
Viel  Steine  gab‘s  –  Georg
Kleins Roman „Die Zukunft des
Mars“
geschrieben von Wolfgang Cziesla | 6. Oktober 2013
Wenn  neben  dem  literarischen  Hochgenuss  ein  zweiter  Grund
genannt werden müsste, warum sich die Lektüre von Georg Kleins
neuem  Roman  „Die  Zukunft  des  Mars“  unbedingt  lohnt,  dann
vielleicht, weil wir durch ihn die „Gute Alte Zeit“, in der
wir heute leben, neu schätzen lernen könnten.

Vladimir  Nabokov  hatte  in  Stadtführer  Berlin  einen  Sinn
schöpferischer Literatur darin gesehen, „alltägliche Dinge so
zu  schildern,  wie  sie  sich  in  den  freundlichen  Spiegeln
künftiger Zeiten darbieten werden.“ Georg Klein verfügt über
diesen besonderen Blick auf das kuriose, später sicher einmal
museumswürdige Spielzeug, mit dem wir uns heute vergnügen.
Oder auf das Stückchen Weihnachts-Geschenkpapier, das sich in
einem unzugänglichen Gebiet der Marsoberfläche verliert. In
„Die Zukunft des Mars“ ist unsere Gegenwart längst Geschichte
geworden, und wir Menschen von heute sind die Bewohner einer
legendären, einer untergegangenen Welt.

Anstatt  aber  wie  die  Rezensentin  im
Feuilleton  einer  überregionalen
Tageszeitung  von  einem  „friedfertig
pessimistischen  Zukunfts-Thriller“  zu
sprechen, könnte ebenso gut der Optimismus
hervorgehoben  werden,  der  in  der
kriegerisch  verwickelten  Lage  eines
postdesaströsen  Europas  den  Alltag  der
Romanfiguren  durchwirkt,  bis  hin  zur
kindlichen  Vorfreude  auf  das
Weihnachtsfest.
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Pessimistisch bzw. dystopisch ist der Roman allerdings, was
den Fortbestand von Nationalstaaten und Demokratien betrifft,
ebenso  im  Hinblick  auf  intakte  Telefonverbindungen,  die
Erwartung von mehr Fernsehkanälen als täglich zwei Stunden
Regierungsprogramm,  das  nur  gemeinschaftlich  an  wenigen
Empfängern  geschaut  werden  kann,  oder  die  Zukunft  von
Kaffeekultur.  Dafür  werden  die  noch  verbliebenen  Alt-
Alkoholika wie das Danziger Goldwasser oder die mehr schlecht
als  recht  funktionierenden  elektronischen  Geräte,  die  den
„Ewigen  Winter“  überstanden  haben,  hoch  gehandelt.  Was  in
Georg Kleins Roman die Gegenwart der Zukunft ist, dürfte nur
sehr  spezielle  Typen  erwartungsfroh  stimmen,  etwa
Elektrobastler,  wie  „Opa“  Spirthoffer  einer  ist,  oder
Charaktere mit Alleinherrscher-Phantasien wie Don Dorokin, der
sich das Freigebiet Germania mit zwei Rivalen aufgeteilt hat.

Die Welt nach einer großen Umwälzung

In dieser Robinsonade nach einer politischen, wirtschaftlichen
und  offenbar  auch  klimatischen  Umwälzung,  die  die  ehemals
deutsche Hauptstadt an den westlichen Rand der chinesischen
Protektorate gerückt hat, versucht sich die mit ihrer Tochter
Alide  aus  dem  sibirischen  Novonovosibirsk  eingewanderte
Lehrerin  Elussa  unter  (aus  unserem  Wohlstandsdeutschland
betrachtet)  eher  armseligen  Bedingungen  durchzuschlagen  –
nicht  zuletzt,  indem  sie  die  Russischkenntnisse  des
hundertjährigen  Herrn  Spirthoffer  aufzufrischen  hilft.

Doch auch die Überlebenskämpfe im Nachkriegs-Germania spielen
sich  im  Vergleich  zu  den  Sorgen  der  Mars-Bewohner  unter
privilegierten Bedingungen ab. Allein schon die Artenvielfalt,
die auf der „blauen Mutterkugel“ weiterhin existiert, wäre auf
dem roten Planeten unvorstellbar. Von den Tieren im Freigebiet
Germania  seien  hier  nur  zwei  genannt:  der  aus  Sibirien
eingewanderte  Marderhund  und  der  aus  dem  untergegangenen
Amerika  herübergeschwommene  Waschbär,  die  sich  im  Erkennen
ihrer  physiognomischen  Ähnlichkeit  tödlich  ineinander
verbeißen – eine zutreffende, vielseitig anwendbare Metapher.



An solchen und anderen Einfällen ist der Roman reich.

Auf dem Mars gibt es fast nichts als Steine, diese aber in
allen Farben und Formen. Mit einfachsten Werkzeugen, jedoch
spezialisierten handwerklichen Fertigkeiten, werden Steine zu
Mehlen  zermörsert,  aus  denen  zum  Beispiel  der  als  Arznei
taugliche  Blausteinbrei  angerührt  wird.  Aus  demselben
Blaustein kann unter größten Sicherheitsvorkehrungen aber auch
verbotenerweise Tinte gebraut werden. Steinschmalz wird für
die Produktion von Kerzen verwandt. Glanzsteine dienen als
Spiegel. Aus bräunlichem Steinglas werden Guckfenster geformt.
Und orangener Warmstein heilt fast alles.

Allesmacher, Neubastler, Nothelfer

Neben den Steinbrechern und Glasmachern gibt es Altfinder, die
nach  verwertbaren  Resten  aus  der  Siedlerzeit  graben,  und
Berufe  wie  Allesmacher,  Neubastler,  Nothelfer  oder  –  eine
besonders hoch angesehene Gruppe – Mockmock-Beobachter. Das in
der Tiefe des Bodens beheimatete Wesen namens Mockmock, über
das hier nichts weiter verraten werden soll, trägt außer den
Steinen und seltenen Funden aus der Zeit der Erstbesiedlung
entscheidend zum Überleben der Marsianer bei.

Jeder hat seinen festen Platz in der Gesellschaft, der ähnlich
vorbestimmt zu sein scheint wie in Platons Staatsideal. Ab
einer bestimmten Anzahl grauer bis weißer Haare kann man in
den Panik-Rat aufgenommen werden und sich aktiv am „Großen
Palaver“ beteiligen, das man sich als eine Tradition nicht-
kodifizierter  Gesetze  und  Handlungsrichtlinien  vorstellen
kann.  Denn  lesen  und  schreiben  können  nur  zwei  der
Marsbewohner, und die müssen ihr Geheimwissen sorgsam vor den
Anderen verbergen. Die sechsundfünfzig „Heiligen Bücher“, die
noch  von  der  Erde  stammen,  gelten  als  unlesbar,  genießen
jedoch kultische Verehrung.

Der Schreibfertigkeit des Marsbewohners Porrporr verdanken wir
im ersten von vier Romanteilen erkenntnisreiche Einblicke in



den Alltag der postkolonialen Marsmenschen. Er schreibt zum
Beispiel über die Freude, wenn die Herstellung einer in ihrer
Transparenz auch noch so getrübten Glasscheibe gelingt, oder
über die notwendigen, aber mitunter lustvollen Fahrten mit dem
Doppeltretroller über glatte Lavafelder. Der Berichterstatter
wertschätzt die einfachen Dinge und gibt uns Erdenmenschen
beim Blick in die Ferne das Staunen aus den Anfängen von
Zivilisationen zurück.

„Schändliche Unlust“ als gefürchtete Krankheit

In  der  lebensfeindlichen  Steinwüste  tauchen  aber  auch
Krankheiten auf, wie man sie auf der Erde nicht kennt. Eine
der gefürchtetsten ist die „Schändliche Unlust“. Wer davon in
einem  fortgeschrittenen,  unheilbaren  Stadium  befallen  ist,
wird, egal ob er sich noch bewegen kann oder nicht mehr, in
den  Purpurspalt  entsorgt.  Jedoch  breitet  Georg  Klein  kein
Schreckensszenario  aus.  Vielmehr  wird  in  aller
Selbstverständlichkeit und ohne unnötige Erklärungen von der
Mühsal wie von den Freuden des Marsdaseins erzählt. Ebenso wie
es auch auf unserer guten alten Erde nicht verwundert, wenn
der Partner im Bett von einem fremden Planeten stammt.

Im ironischen Spiel mit einem Genre, in dem sonst munter hin
und her teleportiert wird, muss auch die Überbrückung der
Distanz nicht im technischen Sinne erklärt werden. Gleichwohl
lässt der Autor uns die „Höllenkälte“ mitempfinden, wenn etwa
Elussa auf dem Weg durch den Weltraum die Fingernägel in den
Rücken eines mitreisenden Buches presst. Neben ihr ist es die
fürwitzige Tochter Alide, die den oftmals tödlichen Transfer
nicht  nur  unbeschadet  überlebt,  sondern  sich  mit  den
Marsbewohnern – die aus plausiblen Gründen russisch sprechen –
auch gleich unbekümmert unterhält.

Ina Hartwig hat in der „Zeit“ auf die Anspielungen auf Alexej
Tolstois Roman „Aëlita“ hingewiesen, aus dem Georg Klein ein
Zitat als Motto dem vierten Teil seines Romans voranstellt.
Zukünftige Forscher – auf welchem Planeten auch immer – werden



aus den vielen im Roman versteckten Hinweisen gewiss alle
sechsundfünfzig Bücher zu identifizieren wissen, die auf dem
roten  Planeten  als  heilig  gelten,  sowie  das
siebenundfünfzigste, an dem sich Elussa auf ihrem Weg durch
den frostigen Raum festklammert. Nicht auszuschließen, dass
auch der schöne Gegenstand aus dem Rowohlt Verlag eines Tages
unter die „Heiligen Bücher“ eingereiht werden wird. Bis dahin
sei  jedem,  der  noch  zu  lesen  versteht,  eine  vergnügliche
Lektüre gewünscht.

Georg Klein: “Die Zukunft des Mars”. Roman. Rowohlt Verlag,
384 Seiten, 22,95 €

Gala  zu  25  Jahren  Aalto-
Theater:  Norbert  Lammerts
Plädoyer für die Oper
geschrieben von Werner Häußner | 6. Oktober 2013

Wird  25  Jahre  alt:  Das
Essener Aalto-Theater. Foto:
Werner Häußner
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„Wacht auf“! Der Chor aus Richard Wagners „Meistersinger von
Nürnberg“ hätte durchaus an den Schluss der Rede von Norbert
Lammert gepasst. Nicht, weil dieser Appell an die Zuhörer bei
der Gala zum 25-jährigen Bestehen des Essener Aalto-Theaters
nötig  gewesen  wäre:  Der  Bundestagspräsident  hielt  sein
Publikum  gekonnt  bei  der  Stange.  Sondern  weil  sein
leidenschaftliches, argumentativ brillantes Plädoyer für die
Oper endlich einmal zum Aufwachen führen sollte.

Zum  Aufwachen  bei  seinen  Kolleginnen  und  Kollegen  in  der
Kulturpolitik, die dem Musiktheater seit Jahren eine Krise
nach der anderen einbrocken. Davon war bei der festlichen Gala
im Aalto-Theater nichts zu hören. Verständlich: Man feiert zu
Recht das Bestehende, freut sich am Gegebenen. Es muss nicht
Krisen-Geraune über jedem Anlass zur Freude liegen.

Einer  der  schönsten
Theaterbauten  Europas:  Das
Aalto-Theater. Foto: Häußner

Und ein Grund zum Feiern ist das Jubiläum in der Tat: Essen
besitzt  mit  dem  Bau  des  finnischen  Architekten  einen  der
schönsten Theaterbauten Europas, wenn nicht sogar weltweit.
Das betonte Oberbürgermeister Reinhard Paß zu Recht. Wohl kaum
ein Essener Bürger wird vergessen, neben der Zeche Zollverein
„das Aalto“ als kulturellen Leuchtpunkt der Stadt zu nennen.
Die Festschrift zum Jubiläum, nach der Veranstaltung kostenlos
verteilt, lässt zwischen blau-silbernen Buchdeckeln 25 Jahre



Erfolgsgeschichte Revue passieren: Von der Eröffnungspremiere
– natürlich „Die Meistersinger von Nürnberg“ – über die damals
provokante erste von 18 Regiearbeiten Dietrich Hilsdorfs („Don
Carlos“) bis hin zum Abschied von Stefan Soltesz mit Joachim
Schlömers verstiegenem „Parsifal“.

