen  Leggins  zwängen
können  wie  er.  Keinem  wäre  es  gelungen,  so  behend‘  den
Pferderücken nach wildem Galopp zu verlassen und dabei die
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Silberbüchse wie ein Zepter den bösen Gegnern entgegen zu
schwingen. Das konnte nur er, Pierre Brice – nicht zuletzt
auch im Sauerland, beim Festival in Elspe, wo er ab 1976 für
rund zehn Jahre mitwirkte.

Pierre  Brice  als
Winnetou  bei  den
Karl-May-Festspielen
in  Elspe
(Sauerland),  um
1978.  (Foto:  Elke
Wetzig  –  Lizenz:
https://creativecomm
ons.org/licenses/by-
sa/3.0/deed.de

„Nur wenige Leute wissen, wie ich vor und seit Winnetou gelebt
habe und lebe. Winnetou war ein wichtiger Teil meines Lebens
und ich habe ihm viel zu verdanken. Doch neben Winnetou haben
noch viele andere Menschen und Situationen eine wichtige und
prägende Rolle in meinem Leben gespielt.“ So schrieb er in
seiner 2004 erschienen Autobiografie, der er – ohne eine Spur
von Ironie – den Titel „Winnetou und Ich“ gab. So sehr er
selbst diese Rolle, von deren Erfolg er völlig überrascht
wurde,  als  die  Seine  wahrnahm,  so  viele  andere  Seiten  an
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diesem Mann sind zu entdecken. Seiten, die den meisten seiner
Bewunderer verborgen blieben.

Als  Jugendlicher  barg  er  in  seiner  Heimatstadt  Brest
(Bretagne) Verschüttete nach alliierten Bombardements aus den
Trümmern.  In  dieser  Zeit  pirschte  er  als  Bote  für  die
Résistance durch deutsche Linien. Der glühende Patriot Pierre
Brice meldete sich freiwillig, als sein Land glaubte, die
Kolonien  in  Indochina  verteidigen  zu  müssen.  In  Algerien
mischte er als Fallschirmjäger mit. Der eher still wirkende
Jüngling war damals so, wie sein Freund Alain Delon sich gern
spielte. Der war im Übrigen mitverantwortlich, dass Pierre
Brice daheim in Frankreich kaum Chancen hatte, übers Modeln
und Tanzen hinaus zu kommen. Die zwei sahen sich zu ähnlich,
so war sein Typ schon besetzt in einem Land, das jede Menge
junger Stars zu bieten hatte.

Italien  und  Spanien  waren  seine  frühen  Bühnen  als
Schauspieler, B-Movies sein Genre, Sandalen- oder Mantel-und-
Degen-Rollen seine üblichen Spielformen. Horst Wendtland war
dann sein eigentlicher Entdecker. Sie lernten sich in Berlin
kennen, wenig später bot der Produzent ihm die Winnetou-Rolle
an. Pierre Brice schlug ein, obwohl ihm weder Autor Karl May
noch die Figuren seiner Romane etwas sagten. Auch war ihm das
Indianerbild nur aus amerikanischen Western bekannt, wo sie
die ewigen Verlierer waren. Das war Pierre Brice unbehaglich.



Pierre  Brice  im  November
2011  in  Luxemburg  (Foto:
François  Besch  –  Lizenz:
https://creativecommons.org/
licenses/by-sa/4.0/)

Vielversprechend  fand  er  seine  Aufgabe  also  nicht.  Große
Erfolge wähnte er nicht auf sich zu kommen. Überraschung, das
Gegenteil  trat  ein.  Im  Heimatland  nahezu  unbekannt,  in
Deutschland  ein  ruhmreicher  Star,  dessen  Winnetou  dem
erfahrenen Westerndarsteller Lex Barker kaum Raum ließ. Karl
May hob eben den edlen Apachen in ungeahnte Sympathiehöhen und
mit ihm seine Idealverkörperung Pierre Brice.

Ich lernte ihn mal kennen, als er mit seiner Gattin Hella
Krekel  in  Unnas  WR/WAZ-Geschäftsstelle  eine  Massenhysterie
auslöste,  weil  wir  daselbst  sein  Erscheinen  zur
Autogrammstunde  angekündigt  hatten.  Engelsgeduldig  malte  er
seinen Schriftzug auf alles, was ihm als Untergrund angeboten
wurde. Stets freundlich lächelnd, ein auch im wahren Leben
grundsympathischer Mensch, dem Allüren offensichtlich so fremd
waren, wie Charly Mays sächsische Heimat seinem Apachenfreund.
Als die kleine Geschäftsstelle am Unnaer Markt an den Rand des
Teilabbruchs  gelangt  war,  ging  dann  auch  die  vorgesehene
Stunde zu Ende. Wir tauschten einen warmen Handschlag aus, ich
radebrechte  artig  mein  Schulfranzösisch  herunter  und  des
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lächelnden Stars warmer Bariton (17 Platten nahm er nebenher
auf) antwortete auf Deutsch.

Pierre Louis Baron Le Bris durfte das Bundesverdienstkreuz im
Revers tragen, er war Ritter der Ehrenlegion in Frankreich,
wie Chris Howland würdigte man ihn mit dem „Scharli“, der für
besondere Verdienste um das kulturhistorische Erbe von Karl
May verliehen wird. Drei Starschnitte in der „Bravo“, 12 Ottos
und fünf Bambis umkränzten seine bundesdeutsche Karriere. Er
spielte mit Marcello Mastroianni, Sophia Loren und Catherine
Deneuve.

Pierre Brice fühlte sich auf der Theaterbühne wohl, war im TV
einer der Reisenden auf dem „Traumschiff“. Aber es konnte
kommen, was wollte in seinem Darstellerleben. Immer, wenn er
in  der  Republik  zu  sehen  war,  blieb  er  doch  der  ewige
Winnetou.

Er hat dessen Filmtod (1965) lange überlebt, und er wird noch
sehr lange in der Erinnerung vieler lebendig bleiben. Adieu,
Pierre!