Das Aalto hatte in diesen 25 Jahren drei Intendanten, drei
Generalmusikdirektoren, drei Chordirektoren, drei Ballettchefs
und  drei  Geschäftsführer:  ein  Zeichen  von  Solidität  und
kontinuierlicher  Arbeit.  Das  Niveau  in  diesen  Jahren  ist
unbestritten; die Auszeichnung „Opernhaus des Jahres“ 2008 ist
nur ein Zeichen dafür, wie sehr das Aalto-Theater als eine der
führenden deutschen Bühnen geschätzt wird.

Auch Nordrhein-Westfalen ist Theater-Krisenland

Aber: Man muss nicht nach Sachsen-Anhalt blicken, wo gerade
eine von allen guten Geistern verlassene Landesregierung die
Theaterlandschaft  irreparabel  zu  schädigen  plant  und  die
Zukunftsinvestitionen  Bildung  und  Kultur  zusammenstreichen
will. Auch Nordrhein-Westfalen ist ein Theater-Krisenland; da
mögen sich die Kulturhauptstadt-Nachklänge noch so sirenenhaft
entfalten: Die Kölner Opernkrise ist nach dem peinlichen Spiel
um  die  Intendanz  Uwe-Eric  Laufenbergs  mühevoll  auf  einem
Niveau abgewendet, auf dem künstlerische Wagnisse kaum mehr
finanzierbar  sind.  Die  Oper  Bonn  muss  unter  ihrem  neuen
Intendanten Bernhard Helmich mit drei Millionen Euro weniger
auskommen.

An der Deutschen Oper am Rhein herrscht Ruhe, so lange, bis
die nächste Krisenrunde in Duisburg ansteht. In Gelsenkirchen
wird  in  dem  wunderbaren  Bau  von  Werner  Ruhnau  dank  des
ungebrochenen Willens zur Kultur noch produktives Musiktheater
gespielt  –  allerdings  im  Vergleich  zu  früher  mit  einem
Rumpfprogramm, das zu unterschreiten seriös nicht mehr möglich
ist. Hagen kämpft verzweifelt ums Überleben – und das schon
seit Jahren.



Und in Wuppertal ist die – von politischer Seite sogar als
mutig bezeichnete – Schließung des Schauspielhauses bittere
Realität: Die Schauspieltruppe ist auf einen Zehn-Personen-
Rest geschrumpft und auch die Oper wird unter ihrem neuen
Intendanten Toshiyuki Kamioka, dem bisherigen Chefdirigent der
Wuppertaler  Sinfoniker,  auf  ein  Niveau  gekürzt,  auf  dem
vielleicht  noch  ein  Betrieb,  aber  kaum  mehr  künstlerische
Herausforderungen bewältigt werden können.

Wuppertal  steht  exemplarisch  für  ein  weithin  beobachtbares
Phänomen, das innere Aushöhlen kultureller Einrichtungen. Das
liegt ja auch in Essen nicht fern: Auch das Aalto-Theater litt
unter  Kürzungsrunden.  Ein  Haus  dieser  Größe  müsste  sich
eigentlich mehr als fünf Opernpremieren pro Spielzeit leisten
können,  von  der  fast  verschwundenen  Operette  ganz  zu
schweigen. Aber das wagt kaum jemand mehr zu sagen – es könnte
ja als undankbar gelten: Seien wir froh, dass wir noch so gut
dastehen. Und wer weiß, wann die Theater und Philharmonie
Essen (TuP) angesichts des Wetterleuchtens für den Essener
Haushalt 2014 erneut mit dem falschen, aber dennoch wirksamen
Totschlagargument  konfrontiert  wird,  dass  in  Krisenzeiten
„alle“ sparen müssten.

Harte Argumente für die Oper

Aufwachen  also!  Aber  wie?  Für  die  von  Nothaushalten
gebeutelten Städte, denen vor allem der Bund viele Kosten
aufgebürdet, aber keine Entlastungen gewährt hat, ist diese
Frage  kaum  zu  lösen.  Norbert  Lammert  ist  als
Bundestagspräsident weit weg von der kommunalen Kleinarbeit,
aber  nahe  dran  an  denen,  die  große  Linien  vorgeben.  Die
Situation drängt nach der Frage: Wann kommt der Rettungsschirm
für die Kultur? Die Kommunen alleine sind längst überfordert.



Gala zum 25jährigen Bestehen
des  Aalto-Theaters  Essen:
Norbert  Lammert  tritt  für
die Oper ein. Foto: Matthias
Jung

Norbert Lammert hat sein Eintreten für die Oper mit harten
Argumenten untermauert: Die Kunst- und Kulturlandschaft gehört
zu den Pfunden, mit denen das Ruhrgebiet wuchern kann. „Die
Ausgaben  für  Kunst  und  Kultur  fließen  mit  bemerkenswerter
Präzision in die heimische Wirtschaft zurück“, fasste er das
Ergebnis vieler Studien der letzten Jahrzehnte zusammen. Es
sind also nicht allein schöngeistige Argumente, die für die
Oper sprechen. Die werden zwar höchstens von Kämpfern gegen
die „elitäre“ Kultur angezweifelt – wie jüngst in Bonn u.a.
von den „Piraten“ –, aber angesichts von Haushaltszwängen und
Verteilungskämpfen  dennoch  gerne  in  die  zweite  Reihe
abgeschoben.

Lammert wusste auch solchen Einwänden überzeugend zu kontern:
Wer  die  angeblich  elitäre  Hochkultur  nicht  ausreichend
öffentlich  fördert,  „verschärft  den  sozialen  Ausschluss
hochinteressierter, in der Regel aber nicht hochverdienender
Kunstfreunde“.  Und  weiter:  „Wer  Kulturausgaben  kürzt,
gefährdet nicht Salzburg, sondern Hagen und Gelsenkirchen.“
Dafür war ihm der Beifall des Auditoriums sicher.

Kein Haushalt wird durch Kultur-Kürzungen solider

Auch  was  Lammert  zu  den  finanziellen  Belastungen  durch



Kulturausgaben erwähnte, ist längst bekannt, wird aber in den
Debatten regelmäßig verdrängt: Zehn Milliarden jährlich geben
Bund,  Länder  und  Gemeinden  jährlich  für  Kunst  und
Kulturförderung  aus.  Eine  Menge  Geld,  aber  gänzlich
ungeeignet, um Haushalte zu konsolidieren. Der Anteil an den
Gesamtausgaben liegt nämlich bei lediglich 1,7 Prozent – zu
gering, um selbst bei drastischem Kürzen messbare Ergebnisse
für öffentliche Haushalte zu erbringen. Für die Kultur dagegen
ist die Bedeutung dieser Ausgaben immens – und man muss dazu
ergänzen: lebensnotwendig. Lammert räumte auch mit der Sage
auf,  die  staatliche  Finanzierung  könnte  durch  privates
Sponsoring  ersetzt  werden:  Gerade  einmal  ein  Prozent  der
Theaterfinanzierung  kommt  aus  privaten  Mitteln  –  und  die
fließen meist in prestigeträchtige Projekte.

Für  die  Theater  und  Orchester  in  Deutschland  mit  ihrer
beeindruckenden  Bilanz  –  35  Millionen  Besucher  jährlich,
105.000  Theateraufführungen,  84  Musiktheater  mit  mehr  als
9.300 künstlerische Beschäftigten und 6.000 Opernaufführungen
jährlich – werden gerade einmal 0,2 Prozent der öffentlichen
Ausgaben aufgewendet. „Das müssen wir uns leisten, wenigstens
dann, wenn wir eine Kulturnation bleiben wollen.“ Es wäre zu
wünschen, dass – um bei Wagners „Meistersingern“ zu bleiben –
Lammerts „Stimm‘ durchdringet Berg und Tal“, auf dass in der
Welt der Kultur „die rotbrünstige Morgenröt‘ her durch die
trüben  Wolken  geht“.  Schade,  würden  diese  Worte  bei  den
Tausenden  wohlmeinender,  aber  folgenloser  Sonntagsreden  zur
Kultur abgeheftet.

Großbürgerlich erhaben: Jubel mit Wagner



Hein  Mulders,  neuer
Intendant.  Foto:  Matthias
Jung

Dass der Rückblick auch mit Aufbruch verbunden ist, machte die
Begrüßung durch den neuen Intendanten Hein Mulders deutlich:
Spannendes  Musiktheater  und  mitreißende  Ballettabende
versprach er für die Zukunft. Im künstlerischen Programm der
Gala war davon noch nichts zu spüren. Früher hätte man für
einen solchen Anlass unter Umständen eine neue Komposition in
Auftrag gegeben; heute greift man auf Wagner zurück: Erhaben
muss  es  sein,  wenn  großbürgerliche  Weihe-  und
Jubelveranstaltungen zu untermalen sind. Dass der „Einzug der
Gäste“  aus  dem  „Tannhäuser“  eine  ziemlich  verkniffene
Gesellschaft  schildert,  wen  kümmert’s?  Es  schmettert  und
marschiert so schön! Tomáš Netopil, der „Neue“ am Pult der
Essener Philharmoniker, hat den Überblick und das Händchen
fürs Rhythmische, kam mit Schwung und Präzision auf den Punkt,
auch dank der kernigen Stimmen in Alexander Eberles Chor.

Der neue GMD Tomás Netopil



mit  den  Essener
Philharmonikern.  Foto:
Matthias  Jung

In „Wachet auf“ aus den „Meistersingern“ überzeugte der Aufbau
der Dynamik. Doch an die „Walküre“ wird sich Netopil noch
gewöhnen müssen: Fließend-transparenter Orchesterklang, aber
ohne  dramatische  Gestaltung.  Jeffrey  Dowd,  bewährtes
„Urgestein“ im Aalto-Ensemble, sang einen lyrischen Siegmund;
Anja  Kampe  holte  sich  als  fein  artikulierende  Sieglinde
herzlichen Beifall. Zum bunten Abschluss gab das Orchester Ben
van  Cauwenberghs  „Bolèro“-Choreographie  das  strikte  Gerüst.
Auch das ein Zeichen: Im Ballett regiert die Kulinarik des
Anstoßfreien,  die  smarte  Verführung  durch  das  Gängige.  In
diesem Sinne bewegten sich auch die Tänzer im fantastischen
Bühnenbild Dmitrij Simkins. So wird es wohl bleiben, so lange
Cauwenbergh alle die bedient, die nach der Aufführung vor
allem „schön“ zu stöhnen belieben.

 

Die
Festschrift.
Foto: TuP

Anlässlich  des  25-jährigen  Jubiläums  hat  das  Aalto-Theater  eine
Festschrift und einen Dokumentarfilm veröffentlicht. Buch und DVD sind ab
sofort im TicketCenter der TUP sowie an den Kassen des Aalto-Theaters und
der Philharmonie Essen erhältlich. Der Preis beträgt jeweils fünf Euro.

Die 224-seitige Festschrift lädt ein zu einer Reise in die Vergangenheit



des Opernhauses. Sie bietet eine umfangreiche Rückschau auf alle im
Aalto-Theater  gezeigten  Inszenierungen,  dazu  enthält  das  Buch  unter
anderem  viele  Szenenfotos,  Kurzporträts  der  Intendanten  und
Geschäftsführer, die am Haus gewirkt haben. Die 35-minütige Dokumentation
des amerikanischen Filmemachers Sam Shirakawa auf der DVD widmet sich –
unter anderem anhand von Archivmaterial und Interviews – der Geschichte
und der Architektur des Hauses, aber auch dem Alltag im Theater.

Migranten  im  Fokus  und  die
Suche nach mehr Publikum: 2.
Ruhrgebietskulturkonferenz
geschrieben von Rolf Dennemann | 6. Oktober 2013
Wieder  trafen  sich  die  Kulturhauptstadt-
Nachhaltigkeitssachwalter der Metropolkommunen, um die Zukunft
einzustielen.  Um  die  350  Teilnehmer  trafen  sich  auf  dem
Recklinghäuser Festspiel-Hügel, um über neue Strategien der
interkulturellen Arbeit  zu beraten.

Veranstalter  sind  das  NRW-Kulturministerium  und  der
Regionalverband Ruhr (RVR). Launig und humorvoll moderiert von
Thomas Laue vom Bochumer Schauspielhaus, wurde der Tag zu
einem Thinktank-Marathon zur Gestaltung eines interkulturellen
Projektes in der Nachfolge des Festivals „Melez“, dem einzigen
Bezugspunkt,  der  der  Kulturpolitik  in  der  Vergangenheit
aufgefallen ist. Es war ein Familientreffen all der meist
alten  Hasen  aus  der  Szene,  wobei  aus  der  Freien  Szene
überwiegend  deren  Funktionäre  anwesend  waren.  Die
Kulturdezernenten  waren  massiv  präsent,  u.a.  aus  Dortmund,
Essen, Bochum, Gelsenkirchen und Oberhausen.

https://www.revierpassagen.de/20168/2-ruhrgebietskulturkonferenz/20130922_1222
https://www.revierpassagen.de/20168/2-ruhrgebietskulturkonferenz/20130922_1222
https://www.revierpassagen.de/20168/2-ruhrgebietskulturkonferenz/20130922_1222


Kulturkonferenz  Ruhr:  Blick
in den Veranstaltungsraum im
Ruhrfestspielhaus  (Bild:
RVR/Friedrich)

Man  will  also  unsere  Mitbürgerinnen  und  Mitbürger  mit
migrantischem Hintergrund auf die Bühnen schieben und hatte
als beispielhaftes Unternehmen das Ballhauses Naunynstraße aus
Berlin, vertreten von Tuncay Kulaiglu, eingeladen. Kulaiglu
erzählte  von  der  Geschichte  seiner  Familie  erzählte  und
stellte  klar,  dass  das  Unternehmen  „Postmigrantische
Kulturpraxis“  nicht  per  Knopfdruck  funktioniert.   Die
Beispiele aus dem Ruhrgebiet bezogen sich wieder alle auf die
Institutionen der Städte, die, weil eben kostspielig, sich der
migrantischen Themen annehmen sollen und dies durch ein paar
Projekte bereits unter Beweis gestellt hatten. Die Bochumer
arbeiten mit den Renegade Theater zusammen und nähern sich
auch den Streetartisten von Urbanatix. Dortmund wurde gelobt
wegen  seines  Nordstadt-Crash-Test-Projektes,  einem
Kindergeburtstag  in  der  No-Go-Area  Dortmunds  mit  durchaus
bemerkenswerten Einfällen und Szenen.

Schwierig ist es, die Massen zu locken

In einem Workshop wurde ein kleines Licht auf das Hauptproblem
der Zukunft der vor allem Darstellenden Künste geleitet, der
Publikumsentwicklung, hier „Audience Development“ genannt. Man
braucht also insgesamt neues und mehr Publikum. Woher soll es
kommen? Frau Professor Birgit Mandel stellte ihre Studie vor,
die u.a. besagt, dass es schwierig sei, die nicht kulturaffine
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Masse zu verlocken, eine Erkenntnis, die ich bereits hatte,
als ich als Fünfjähriger mit meinem Kasperle nur die Oma als
Publikum erreichen konnte. Mama musste bügeln und Papa schaute
die Sportschau.

Das Volk ist zu zufrieden und giert nicht nach theatraler
Belehrung oder Erbauung. Kohl und Merkel haben das Land in
eine Mittemäßigkeitswüste verwandelt, in der die meisten ihre
Kunst  und  Kulturinstitute  zwar  gut  finden,  aber  nicht
hingehen.  Es  reicht,  dass  es  sie  gibt.  Und  die  Parallel-
Gesellchaften  schaffen  sich  ihre  eigenen  Kulturräume  durch
Konzerte  und  andere  Veranstaltungen  mit  Stars  aus  ihren
Ursprungsländern.

Alle zwei Jahre ein „Festival“ als Zwischenbilanz

Aber seien wir optimistisch. Es tut sich was und wie kann man
diese Entwicklungen fördern und in den medialen Fokus bringen?
Man muss sie entdecken und eine Plattform schaffen. Und das
wollen der RVR und die Kulturdezernenten mit Hilfe der Akteure
in der Kulturbranche. Jörg Stüdemann, eloquenter Vertreter der
Migrationskulturpolitik  und  sowohl  Kämmerer  als  auch
Kulturdezernent der Stadt Dortmund, beziffert die Fördersumme
für das Unternehmen auf 1 Million und ist sich sicher, dass
diese  Summe  zusammen  kommt.  Es  soll  kontinuierlich
flächendeckend ein Netz von migrantischen Projekten entstehen.
Alle zwei Jahre (Biennale) soll es dann zu einem „Showing“
kommen.  Krampfhaft  wird  versucht,  das  Wort  „Festival“  zu
vermeiden. Das ist schon putzig, aber wenn sich alles Festival
nennt, was länger als einen Tag dauert, kann man es verstehen,
diesen ungeschützten Begriff zu verstecken, damit nicht wieder
die  medizinisch  korrekt  so  bezeichnete  „Festivalitis“  die
Menschen erfasst.

Ein noch nicht besetztes Gremium soll sich eine künstlerische
Leitung des Projektes ausgucken. Konzepte können eingereicht
werden  und  dann  wird  der  König  der  Migrationskultur
auserwählt.  Essens  Dezernent  Andreas  Bomheuer  favorisiert



einen  Einheimischen  und  stellte  heraus,  das  die  Region
genügend eigene Kräfte habe, um so ein Unternehmen erfolgreich
durchführen zu können. Mal sehen, was da in nächster Zeit an
Namen durch die Kantinen gereicht wird.

Endich tut sich etwas – nach all den verschenkten Jahren

Ein  Workshop  war  dazu  angesetzt,  für  dieses  FESTIVAL
Vorschläge zu erarbeiten. Welche Spielorte und –formen sollen
eine Rolle spielen? Diese Frage einem Kreis von Verwaltern und
Nichtkünstlern zu stellen, ist doch eher fragwürdig. So stand
auf einer der Karten, die man an eine Pinnwand pinnen konnte:
„Aalto Theater – Musik“, „Theater – Schauspiel“. Letztlich
braucht man Orte in der Region, die sich jeweils für das
realisierte Projekt sinnvoll und inhaltlich eignen. Und wieder
war  erkennbar,  dass  das  freie  Feld  der  künstlerischen
Betätigung auf Institute beschränkt ist – zumindest in den
meisten Köpfen der Entscheider.

Doch  immerhin  spielt  die  Zukunft  der  Interkultur,  die
eigentlich längst Gegenwart ist, eine größere Rolle in der
Politik als in den verschenkten Jahren zuvor. Ob allerdings
eine Strategie auf Papier zu nachhaltigen Ergebnissen führen
wird, ist offen. Vielfältigkeit als Dogma führt an mancher
Stelle zu Einfalt und bunt ist nicht immer gleich lebendig,
graue Mäuse entpuppen sich oft als Vulkane der Kreativität.

Das NRW-Kulturministerium und der Regionalverband Ruhr stellen
jährlich  je  2,4  Millionen  Euro  bereit,  um  die  im
Kulturhauptstadt-Jahr  entwickelten  Netzwerke,  regionalen
Partnerschaften und Kooperationen zu fördern und weiter zu
entwickeln. Infos: www.kulturkonferenz.metropoleruhr.de



Alexander Calder und Candida
Höfer: Zwei Ausstellungen in
Düsseldorf
geschrieben von Eva Schmidt | 6. Oktober 2013

Foto:  Achim  Kukulies,  ©
Calder Foundation, New York
/  Artists‘  Rights  Society
(ARS), New York
© Kunstsammlung NRW

Damit ihr Himmel nicht leer ist, hängt man für Babys ein
Mobile auf: Das ist bunt, tanzt durch die Luft und macht die
Welt zu einem freundlichen Ort. Die Kunst des amerikanischen
Bildhauers Alexander Calder (1898-1976) spricht ebenso direkt
unsere  kindliche  Seele  an:  Als  einer  der  ersten  hat  der
Avantgardist abstrakte Formen in Bewegung versetzt und damit
die kinetische Kunst begründet.

Calder gilt als Erfinder des Mobiles, geprägt hat den Begriff
allerdings Marcel Duchamp bei einem Atelierbesuch bei Calder
in Paris, als er seine neuesten Objekte begutachtete. Die
Wortschöpfung  kombiniert  die  französischen  Worte  „Bewegung“
und „Motiv“ und die neue Ausstellung in der Kunstsammlung NRW
in Düsseldorf „Avantgarde in Bewegung“ zeigt bis Januar 2014
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Calders schwingende, klingende und farbenfrohe Objekte aus den
30er und 40er Jahren.

„So wie man Farben komponieren kann, kann man auch Bewegung
komponieren“, lautet ein Credo von Calder und selten ist man
sich der drei Dimensionen eines Ausstellungsraumes so bewusst
wie  in  der  ersten  Calder-Ausstellung  seit  20  Jahren  in
Deutschland. Über den Köpfen schweben filigrane und zugleich
raumbeherrschende Objekte in den bizarrsten Größen, Formen und
Kombinationen. Zugleich tritt mit dem Klang noch eine vierte
Dimension  hinzu,  der  Calder  ebenso  einen  wichtigen  Platz
einräumt:  Durch  die  Bewegung  geraten  seine  Skulpturen  in
Schwingung und die verschiedenen Materialien erzeugen durch
Zusammenstöße eine ebenso zauberhafte wie zufällige Melodie.

Leider ist es nicht erlaubt, die Mobiles im Museum selbst in
Bewegung zu versetzen und so warten die Besucher gespannt auf
den Mitarbeiter des K 20, der alle halbe Stunde eine rote
Kugel mit einem wattierten Stab anstupst. Unter großem „Ah“
und  „Oh“  setzt  sich  eine  Kettenreaktion  in  Gang  und  das
Instrumentarium aus Flaschen, Dosen, Kisten und Gongs lässt
eine Melodie hören, deren Komponist der Zufall ist.

Foto:  ©  2013  Calder
Foundation,  New  York  /
Artists  Rights  Society
(ARS),  New  York  Foto:
Louisiana  Museum  of  Modern
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Art, Humlebæk, Dänemark
© Kunstsammlung NRW

Wenn Calder für Kunst in Bewegung steht, so zelebriert Candida
Höfer ein paar hundert Meter weiter im Museum Kunstpalast das
genaue  Gegenteil:  Ihre  Fotografien  verschreiben  sich  der
absoluten  Statik  menschenleerer  Räume.  Die  1944  geborene
Tochter von „Frühschoppen“-Gastgeber Werner Höfer studierte an
der Düsseldorfer Kunstakademie in der Becher-Klasse und lebt
in  Köln.  Nun  sind  unter  dem  Titel  „Düsseldorf“  Arbeiten
ausgestellt, die in der Landeshauptstadt entstanden sind –
beginnend in den 70er Jahren bis heute, so dass die Schau auch
Höfers Entwicklung als Fotografin nachzeichnet.

Denn nicht immer waren ihre Bilder menschenleer: In frühen
Fotos von Schaufenstern im Stadtgebiet spiegelt sich die junge
Höfer sogar selbst mit Kamera. Eigentümlich spartanisch mutet
das spärliche Warenangebot hinter vergilbten Vorhängen in den
Geschäften der 70er Jahre an. Seltsam, hatte man doch früher
niemals ein Gefühl eines Mangels und doch scheinen sich die
Sehgewohnheiten  durch  die  Supermarktkultur  weitaus  stärker
gewandelt zu haben, als einem selbst bewusst ist.

Interessant  ist  auch  Höfers  Serie  der  ersten  türkischen
Gastarbeiter  und  ihrer  Lebensumstände;  ein
maschinengeschriebener  Brief  der  Akademie  genehmigt  der
damaligen  Kunststudentin  ganz  altmodisch-bürokratisch  die
Reise ins Heimatland der Arbeiter, um dort zu fotografieren.
Höfers Fotos aus anderen Teilen der Welt bekommt man aber in
dieser Ausstellung nicht zu sehen, die Auswahl beschränkt sich
allein auf Düsseldorf.

So blickt der Besucher in Kirchen, Prunkräume des Benrather
Schlosses,  die  Eingangshalle  eines  Bürohochhauses  und  das
Treppenhaus des Stahlhofes. Die Szenarien atmen Perfektion,
Akkuratesse  und  bestechen  durch  ihre  harmonische
Bildkomposition wie die Stillleben alter Meister. Es sind, so
ist es im Katalog nachzulesen, „Räume vergangener bürgerlicher



Öffentlichkeit“ und sie sind leer. Die versteckte Sprengkraft
einer solchen Aussage zeigt, dass die Abwesenheit des Menschen
als  Sujet  durchaus  zum  gesellschaftlichen  Statement  werden
kann. Aus unseren ehrwürdigen Institutionen sind wir längst
verschwunden – aber wo sind wir hin?

Infos:
K  20:  „Alexander  Calder  –  Avantgarde  in  Bewegung“,
www.kunstsammlung.de
Museum Kunstpalast: „Candida Höfer – Düsseldorf“, www.smkp.de

Gedanken  zum  Tod  von  Otto
Sander
geschrieben von Nadine Albach | 6. Oktober 2013
Otto Sander ist tot. Ein Schlag in die Magengrube, als ich das
gelesen habe. Otto Sander, dieses Gesicht, diese Stimme.

Otto Sander hat mir bewiesen, dass man sich auch in eine
Stimme  verlieben  kann.  Als  ich  damals  Oscar  Wildes  „Das
Gespenst von Canterville“ hörte, da wusste ich zunächst nicht,
dass ich Otto Sander lauschte. Ich war einfach verzaubert, von
dem Kratzen, der Tiefe, diesem einzigartigen Klang, der die
Geschichte zu Bildern formte. Otto Sander war schon mit seiner
Stimme ein Schauspieler. „Das Gespenst von Canterville“ gehört
seitdem für mich zu den Klängen, die Weihnachten einläuten.

Wirkung

Ich will hier nichts schreiben von Otto Sanders Biographie,
seinen vielen Auftritten, mit wem und wann er gearbeitet hat –
das können andere viel besser, das wäre anmaßend von mir. Ich
kann nur schreiben über die Wirkung, die Otto Sander auf mich
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hatte.

Da gibt es zwei Worte, die für mich unbedingt zu ihm gehören:
Tiefe  und  Authentizität.  Otto  Sander  konnte  selbst  den
kleinsten Dingen Bedeutung geben, nichts an ihm erschien banal
oder  oberflächlich.  Das  Gesicht,  so  voller  Furchen,  jede
einzelne  die  Verheißung  einer  Geschichte,  die  Augen,  so
bodenlos.  Das  ist  es,  was  ich  nicht  vergessen  werde,  die
Stimme, das Gesicht.

An der Bar

Dann gab es noch diesen Abend, eine Lesung mit Benjamin von
Stuckrad-Barre im Schauspielhaus Bochum. Er habe, erzählte der
Autor, Otto Sander gerade an der Bar gesehen – vielleicht käme
er ja später noch dazu. Immer wieder an diesem Abend erwähnte
Stuckrad-Barre  Otto  Sander.  Ich  weiß  gar  nicht,  ob  er
schlussendlich wirklich in den Saal, auf die Bühne kam, so
lange ist das schon her. Aber im Grunde war das auch unnötig.
Es war einfach dieses Bild, das blieb: Otto Sander, an der
Bar,  vielleicht  rauchend,  vielleicht  ein  Glas  vor  sich,
vielleicht allein.

Danke für viele unvergessliche Momente.

Ein Sommer für Matisse: Nizza
widmet  dem  Maler  acht
Ausstellungen
geschrieben von Eva Schmidt | 6. Oktober 2013
Fünf  Spidermen  fassen  sich  an  den  Händen  und  tanzen
Ringelreihen. An wen erinnert bloß diese Tanzszene, die der in
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Dortmund geborene Künstler Martin Kippenberger so kühn aufs
Papier gebannt hat? Genau: „La Danse“ von Henri Matisse ist
das Vor-Bild für die ironische Collage und dass beide Künstler
nun in einem Museum zusammentreffen, kein Zufall: Zum 50.
Geburtstag des Musée Matisse zeigt Nizza unter dem Titel „Un
été pour Matisse“ (Ein Sommer für Matisse) noch bis zum 23.
September  insgesamt  acht  Ausstellungen,  die  von  dem
berühmtesten  Maler  der  Côte  d’Azur  inspiriert  sind.

Musée Matisse, Nizza, Foto:
E. Schmidt

Von 1917 bis zu seinem Tode 1954 lebte und arbeitete Henri
Matisse in Nizza, hier schuf er sein farbenfrohes, vom Licht
der Küste durchdrungenes Oeuvre. Den Rundgang auf den Spuren
des Malers beginnt man am Besten in der roten Villa auf dem
Berg über Nizza im Stadtteil Cimiez, in der heute das Musée
Matisse untergebracht ist. Hier widmet man sich zum Jubiläum
dem Thema der Musik im Werk von Matisse, die ebenso wie der
Tanz eine zentrale Rolle bei ihm spielte. Seine Bilder zeigen
Instrumente  und  mehrfach  Tochter  und  Sohn  an  Klavier  und
Geige.  Ergänzt  wird  die  Schau  durch  die  dazu  passenden
historischen  Instrumente.  Im  Untergeschoss  lernt  man  die
Vielseitigkeit des Meisters erst richtig kennen: Es finden
sich Theaterkostüme und eine schwungvolle blaue Keramik, die
Matisse zur Gestaltung eines Schwimmbads entworfen hat. Sein
Enkel  hat  das  gesamte  Interieur  kürzlich  der  Stadt  Nizza
geschenkt.
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Das  Sujet  führt  den  Besucher  ins  nebenan  gelegene  Musée
d’archéologie,  einen  kleinen  modernen  Zweckbau  nahe  der
Ausgrabung einer römischen Therme. Als mondäner Badeort ging
Nizza in die Tourismusgeschichte ein, hier widmet man sich dem
Thema des Swimming-Pools in der Kunst und hat einige ganz
hübsche Fotografien und Videos zusammengestellt, die einen ein
wenig abkühlen. Doch es hilft alles nichts, wir müssen den
Berg hinunter, ans blaue Meer. Die Straße führt vorbei am
Hotel Regina, in dem Ende des 19. Jahrhunderts noch Queen
Victoria mitsamt Hofstaat logierte. Später wurde das imposante
Gebäude zum Grand Hotel, in dem Matisse von 1938 bis 1954
wohnte und sein Atelier hatte.

Palais  Lascaris,  Nizza,
Foto:  E.  Schmidt

Unten, in der quirligen Altstadt, wird auf der Place Saint
Francois  gerade  der  Fischstand  abgespritzt  und  die
Fleischergesellen machen eine Zigarettenpause. Gleich um die
Ecke liegt der Palais Lascaris, ein barocker Palazzo, der
einen  in  schattiger  Dunkelheit  empfängt.  Hier  ist  die
Ausstellung „Matisse und die Jahre des Jazz“ untergebracht:
Zwischen 1943 und 1949 schuf Matisse ein Künstlerbuch unter
dem Titel „Jazz“: Sein schwebender Ikarus auf blauem Grund mit
zackigen  gelben  Sternen  ist  weltweit  bestimmt  millionenmal
nachgedruckt worden.

Wir  wandern  weiter  in  die  gleißende  Sonne  entlang  der
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berühmten  Strandpromenade  Boulevard  d’Anglais  zum  Musée
Masséna,  das  in  einer  herrschaftlichen  Luxusvilla  mit
Meerblick  residiert,  die  Victor  Masséna  d’Essling  duc  de
Rivoli 1898 erbaute. Hier geht es um das Thema der Palme in
der  Kunst,  ausgehend  von  Matisse,  der  den  südlichen
Sehnsuchtsbaum  in  verschiedensten  Variationen  immer  wieder
gemalt hat. Aber Picasso hat das auch nicht schlecht gemacht,
wie man sieht.

Der Rückweg über die Rue de France verführt profanerweise zum
Sandalenkauf mit viel zu hohen Absätzen, in denen ich die
Stufen zum Musée d’Art Moderne et d’Art Contemporain (MAMAC)
kaum mehr hochsteigen kann. Doch die Mühe lohnt, denn oben
heißt  es  freundlich  „Bonjour  Monsieur  Matisse“  und  die
Kuratoren haben eine beeindruckende Auswahl an moderner Kunst
zusammengetragen, die den Einfluss des stilbildenden Meisters
des 20. Jahrhunderts auf seine Nachfahren augenfällig werden
lässt. Von Roy Lichtenstein über Jean-Michel Basquiat und Niki
de Saint Phalle bis hin zu Martin Kippenberger ist einiges von
Rang und Namen vertreten.

Aufmerksame Leser haben vielleicht mitgezählt: Wir haben nur
fünf von acht Matisse-Ausstellungen geschafft. Leider mussten
wir dann die schmerzenden Füße ins Meer hängen. Wer alle acht
an einem Tag absolviert, soll sich bitte bei mir melden, aber
ich  brauche  Beweise.  Der  Flug  Düsseldorf-Nizza  dauert  nur
anderthalb Stunden.

Infos: matisse2013.nice.fr

Der Avatar und die Toilette –
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Volker  Königs  Erzählung
„Varn“
geschrieben von Wolfgang Cziesla | 6. Oktober 2013
Was  für  eine  Welt  schaffen  sich  Menschen,  denen  die
Möglichkeit gegeben ist, ein Leben nach ihren Wünschen und
Vorstellungen einzurichten? Das Ergebnis – wie wir aus Volker
Königs  Erzählung  „Varn“  erfahren  –  ähnelt  nur  allzu  sehr
unserer  vertrauten  Alltagswelt,  es  sieht  nur  ein  bisschen
perfekter  aus.  „Hatte  ich  nicht  gehofft,  eine  Welt
vorzufinden, die sich von der vor meinem Fenster in allem
unterschied?“, fragt sich der Erzähler, der mit Hilfe seines
Avatars namens Varn die Welt des „Second Life“ erkundet.

Bei seinen Gängen und Flügen durch die virtuelle Welt verfolgt
Varn eine profane, zugleich verständliche Absicht: Er möchte
die gut besuchte Internet-Plattform nutzen, um möglichst viele
Bücher zu verkaufen, die sein Schöpfer in der ersten, nicht-
virtuellen Welt geschrieben hat. Ob das funktioniert?

Cover.  Volker
König:  VARN
Foto: Latos-Verlag

Die  Second-Life-Bewohner  kann  man  sich  größtenteils  als
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Variationen der Barbiepuppe und ihres Freundes Ken vorstellen.
Varn dagegen wurde vom Erzähler mit „Metzgerarmen und monströs
fettem Bauch“ ausgestattet, „dazu einem fransig herabhängenden
grau-weißen Haarkranz, einer dicken schwarzen Hornbrille vor
einem einfältigen Gesicht mit großen Augen und Unterbiss“. Als
Ausnahme  unter  den  Avataren  läuft,  schwebt,  fliegt,
teleportiert  er  durch  die  Kunstwelt,  soweit  ihm  die
Mitspielenden  Zutritt  zu  ihren  aus  Katalog-Versatzstücken
zusammengesetzten  Ressorts  gewähren.  Er  beobachtet  Avatare,
wie  sie  Tütenmilch,  Brot  und  Produkte  aus  der  Kühltheke
kaufen.  Ihre  Villen  sind  mit  Betten,  Stühlen,  Küchen,  ja
Toiletten ausgestattet, was den Erzähler schmunzeln lässt.

In  den  humorvoll  wiedergegebenen  Details  offenbart  sich
unaufdringlich der philosophische Tiefgang von Volker Königs
Erzählung. Der alte Dualismus von Körper und Geist – was fängt
ein Wesen, das aller körperlichen Bedürfnisse enthoben ist,
mit dem langen Tag an? Jemand, der nicht einkaufen, kochen,
essen, verdauen muss. Der weder Schlaf noch das schöne Auto
benötigt, weil das Teleportieren schneller ist. Die Sinnfrage
berührt  den  Kern  des  Spielens  überhaupt.  Manche  der
gelangweilten Second-Life-Bewohner sind Varn geradezu dankbar,
dass  er  ein  definiertes  Ziel  verfolgt  –  das  Buch  seines
Schöpfers zu verkaufen.

Es bleibt nicht beim Anpreisen von Büchern. Varn findet mehr
und  mehr  Geschmack  an  der  Kunstwelt,  als  er  mit  der
verführerischen Alida zu flirten beginnt. Alles Mögliche mag
im Second Life schöner sein, das Wetter, das Eigenheim, die
Fortbewegung… Aber der Sex? Der wird in seinem Suchtpotenzial
nicht  ganz  nachvollziehbar  beschrieben,  als  merkwürdige
Bewegungen auf der Grundlage von Bällen.

Zur Anbahnung des erotischen Abenteuers ist Varn jedenfalls
erleichtert,  dass  die  Avatare  dieser  Parallelwelt  in
schriftlicher  Form  miteinander  kommunizieren.  Durch  die
Entschleunigung des Schreibens, meint er, ließen sich Fehler
und  Missverständnisse  vermeiden.  Bevor  es  allerdings  zum



Pixelsex kommen kann, muss der als voll bekleidetes Wesen
erschaffene  Varn  beim  Entkleiden  mit  Schrecken  und  Scham
feststellen, dass er nicht mit dem zur Kopulation nützlichen
Accessoire ausgestattet wurde (hatte Ken einen Penis?). Doch
Alida kann ihm mit einem prächtigen Teil aushelfen.

Scheinbar spielerisch wirft Volker König die großen Fragen der
Identität auf. Wie sich Menschen definieren, wenn sie die
freie Wahl haben. Was die Persönlichkeit ihrer Ansicht nach
ausmacht.  Welche  nicht  nur  kriminellen  Möglichkeiten  sich
jemandem eröffnen, der sich anonym, hinter der Maske eines
Avatars, durch die Welt bewegt. Welche Instanzen ein Interesse
daran  haben,  dass  jeder  von  uns  sein  Leben  lang  mit
eindeutigen Identifikationsmerkmalen ausgestattet bleibt, mit
einem  Namen,  den  wir  uns  nicht  aussuchen  konnten,  einem
invariablen Geburtsdatum und einer Ausweisnummer. Und woran es
liegen könnte, dass wir uns nicht auch im First Life öfter mal
neu erfinden.

Mit der Frage der charakterlichen Konstituierung eng verbunden
erscheint  das  Fragwürdige  der  sogenannten  Realität;  die
Ähnlichkeiten  und  Unterschiede  zwischen  der  immer  wieder
auftauchenden „Welt vor meinem Fenster“ und der virtuellen
Welt. Mit der Entwicklung der Handlung werden die Beziehungen
zwischen Varn und Alida, Varns Schöpfer und dem Menschen, der
sich  Alida  ausgedacht  hat,  zunehmend  verwickelter.  In  der
Vermischung  beider  Sphären  könnte  man  sich  an  das
Liebesgeständnis erinnert fühlen, das 2011 Barbies Toy-Boy Ken
seiner Idealfrau in New York von Plakatwänden aus zugerufen
hat: „Barbie, we may be plastic but our love is real.“

Volker König, der in Essen lebende gebürtige Dortmunder, legt
mit „Varn“ seine vierte Buchveröffentlichung vor – bei der
bereits aus früheren Werken gewohnten Vergnüglichkeit seine
bislang  ernsthafteste.  Wir  freuen  uns  auf  „In  Zukunft
Chillingham“, das nächste Buch, das der Latos-Verlag noch für
dieses Jahr ankündigt, und wünschen beiden im ersten wie im
zweiten Leben hohe Verkaufszahlen.



Volker König: „Varn“. Latos-Verlag, Calbe/Saale, 2012 (ISBN
978-3-943308-10-5). 8,50 Euro

Tanz  mit  der  Waldfee:
artscenico-Projekt  im
Dortmunder Wald
geschrieben von Katrin Pinetzki | 6. Oktober 2013

Foto: dman

Natürlich  ist  darstellende  Kunst  immer  flüchtig.  Wer  an
verschiedenen  Tagen  das  gleiche  Theaterstück  sieht,  wird
niemals  exakt  das  gleiche  sehen.  Die  Inszenierungen  von
artscenico  allerdings  sind  besonders  flüchtig.  Denn  die
Dortmunder Künstlergruppe um Rolf Dennemann setzt nicht nur
Menschen, sondern vor allem Orte in Szene.

Sie  macht  die  Besucherinnen  und  Besucher  zum  Teil  der
Performance. Sie produziert Bilder, die man anhalten möchte,
weswegen man hilflos zur Smartphone-Kamera greift. Und sie
sorgt  für  eine  fast  exklusive  Einmaligkeit  des  Kunst-
Erlebnisses: Selten sind artscenico-Produktionen häufiger als
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vier, fünf Mal zu sehen. Wer dabei war, kann noch lange davon
erzählen.

Industrierelikte  und  Hotelzimmer,  Bauernhöfe  und
Schrebergärten  hat  artscenico  bereits  inszeniert.  Am
vergangenen Wochenende ging es in den Evinger Süggelwald, der,
wie  die  Ankündigung  verrät,  seinen  Namen  den  Schweinen
verdankt, die die Bauern früher in den Wald trieben. „4rest“
ist ein Tanzprojekt in der rauen Natur, ein Spaziergang, der
den Besuchern im weichen Licht der Dämmerung eine Ahnung von
den  Geheimnissen  des  Waldes  vermittelt.  Konzept  und
Choreografie stammen von der Kölner Choreografin und Tänzerin
Photini Meletiadis.

Eine Frau im leuchtend Grünen Kapuzenpullover mit einem aus
Korb geflochtenen Spiel-Ball lockt die Besucher in den Wald,
wirft ihren Ball – und scheucht damit eine Gruppe Waldwesen
auf, die blitzschnell davonschwirren. Wer sind sie? Und wohin?
Die Spurensuche beginnt, angeleitet von der elfenhaften, milde
lächelnden  Frau  in  Grün  –  eine  Vermittlerin  zwischen  den
Welten, die die Aufmerksamkeit bald auf eine Lichtung, bald
auf einen besonderen Baumstamm lenkt. Immer wieder hält sie
an, horcht in den Wald – und der Zuschauer hört erst den
Kuckuck rufen und sieht dann eines dieser scheuen Wesen in
sicherer Entfernung im Dickicht hocken. Die eine scheint ihr
Baby zu schaukeln. Eine andere ist offenbar auf Nahrungssuche.
Eine dritte verfängt sich in einem Netz – oder webt sie es?
Die  Zuschauer  flüstern,  das  Laub  raschelt,  die  grüne  Fee
lächelt, der Wald kühlt und tut gut.

http://vimeo.com/user2213619/videos


Foto: dman

Mehr  und  mehr  verlieren  die  Waldwesen  ihre  Scheu,  kommen
näher, scheinen neugierig auf die vielen Besucher, die nun zum
Teil  der  Inszenierung  werden:  Einige  bekommen  aus  Wald-
Fundstücken  liebevoll  gefertigte  Puppen  geschenkt.  Andere
werden zu Bäumen geführt, um sie zu berühren und zu umarmen.
Dann  nehmen  sich  alle  an  die  Hand,  werden  von  den  Wesen
weitergeführt und stehen plötzlich vor einem gedeckten Tisch:
Es  gibt  Weintrauben,  Kirschen,  Kokosnuss  und  Wasser  aus
Paprika-Bechern.

Offenbar  sind  die  menschlichen  Besucher  nun  im  Wald
akzeptierte  Gäste,  sie  werden  bewirtet  und  dürfen  die
harmonisch  fließenden,  fast  symbiotischen  Tänze  der  vier
Frauen (Photini Meletiadis, Susanne Grau, Geraldine Rosteius,
Kathrin Wankelmuth) auf offener Wiese anschauen. Es geht noch
tiefer ins Gehölz, zu riesigen Pilzen an Baumstämmen oder
versteckten,  überraschend  sonnendurchflutete  Lichtungen,  in
denen plötzlich die gelb gewandtete Waldfee wie ein Engel
erscheint und die Zuschauer fast blendet.

Kein Wort wird gesprochen, kein Konflikt aufgebaut und gelöst,
keine Geschichte erzählt. Oder doch: Die von der Schönheit und
Harmonie des Waldes, der in dieser Inszenierung nicht die
Bühne  bildet,  sondern  quasi  das  Drehbuch,  zumindest  die
Regieanweisungen  liefert.  Der  Spaziergang  endet  in  einem
Gehege, aus dem Steeldrum-Klänge kommen. Die Besucher dürfen
eintreten und sind dem Tanz der Naturwesen nun ganz nah. Die
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Choreografin hat eine Tanz-Sprache des Waldes entwickelt, die
sie sich bei Feen abgeschaut haben muss: Behutsam, aber auf
der Hut, eingebunden in die Gruppe, aber jeder für sich.

Ein  traum-hafter,  phantastischer  und  Phantasie  anregender
Abend – der leider niemals wiederholt werden wird…

Götz  George  als  sein
umstrittener  Vater  Heinrich:
Entlastung  aus  lauter
Sohnesliebe
geschrieben von Bernd Berke | 6. Oktober 2013
Seit  Wochen  schreiben  die  Zeitungen  in  gehöriger  Länge
darüber. Jetzt ist das Fernseh-Ereignis erstmals bei arte zu
sehen gewesen. In „George“ spielt der große Götz George seinen
vielleicht noch größeren Vater Heinrich George. Der hatte sich
in  der  NS-Zeit  zutiefst  verstrickt  und  in  üblen
Propagandafilmen wie „Jud Süß“ oder „Kolberg“ mitgewirkt.

Ein wahrlich heikles, geschichtlich schwer belastetes Thema,
das unbedingt eine filmische Aufarbeitung wert ist. Man kann
nur zu gut verstehen, dass Götz George sich dem Mythos seines
Vaters nähern möchte, der ihn seit jeher umtreibt. Aber es war
wohl keine gute Entscheidung, dass er den Altvorderen selbst
dargestellt hat. Was da alles mit hineinspielt! Und wie da in
nahezu jeder Szene die dringend nötige Distanz fehlt…
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Götz  George  als  Heinrich
George – in der Rolle des
„Götz von Berlichingen“. (©
SWR/Thomas Kost)

Fehlende Distanz

Natürlich  läuft  der  Film  also  letzten  Endes  auf  eine
weitgehende  Entlastung  des  Schauspielers  Heinrich  George
hinaus – allen Brüchen zum Trotz. Wer auch hätte Götz George
zum  75.  Geburtstag  den  innigen  Wunsch  ausschlagen  sollen,
seinem Vater Gerechtigkeit widerfahren zu lassen? Allerdings
ist  es  eben  die  Gerechtigkeit  des  liebenden,  allzeit
bewundernden Sohnes, der seinen Vater ganz am Schluss noch
einmal  persönlich  anspricht:  „Du  warst  halt  immer  besser.
Besessener.“ Sicherlich ist das sehr berührend und geht zu
Herzen. Doch man kann Heinrich George auch ungleich kritischer
betrachten,  als  Götz  George  dies  vermag.  Dann  hätte  man
wahrscheinlich  auch  nicht  Heinrich  Georges  „Faust“-
Inszenierung im russischen Lager derart breiten Raum gegeben.

Fakten und Fiktion vermischt

In manchmal kaum noch überschaubarer Weise vermischen sich in
Joachim Langs Film, der zehn Jahre Recherche erfordert haben
soll,  Fakten  und  Fiktion,  dokumentarische  und  gespielte
Sequenzen. Eins fließt ins andere, so dass man als Zuschauer
bisweilen gar nicht mehr weiß, woran man momentan ist. Da geht
der zivil gewandete Götz George mit seinem älteren Bruder Jan
durch  Schauplätze  des  Films.  Sodann  wird  er  als  Heinrich
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George für große Rollen („Götz von Berlichingen“) geschminkt.
Dazwischen  sieht  man  seinen  Vater  in  alten  Schwarzweiß-
Aufnahmen in derselben Rolle. Und so fort. Stellenweise ist es
noch komplizierter, als ich es hier schildern möchte.

Hinterhältige Russen

Dramaturgische  Leitlinie  ist  die  hartnäckige  Befragung
Heinrich  Georges  durch  die  russischen  Besatzer,  die  ihm
partout nachweisen wollen, er sei ein Faschist gewesen. Die
Russen  erscheinen  anno  1945  als  unnachsichtige,  durchaus
hinterhältige  Triumphatoren,  die  auch  schon  mal  ein
entlastendes  Dokument  verschwinden  lassen  und  ansonsten  in
altbekannter Manier gerne antreiberisch „Dawai, Dawai“ rufen.
Vor einem solchen Tribunal muss Heinrich George (trotz mancher
Verfehlungen)  wie  ein  unschuldig  Verfolgter  aussehen.  Erst
recht, wenn er seinen kleinen Sohn Götz am Lagerzaun in die
Arme schließt und überwältigt „Mein Großer – Kleiner“ ausruft.
Dann  muss  man  einfach  auf  seiner  Seite  sein.  Muss  man
tatsächlich?

Verstrickung ins NS-Regime

Freilich ist das Ganze auch eine Studie darüber, wie einer,
der  angeblich  nur  der  hehren  Kultur  dienen  und  sich
unpolitisch  geben  will  („Ich  bin  nur  Schauspieler,  sonst
nichts“), den braunen Machthabern umso mehr auf den Leim gehen
konnte. Vom NS-Propagandaminister Joseph Goebbels ließ er sich
–  mehr  oder  weniger  wider  Willen  –  einspannen  und  zum
Intendanten des Berliner Schillertheaters ernennen. Vor lauter
Eitelkeit ließ er sich hinreißen, dem Regime zu Diensten zu
sein.  Andererseits  rettete  er  einige  jüdische  oder  linke
Theaterleute vor Tod und Drangsal. Es war eine furchtbare
Gratwanderung.



Götz  George  als  Heinrich
George  –  bei  einer
Rundfunkrede  im  Sinne  der
NS-Machthaber. (© SWR/Thomas
Kost)

Bei  aller  problematischen  Herangehensweise  haben  wir
beachtliche schauspielerische Leistungen gesehen, das Ensemble
des  Films  sucht  ja  auch  Seinesgleichen.  Vor  allem  Martin
Wuttke als Goebbels und Muriel Baumeister als Heinrich Georges
Frau  Berta  Drews  oder  auch  Hanns  Zischler  als  Maler  Max
Beckmann (der ein Familienporträt der Georges für die Villa am
Wannsee malte und dann ins Exil ging) ragten heraus – von Götz
George selbst gar nicht zu reden, der sich jedoch notgedrungen
in der familiären Nähe verheddern musste.

Missbrauchtes Genie

Höchst eindrucksvoll waren auch einige Zeitzeugen, deren teils
Jahrzehnte zurück liegende Aussagen zwischendurch eingespielt
wurden.  Und  Heinrich  George  selbst.  Schon  die  kurzen
Filmausschnitte (u. a. aus Puschkins „Der Postmeister“) ließen
ahnen, welch ein Genie er gewesen ist. Umso betrüblicher, dass
er missbraucht wurde und sich missbrauchen ließ.

Die ARD wird „George“ am Mittwoch, 24. Juli, leider erst ab
21.45 Uhr ausstrahlen. Götz Georges Zorn über den ungünstigen
Ferientermin, an dem Millionen Menschen in Urlaub sind, kann
man nachvollziehen.

__________________________
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Der Beitrag ist in ähnlicher Form zuerst bei www.seniorbook.de
erschienen.

Auschwitz auf der Opernbühne:
„Die  Passagierin“  als  DVD-
Edition
geschrieben von Günter Landsberger | 6. Oktober 2013

Dies ist eine nachdrückliche Empfehlung: Die DVD der Bregenzer
Aufführung  von  Mieczysław  Weinbergs  Oper  „Die  Passagierin“
überzeugt durch präzise Inszenierung, durchdachtes Bühnenbild,
spannungsvollen  Handlungsablauf,  die  Figurenzeichnung  und  -
verkörperung, die Rezitative sowie den Einzel- und Chorgesang
und durch die orchestrale Musik.

Nie hätte ich vorher gedacht, dass es möglich wäre, noch dazu
überzeugend möglich wäre, ein derartiges Thema ins Zentrum
einer Oper zu stellen. Zwar, dass man sich auch an diesem
Thema  mal  vergreifen  können  würde,  habe  ich  schon  vor  30
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Jahren geargwöhnt, als ich mal gesprächsweise prognostizierte,
dass der Tag nicht fern sei, dass man auch aus Auschwitz noch
ein Musical machen werde.

Was ich damals noch nicht wusste, was fast jeder nicht wissen
konnte, war dies, dass eine Oper zu diesem Thema schon seit
dem Jahre 1968 existierte. Eine Oper übrigens, die auch ihr
Komponist,  ein  russischer  Komponist  mit  polnisch-jüdischen
Wurzeln, den ich vor drei Jahren noch nicht einmal namentlich
kannte,  zeitlebens  nie  in  einer  Aufführung  hören  konnte,
nämlich weil sie nie aufgeführt wurde, in der UdSSR nicht
aufgeführt werden durfte.

„Als er in den letzten Jahren seines Lebens gefragt wurde,
welches  Werk  er  für  sein  wichtigstes  halte,  antwortete
Weinberg ohne Zögern: D i e P a s s a g i e r i n. Noch zwei
Tage  vor  seinem  Tod  1996  klagte  er  gegenüber  Alexander
Medwedjew,  dem  Librettisten  des  Werkes  und  bedeutenden
Musikwissenschaftler, dass er das Werk nie gehört habe. Um ihn
zu trösten, versprach Medwedjew, ,doppelt‘ genau zu hören,
falls die Uraufführung jemals stattfinden würde: einmal für
den Komponisten und einmal für sich selbst. Medwedjew konnte
sein Versprechen am 25. Dezember 2006 bei der konzertanten
Aufführung des Werkes im Swetlanow-Saal des Moskauer Hauses
der  Komponisten  einlösen.“  (Zitat  aus  David  Fanning:
Mieczysław Weinberg / Auf der Suche nach Freiheit“ / aus dem
Englischen von Jens Hagestedt, Wolke Verlag, Hofheim 2010, S.
131)

Im Sommer 2010 hatte ich zwar in einem sehr positiven Bericht
der Sendung „Kulturzeit“ in 3sat mitbekommen, dass Weinbergs
Oper im Rahmen der Bregenzer Festspiele aufgeführt worden sei,
ohne dass ich diesen Hinweis damals mehr als zur Kenntnis
nahm.  Erst  in  diesem  Jahr  wurde  ich  wieder  auf  Weinberg
aufmerksam,  zunächst  durch  die  ganz  hervorragenden,
brandaktuellen Aufnahmen seiner sämtlichen Violinwerke auf 3
CDs mit Linus Roth, Violine, und José Gallardo, Klavier, dann
durch 4 (inzwischen 6) CDs mit den von dem Quatuor Danel



dargebotenen  Streichquartetten  Weinbergs,  und  schließlich,
nachdem  ich  endlich  gemerkt  hatte,  welch  großartigen
Komponisten ich bislang noch nicht gekannt hatte, die Opern-
DVD „The Passenger“ (op. 97), von der hier vor allem die Rede
ist.

Fürs Fach Deutsch war in der gymnasialen Oberstufe in NRW vor
nicht  allzulanger  Zeit  noch  Bernhard  Schlinks  Roman  „Der
Vorleser“ als Kurs-Lektüre verbindlich vorgeschrieben. Dieser
Roman kam (trotz aller kritischen Vorbehalte, die man haben
könnte; vgl. etwa die Rezension von Jeremy Adler) bei den
Schülern in der Regel gut bis sehr gut an. Dies habe ich in
meiner allerletzten aktiven Zeit als Lehrer noch mitbekommen.
Heute würde ich ganz entschieden diesen Roman mit der zunächst
ganz ähnlich in deutscher Nach-Auschwitz-Zeit ansetzenden Oper
konfrontieren:  als  Ergänzung  und  Kontrast  für  eine  mit
ziemlicher Sicherheit noch ergiebigere Besprechung.

Wer  Opern  immer  noch  vorurteilsvoll  grundsätzlich  meidet,
könnte  sich  zumindest  die  der  Oper  zugrundeliegende
Romanvorlage  der  polnischen  Auschwitz-Überlebenden  Zofia
Posmysz aus dem Jahre 1962 etwas genauer ansehen. Dieser Roman
mit dem gleichen Titel „Die Passagierin“ erschien auf deutsch
erstmals  1969  in  der  Übersetzung  von  Peter  Ball  und  ist
inzwischen wieder neu aufgelegt worden.

Die  Opern-DVD  überrascht  übrigens  auch  durch  eine
außergewöhnlich gute Kameraführung und durch exzellente, sehr
aufschlussreiche Extras, so mit einem Documentary unter dem
Titel „In der Fremde“. (Je nach dem, wo man diese DVD der
Firma NEOS erwirbt, kostet sie zwischen 30 und 40 Euro.)



Zwischen  Popularität  und
Wagnis – der neue Spielplan
des Dortmunder Theaters
geschrieben von Martin Schrahn | 6. Oktober 2013

Die  Oper,  die
Dortmund  verdient.
Foto: Theater

Eine Dame und fünf Herren. Das Leitungssextett des Dortmunder
Theaters  gibt  sich  die  Ehre  zur  Verkündung  des  neuen
Spielplans.  Ein  75  Minuten  langer,  sechsfach  unterteilter
Vortrag über Eckdaten, Produktionen, Programmprinzipien, über
die Bedeutung des Hauses für die Stadt. Inklusive einiger
dürrer Zahlen. Eine Pressekonferenz könnte spannender sein.
Doch hinter allen Fakten verbergen sich interessante Details.

Bettina Pesch, geschäftsführende Direktorin des Theaters, ist
die Herrin der Bilanzen. „Es geht wieder mal aufwärts“, verrät
sie.  350.000  Euro  Mehreinnahmen  in  allen  Sparten,  ein
Auslastungsplus  von  1,5  Prozent  für  die  Oper  oder  plus  7
Prozent  fürs  Schauspiel  seien  Belege  für  solcherart
Optimismus. Bezugsgrößen für diese Zahlen nennt sie nicht. Und
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Pesch  muss  konstatieren,  dass  die  Stadt  zwar  die
Tariferhöhungen  2013  fürs  Personal  ausgleicht,  zudem  aber
einen Konsolidierungsbeitrag von 510.000 Euro einfordert. Dies
gelte indes nur für die Saison 2013/14. „Weitere Einsparungen
sind nicht machbar, sie gingen an die Substanz des Hauses“,
sagt Pesch.

Wie die einmalige Konsolidierung aussehen soll, wo also ein
Abzwacken noch möglich ist, bleibt offen. „Wir sparen nicht an
der Kunst“ ist das Credo und dann verrät Pesch, sie habe auch
ihre Tricks. Nun, abseits dieser sonderbaren Aussage bleibt
festzuhalten,  dass  es  im  Musiktheater  zwei  Produktionen
weniger geben wird: keine konzertante Oper, kein Werk der
(klassischen) Moderne. Zwei Linien, die Intendant Jens-Daniel
Herzog zu Amtsbeginn vorgegeben hat, sind erst einmal gekappt.

Immerhin: Im Doppeljubiläumsjahr zu Ehren von Richard Wagner
und Giuseppe Verdi stehen zwei gewichtige Premieren an. Herzog
selbst inszeniert „Don Carlo“ (Übernahme von Mannheim) und
Schauspielchef Kay Voges wagt sich an den „Tannhäuser“. Eilig
versichert  er,  es  werde  keine  Nazis  auf  der  Bühne  geben.
Andererseits wird betont, die Konstellation dokumentiere die
gute  Zusammenarbeit  zwischen  den  Sparten  des  Dortmunder
Hauses.

Szene  aus  dem  Mannheimer
„Don Carlo“. Foto: Theater

Insgesamt  sei  angemerkt,  dass  der  Opernspielplan,   um  es
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dezent  auszudrücken,  populär  ist.  „Carmen“  und  „La
Cenerentola“,  „Der  Graf  von  Luxemburg“  und  „Anatevka“  –
Repertoire-Raritäten suchen wir vergebens. Dass Herzog Haydns
Oratorium  „Die  Jahreszeiten“  dramatisiert,  sei  aber  als
Besonderheit durchaus erwähnt. Und dass sich die Junge Oper in
Kooperation mit dem Kinder- und Jugendtheater des „Carmen“-
Stoffes  annimmt,  darf  ebenfalls  als  Zeichen  guter
Nachbarschaft  gewertet  werden.

Neu  im  Boot  der  Nachbarn  ist  Gabriel  Feltz  als  Chef  der
Dortmunder Philharmoniker. Er gibt sich sachlich, beschwört
keine visionären Ideen, ja bremst sogar die Erwartungen. „Es
gab Anfragen, ob die Philharmonischen Konzerte nicht wieder an
drei Abenden stattfinden könnten“, sagt Feltz. Doch er wolle
erst  einmal  in  Dortmund  ankommen.  Dort  wird  er  drei
Opernpremieren  dirigieren,  fünf  der  zehn  „Philharmonischen“
sowie  diverse  Sonder-,  Jugend-  oder  Familienkonzerte.  Das
klingt nach gehöriger Präsenz, aber sein Vorgänger Jac van
Steen war im Grunde nicht weniger fleißig. Gleichwohl hat die
Stadt ihn unsanft aus dem Amt gedrängt. Pech gehabt.

Der  neue
Chefdirigent
Gabriel  Feltz.
Foto:  Stadt
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Dortmund

Ein Glücksjunge hingegen ist Ballettdirektor Xin Peng Wang.
Die  Sparte  ist  beliebt,  die  Compagnie  wird  international
beachtet,  das  Programm  zeugt  stets  von  üppiger  Fantasie.
Dementsprechend launig verkündet er die Premieren der neuen
Saison  als  opulentes,  schmackhaftes  Mehrgangmenü.  Und  vor
allem die Hauptspeise hat es in sich: Wang selbst setzt Ödön
von Horváths „Geschichten aus dem Wiener Wald“ in Szene. Die
Choreographie  wolle  Menschenschicksale  zeigen  in  der  so
schönen wie geisterhaften Stadt Wien. Mit Musik von Johann
Strauss und Alban Berg, also mit übersprudelnden, prachtvollen
wie brüchigen, morbiden Klängen.

Hier der Blick nach draußen, sonst aber stets der Hinweis,
dass das Theater als Ganzes sich in der Stadt verorten müsse.
Was  niemand  so  konsequent  angeht  wie   Schauspielchef  Kay
Voges. Mit „Stadt der Angst“ will die Bühne das Ende der
Leistungsgesellschaft  einläuten  –  mit  Hilfe  einer
Lichttherapie.  Das  klingt  so  kryptisch  wie  spannend.  Ein
Wagnis  mit  Intensität,  denn  an  drei  Tagen  werden  sechs
Premieren, Vorträge und Diskussionen offeriert.

Andere  Abgründe  kommerzieller  Art  will  wiederum  Kristof
Magnussons  Komödie  „Männerhort“  ausloten.  Ein  Blick  auf
weiblichen Shoppingwahn und die kleinen Fluchten des Mannes.
Ein Spiel, das sich nur wenige Meter von Dortmunds Thier-
Galerie ereignen wird, wie Voges eigens betont. Neben dem
Premierenreigen – von „Peer Gynt“ bis „Der Elefantenmensch“ –
setzt  er  auf  Neues.  Auf  Stücke  in  türkischer  Sprache
(Kooperation mit Mülheim), auf Lesungen aus der Bloggerszene,
auf eine Herbstakademie für Jugendliche.



Opernintendant
Jens-Daniel Herzog.
Foto: Theater

Erste  Adresse  für  diese  Zielgruppe  ist  das  Kinder-  und
Jugendtheater  (KJT),  das  Andreas  Gruhn  nun  in  die  15.
Spielzeit  führt.  In  all  den  Jahren  konnte  er  einen
Publikumszuwachs  von  fast  26.000  auf  35.000  Besucher
verbuchen.  Eine Erfolgsgeschichte, die sich auch nach 2015
fortsetzen  soll,  wenn  die  Spielstätte  an  der  Sckellstraße
aufgegeben werden muss, wenn möglicherweise ein neues Domizil
neben dem Schauspielhaus entsteht. Zunächst aber bietet die
neue Saison acht Premieren – Stücke, in denen etwa die Themen
Liebe  und  Sexualität,  Mobbing  oder  virtuelle  Kriegsspiele
verhandelt werden. Märchenhaftes wird das Programm ergänzen,
ein Werk soll in Kooperation mit dem Jugendclub produziert
werden.

Ja,  die  Dortmunder  Bühnen  haben  in  der  Spielzeit  2013/14
einiges  zu  bieten.  Doch  vor  allem  die  musiktheatralische
Abteilung ächzt unter den Altlasten schlechter Intendanzen,
ringt um jeden Zuschauer. Die Auslastung in der Saison 2011/12
liegt hier bei gut 53 Prozent. Dass Intendant Jens-Daniel
Herzog den Satz in die Runde wirft, „Die Stadt hat die Oper,
die  sie  verdient“,  ist  Ausdruck  trotzig-optimistischen
Nachvornblickens. Andererseits: Eine Kommune, die Millionen in
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einen „Kulturleuchtturm“ namens U pumpt, dem Theater aber kalt
lächelnd das Geld aus der klammen Kasse zieht, bekommt eben
die Oper, die sie verdient.

Alles  zum  Programm  der  Spielzeit  2013/14  unter
www.theaterdo.de

Schreie  und  heilige  Stimmen
beim Jazz-Festival in Moers
geschrieben von Wolfgang Cziesla | 6. Oktober 2013
Was war in diesem Jahr in Moers das Wunderbare? Zunächst die
Entdeckung,  was  mit  der  menschlichen  (wenn  auch  mitunter
nicht-menschlich  klingenden)  Stimme  alles  möglich  ist.
Zweitens, staunend festzustellen, dass sich aus der E-Gitarre
noch  immer  nie  gehörte  Klänge  herausholen  lassen.  Und
drittens, die Beherrschung von Schlagwerk über die Grenzen der
bekannten Virtuosität hinaus zu erleben.

Das Festival begann am Freitagabend mit einem Schrei, der auch
den  letzten  erwartungsvoll  vor  sich  hinträumenden  Zuhörer
sofort aufweckte und in die Gegenwart Mike Pattons holte.
Falls  das  in  verschiedenen  Metal-Genres  längst  übliche
Screaming von der Jazzwelt noch nicht als Kunstform anerkannt
sein  sollte  –  Mike  Patton  arbeitet  verdienstvoll  an  der
Etablierung  des  stimmtechnisch  sauber  ausgeführten  Schreis.
Mit welcher Freude, mit welchem Humor auch er sein Können
vorführt, dürfte aus digitalen und analogen Tonträgern nur
schwer herauszuhören sein; bei Live-Auftritten aber wie in
Moers kann die Sympathie für den gutaussehenden Schreier auch
auf Nicht-Metal-Fans überspringen. Im 3. Set des „John-Zorn-
Tags“  sollte  Patton  dann  mit  der  Formation  Moonchild  /
Templars  Gelegenheit  bekommen,  die  ganze  Vielfalt  seiner
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stimmlichen Performance darzubieten.

John  Zorn  feiert  in
diesem Jahr seinen 60.
Geburtstag

Freitag war Zorntag

Nach dem kurzen, energisch losrockenden Opening setzte sich
das „Song Project“ John Zorns mit einem Kontrastprogramm fort.
Marc Ribot, der kurz zuvor noch die älteren Zuhörer an den
Ten-Years-After-Gitarristen Alvin Lee erinnert haben mochte,
spielte spanische Konzertgitarre, und Sofia Rei sang dazu,
manchmal mit flackernden Augenlidern, Melodien, die gut in
David  Lynchs  „Mulholland  Drive“  gepasst  hätten.  Mit  Jesse
Harris  betrat  der  dritte  Sänger,  zugleich  Songwriter  und
Dichter, die Bühne. Das „Song Project“ aber baute nicht nur
auf Kontraste, es zeigte auch, dass der von der Gruppe Faith
No  More  bekannte  Mike  Patton  und  Sofia  Rei  wunderschön
zusammen  singen  können.  Ein  sehr  bestimmter  John  Zorn
dirigierte seine Gruppe, die größtenteils aus den Musikern
bestand, die auch später am Abend im Set von Dreamers und
Electric Masada vertreten waren.

Der „Zorntag“ zum 60. Geburtstag des Komponisten, Bandleaders
und  Saxophonisten  versuchte  ein  Fazit,  wenn  nicht  seines
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Lebenswerks,  so  doch  immerhin  des  vergangenen
Schaffensjahrzehnts darzustellen. Dazu gehört die von Arthur
Rimbaud inspirierte Komposition Neuer Musik, „Illuminations“,
mit einem virtuosen Steve Gosling am Piano, einem nicht minder
großartigen Kenny Wollesen an den Drums und dem Bassisten
Trevor Dunn, der in fast allen Formationen an diesem Abend
dabei ist.

Zu dem folgenden „Holy Visions“, einem von fünf Sängerinnen
dargebotenen A-cappella-Stück, das immer wieder neu anhebt und
Gregorianischen  Gesang  ebenso  einbezieht  wie  stark
rhythmisierte  Teile  bis  hin  zu  Jazz-Anklängen  und  Minimal
Music, hat John Zorn die lateinischen Texte in Anlehnung an
das  Leben  der  Mystikerin  Hildegard  von  Bingen  verfasst.
Mystisch-esoterisch  blieb  es  auch  bei  „The  Alchemist“,
gespielt von dem auf Neue Musik spezialisierten Arditti String
Quartet.  John  Zorns  Komposition  wählt  als  Thema  den
Hofgelehrten von Königin Elisabeth I., John Dee (1527–1608).

Nur die Anzahl der Musiker verbindet das Streichquartett mit
den nun folgenden Moonchild / Templars. Mike Pattons Stimme
klingt jetzt vielleicht nicht satanisch, aber jedenfalls nach
dem, worauf sich Film- und Musikindustrie geeinigt haben, wie
eine satanische Stimme zu klingen hat. John Medeskis Korg-
CX-3-Keyboard erinnert klanglich an The Nice und die frühen
Deep Purple.

Mit  Dreamers  und  Electric  Masada  spielte  John  Zorn  seine
Evergreens, die in den vergangenen Jahren auf mehreren großen
Festivals  live  aufgenommen  worden  sind  (z.  B.  „Jazz  in
Marciac“), wobei sich die Dreamers schnell in Electric Masada
verwandeln,  indem  Kenny  Wollesen  vom  Vibraphon  ans  zweite
Schlagzeug wechselt, die Elektronikerin Ikue Mori hinzukommt
und John Zorn beim Dirigieren Saxophon spielt. Ein einziger
Zorntag ist zu wenig, um auch nur annähernd die Vielseitigkeit
des  Mannes  kennenzulernen,  der  für  sich  die  Bezeichnung
„Jazzmusiker“ ablehnt. Doch die fünf Stunden von 19.00 bis
24.00  Uhr  am  Freitagabend  waren  reich  an  musikalischer



Abwechslung.

Die reinen Männergruppen überzeugten nicht

Von „Blixt“ mit Bill Laswell am Bass, Raoul Björkenheim an der
Gitarre und Morgan Agren am Schlagzeug versprachen sich viele
der anwesenden Insider den ersten Höhepunkt des Samstags. Das
Trio aber enttäuschte mit Männerjazz; die Musiker ein bisschen
aneinander  vorbeiredend,  sich  nicht  zuhörend  –  drei
improvisierte  Monologe  gleichzeitig,  dafür  straight  und
rockig. Wenigstens spielten sie weniger laut als das andere
Männertrio um Caspar Brötzmann am Sonntag, vor dessen Auftritt
das Orga-Team kostenlos Ohrstöpsel im Festivalzelt verteilte
und die Ansagerin bat, besonders die Ohren der anwesenden
Kinder  durch  die  vor  dem  Zelt  ausleihbaren  Kopfhörer  zu
schützen. Große Teile des weiblichen Publikums nutzten den
Auftritt von „Nohome“, um sich am einzigen sonnigen Tag des
diesjährigen  Pfingstfestes  vor  das  Zelt  auf  den  Rasen  zu
setzen, doch auch im letzten Winkel des abgezäunten Bereichs
noch musste das Trio als lärmend empfunden werden.

Die vier Männer von „Caravaggio“ verstehen sich eher als Art
Rocker denn als Hard Rocker. Ihre gestückelten Kompositionen
erinnerten  teilweise  an  die  alten  King  Crimson,  teils  an
instrumentalen Breakcore, und das Beth Gibbons gewidmete Stück
klang mehr nach einer Fortführung von Tangerine Dream als nach
Portishead.

Wieder nichts Richtiges für Frauen. Diese rückten dafür beim
Auftritt des brasilianischen Superstars Lenine näher an die
Bühne und wiegten sich in den Hüften. Das Zusammenspiel des
aus  Recife  stammenden  Songwriters  der  Música  Popular
Brasileira, der gern auch mit Elektronik experimentiert, mit
Martin  Fondse  (Piano)  und  seinem  niederländisch-deutschen
Orchester „The Bridge“ darf als einer der harmonischsten Acts
des  Festivals  bezeichnet  werden.  Rhythmen,  denen  man  ohne
weiteres  zutraut,  die  Fruchtbarkeit  der  Tanzenden  zu
begünstigen.



Die  wirklichen  Überraschungen  des  diesjährigen  Moers-
Ereignisses aber, die Höhepunkte, die beim Publikum Schauder
glücklichen Staunens hervorriefen, kamen in diesem Jahr nicht
vom Piano, nicht von den Blechbläsern, Fagotten und Flöten,
nicht  von  den  Geigen,  Celli  und  Kontrabässen;  die
wunderbarsten Momente lagen in den menschlichen Stimmen, in
einigen Gitarren und im Schlagwerk. Darin war Moers in diesem
Jahr ganz groß.

Stimmenvielfalt bis zur Entgrenzung

In der Spitzenklasse der vocal artists scheint es nicht darum
zu  gehen,  wer  am  schönsten  singt,  sondern  wer  den  Gesang
revolutioniert.  Die  Entgrenzung  der  menschlichen  Stimme
verdeutlichten  gleich  mehrere  Performer  auf  sehr
unterschiedliche  Art.

Noch auf relativ vertrautem Terrain, da ein bisschen an Björk
erinnernd, trug Jenny Hval am Samstag ihre Songs vor.

Michael Schiefel, der diesjährige „Improviser in Residence“ in
Moers,  erzählt  am  Sonntagnachmittag  singend  und  hüpfend
Geschichten, die teils verständlich sind, sich aber auch in
Silben und stimmliche Beats auflösen. Begleitet wird er dabei
von Paolo Damiani am Cello und Miklos Lukacs am Cymbalom.

Hundertprozentig improvisiert – das sieht und hört man – ist
am  Samstagabend  der  Auftritt  des  stimmlich  zwischen  Rap,
Grime,  Soul,  R&B  changierenden  Kokayi.  Zu  dem  beständig
wirbelnden Kubaner Dafnis Prieto am Schlagzeug und dem eher
abwartenden Jason Lindner an den Keyboards verlagert er mit
geschlossenen Augen sein nennenswertes Gewicht von einem Bein
aufs andere, als müsse er sich erst ausdenken, was er als
nächstes vortragen möchte. Neben dem Mikro sind Wasserflasche
und Handtuch seine wichtigsten Werkzeuge.



Sidsel  Endresen  &  Stian
Westerhus

Zuvor aber beeindruckten Sidsel Endresen und Stian Westerhus,
ein Zwei-Personen-Trio aus Gesang, Gitarre und Traum. Etwas
ungläubig nimmt der Zuhörer zur Kenntnis, dass nach Robert
Fripp, nach David Torn, nach Eivind Aarset einer Gitarre noch
immer neue Klänge entlockt werden können. Der Norweger Stian
Westerhus  schafft  es,  und  sei  es,  indem  er  den  Kopf  des
Gitarrenhalses einmal senkrecht auf den Verstärker stößt, um
sich  dann  wieder  seinen  vielen  Pedalen  zuzuwenden.  Ebenso
unglaublich ist dazu der Gesang Sidsel Endresens, dadaistische
Lautmalerei, vokalbetontes Beatboxing (wenn es so etwas gibt),
tierisch anmutendes Gemecker und Gurgellaute fügen sich in den
rauen Gesang ein, sodass sich zuweilen der Eindruck einstellt,
ein  Zungenreden,  eine  Glossolalie  heiliger  Stimmen  ergieße
sich  über  die  Köpfe  der  Zuhörer.  Selten  wurde  das
Pfingstwunder in Moers so wörtlich genommen (wobei „wörtlich“
wiederum nicht wörtlich zu nehmen ist).
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Fred Frith
Foto: Frank Schemmann

Fred Frith am Sonntagabend hat seine Gitarre die meiste Zeit
auf dem Schoß liegen und bearbeitet sie, als sei das Saiten-
ebenfalls  ein  Schlaginstrument  neben  den  vielen  anderen,
zwischen denen Evelyn Glennie über die Bühne wandert. Evelyn
Glennie ist ein Schlaggenie. Überhaupt ragten die Schlagwerker
in Moers wieder heraus, unbestrittene Meister wie Joey Baron,
Kenny Wollesen und Cyro Baptista aus dem John-Zorn-Umfeld oder
Dafnis Prieto mit seinem Trio. Die Frau aber schlägt anders.
Nicht  nur,  weil  Evelyn  Glennie,  wie  die  Ansage  zuvor
informierte, ungefähr 1.800 Schlaginstrumente besitzt. Diese
Frau schlägt andere, unbekannte Rhythmen.
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Evelyn Glennie
Foto: Frank Schemmann

Alles Weitere – und an den dreieinhalb Tagen gab es noch sehr
viel mehr zu hören – war gut, teils erstklassig und auch
Weltklasse, aber irgendwoher bereits bekannt. Und eine düstere
Ahnung können wir Männer aus Moers mit nach Hause nehmen: Die
Zukunft des Jazz scheint bei Frauen zu liegen, solchen wie
Sidsel  Endresen  und  Evelyn  Glennie.  Glücklich  die  Männer,
deren Gitarren da mithalten können.

Was die Leute so alles auf
Facebook mitteilen…
geschrieben von Hans Hermann Pöpsel | 6. Oktober 2013
Soziale  Netzwerke  wie  Stayfriends  oder  Facebook  sind
inzwischen in der Mitte der Gesellschaft angekommen. Nicht
mehr  nur  junge  Menschen,  auch  immer  mehr  Mittelalte  und
Rentner  wie  ich  tummeln  sich  dort.  Es  soll  ja  schon
Jugendliche  geben,  die  sich  deshalb  von  FB  wieder
zurückziehen, allerdings schlägt sich das in den Nutzerzahlen
noch nicht nieder. Aber was posten meine Mitmenschen dort?

Fotos  vom
Esstisch  sind
sehr beliebt.
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Wer  etwas  mehr  der  so  genannten  „Freunde“  hat,  der  kann
interessante Einblicke in deren Gewohnheiten gewinnen. Es gibt
ja  grundsätzlich  zwei  Arten  von  Nutzern:  Jene,  die  wie
Zuschauer am Rande stehen und nur amüsiert beobachten, was
andere so machen bzw. von sich geben, und jene, die aktiv
eingreifen und immer neue Sätze und Bilder in Umlauf bringen.
Das Verhalten dieser zweiten Gruppe, zu der ich mich auch
zähle, habe ich einmal etwas genauer zu analysieren versucht.

Nach  meiner  Beobachtung  ergibt  sich  folgende,  nicht
repräsentative  Rangliste  der  geposteten  Bildinhalte:

1. Essen oder Speisen: Viele fotografieren ihren Teller und
zeigen ihn herum.

2. Wetter: Jeden Tag kommen neue Fotos von Wetterphänomenen –
ob Schnee oder Regen, Sonne oder Pfützen usw.

3.  Autos  oder  Mobilität  allgemein:  Das  eigene  Auto  oder
Fahrrad von außen oder der Blick aus dem Auto nach außen sind
sehr beliebt, ebenso Verkehrssituationen allgemein, auch schon
mal Unfälle.

4. Fußball: Statements zum eigenen Verein, zum Spielverlauf,
gegen andere Vereine usw. Meist eine reine Männersache, im
Ruhrgebiet auf Blauweiß oder Schwarz-Gelb beschränkt. Ab und
zu mischt ein Kölner mit.

5. Party: Oft von jungen Damen bevorzugt oder von Dritten ins
Netz  gestellt,  mit  Identifizierung  der  Feiernden.  Nicht
ungefährlich.

6.  Konzerte  und  Links  zu  Musikgruppen:  Meist  nach  dem
Wochenende  oder  am  Samstagabend  direkt  vom  Smartphone.

7. Urlaub: Sehr weit verbreitet, aber nicht immer aktuell, da
Urlaubsfotos gern auch noch Monate später gepostet werden.

8. Sprüche: Das Posten fremder Aphorismen oder anderer Sprüche
verkündet zwar Meinungen, deutet aber meist auf eingeschränkte



Kreativität hin.

9. Shoppen: Fotos vom Shoppen sind wohl reine Mädchensache.

Soweit  also  ganz  persönliche  Facebook-Eindrücke.  Natürlich
weiß der FB-Konzern mit seinen mathematischen Algorithmen viel
mehr über uns, aber wollen wir selbst das auch alles wissen?
Uns reicht doch der alltägliche Tratsch vollkommen aus.

Mozarts  Leichtigkeit,
Bruckners  Wucht  –  die  New
Yorker  Philharmoniker  im
Ruhrgebiet
geschrieben von Martin Schrahn | 6. Oktober 2013

Pianist Emanuel Ax, Dirigent
Alan  Gilbert  und  das  New
York  Philharmonic.  Foto:
Chris  Lee

Respektvoll  werden  sie  „The  Big  Five“  genannt,  jene  fünf
amerikanischen  Spitzenorchester,  denen  ein  ganz  spezieller
Sound  nachgesagt  wird,  im  Gegensatz  zu  den  europäischen
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Klangkörpern von Weltruhm. Wenn eines dieser „Fünf“ in unseren
Breiten die musikalische Visitenkarte abgibt, ist der Ansturm
auf die Plätze groß. Wie jetzt in der Philharmonie Essen und
dem Konzerthaus Dortmund: volle Säle an zwei Abenden mit dem
New York Philharmonic.

Mit  dem  Klang  ist  das  so  eine  Sache.  Die  amerikanischen
Orchester  seien  heller  timbriert  als  etwa  die  Wiener
Philharmoniker,  zudem  werde  jenseits  des  Atlantiks  das
großsymphonische  Repertoire  oft  blankpoliert,  musikalische
Ecken und Kanten würden unziemlich geglättet, heißt es. Nun,
wer die New Yorker in Essen mit Bruckners 3. Symphonie hört,
kann zwar einerseits wundersame Präzision bestaunen, erlebt
zum anderen aber eine spannende, kernige, bisweilen schroffe
Wiedergabe.  Alan  Gilbert  am  Pult  sorgt  dafür,  dass  die
erratischen Blöcke der Komposition nicht im luftleeren Raum
hängenbleiben,  vielmehr  wird  die  Musik  ständig  im  Fluss
gehalten.

Ein weiteres kommt hinzu: Dieses Spitzenorchester kann sich
höchst  professionell  auf  die  akustischen  Verhältnisse  des
Saales  einstellen.  Deshalb  klingen  Holzbläserlinien  silbrig
klar und nie überzeichnet. Die Artikulationskunst der Hörner
ist  von  ganz  eigener  Faszination.  Trompeten  und  Posaunen
wiederum scheuen die heftigen Ausbrüche nicht, vermeiden indes
bloße  dynamische  Kraft,  formen  vielmehr  einen  ergreifenden
klanglichen Überbau. Andererseits pflegt der fast 70 Köpfe
starke  Streicherkorpus  schimmernde,  unheimliche  Tremoli  wie
auch eine samtig-satte Lyrik. Einzig die augenzwinkernd derben
Ländler-Anlehnungen  lassen  bei  den  New  Yorkern  Esprit
vermissen.  Da  sind  die  „Wiener“  wohl  die  authentischeren
Interpreten.

Bruckners Wucht und Religiosität, seine Wagner-Anklänge oder
die Reduktion der Instrumentalstimmen zum Ätherischen formen
sich  zu  einem  großen,  hymnischen,  spannenden  Ganzen.  Ohne
Verzögerungen, bar jeder Hetzerei. Dirigent Alan Gilbert lässt
die Musik atmen, die Farbenpracht der Holzbläser sucht dabei



ihresgleichen. Monumental wirkt diese Symphonie und doch fehlt
alles Protzen.

Stets  stellt  sich  die  Frage,  was  ein  Abendprogramm  noch
verträgt  an  der  Seite  dieser  erzromantischen  Symphonik.
Zumeist wird die Genialität der Tonsprache Mozarts aufgeboten,
wegen  ihrer  Macht  über  die  Seele  des  Publikums.  In  der
Philharmonie ist es das C-Dur-Klavierkonzert des Meisters (Nr.
25),  der  Solist  heißt  Emanuel  Ax.  Fast  ein  bisschen
hemdsärmelig  tritt  der  Amerikaner  polnisch-jüdischer
Abstammung an, findet aber schnell zu einem ausdrucksstarken
Tonfall. Die Leichtigkeit und Innigkeit seiner Deutung spricht
dafür, dass er mit dieser Musik gewissermaßen auf Du und Du
steht.  Statt  virtuoser  Akrobatik  liefert  Ax  ein  ruhiges,
brillantes Figurenspiel. Selbst die Kadenzen (in der Fassung
von  Alfred  Brendel)  haben  nichts  von  Tastenlöwentum  oder
Säuselei.

Manchmal  indes  gerät  die  dynamische  Balance  aus  dem
Gleichgewicht. Historisch informierte Aufführungspraxis – in
dünner Besetzung, mit Originalinstrumenten – pflegt das New
York  Philharmonic  nicht.  Etwa  40  Köpfe  zählt  das
Mozartensemble, sein Klang schimmert und glänzt, ein wenig auf
Kosten  markiger  Akzente.  Dennoch  berührt  uns  die  Musik,
besonders die sublimen Dialoge zwischen Klavier und Bläsern im
2.  Satz.  Da  ist  Ax  ganz  in  seinem  poetischen  Element.–
Allüberall Applaus.

 

Der Pianist Emanuel Ax ist bereits am 16. Mai (20 Uhr) erneut
in NRW zu Gast. Beim Klavier-Festival Ruhr spielt er in der
Wuppertaler Stadthalle mit dem Geiger Frank Peter Zimmermann
Werke von Johannes Brahms.

www.klavierfestival.de

 

http://www.klavierfestival.de


 

Den  Gaga-Style  tanzen:
Ballett-Premiere „Deca Dance“
im Aalto
geschrieben von Eva Schmidt | 6. Oktober 2013

Deca  Dance,  Aalto  Ballett
Theater, Foto: Bettina Stöß

Im Aalto tanzt man den „Gaga-Style“: Der von dem israelischen
Choreographen Ohad Naharin entwickelte Tanzstil eröffnet den
Tänzern  des  Aalto  Balletts  ganz  neuartige  körperliche
Erfahrungswelten und kommt gleichzeitig mit einer Leichtigkeit
und Energie daher, die sogar Nachahmer im Publikum findet.

Der übliche Reflex im Zuschauerraum besteht ja meist aus einem
verschämten Wegducken, wenn Tänzer Zuschauer auf die Bühne
bitten. Mit den Profis möchte man sich doch nicht unbedingt
messen, zumal, wenn alle zusehen. Doch die überaus charmante
Szene  bei  der  Premiere  von  „Deca  Dance“  zeigt,  dass  sich
zwischen  Tänzern  und  Laien  Grenzen  überwinden  und  eine
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ungeheure  Lust  an  der  Bewegung  erwecken  lassen:  Gesetzte
Damen, elegante Herren, Schulmädchen oder sportliche Frauen im
Abendjäckchen– sie alle tanzen raumgreifend den Cha-Cha-Cha
auf  der  großen  Bühne,  behutsam  geführt  von  Tänzern  im
schwarzen Anzug und Hut. Unaufgeregt und lebensfroh, so dass
der  eine  oder  andere  sich  in  die  eigene  Tanzstunde
zurückversetzt fühlt, eine Dame gar nicht mehr aufhören mag
und  sich  zu  einem  bezaubernden  Pas  de  deux  aufschwingt:
Applaus für die unerschrockene Begabung. So braucht es weder
Youtube  noch  koreanische  Rapper  mit  „Gangnam-Style“,  um
Menschen zum Tanzen zu animieren. Das Aalto Ballett reicht
völlig aus und adelt den Spaß gleichzeitig zur hochkarätigen
Bewegungskunst.

Genau eine Stunde dauert diese Frühlingspremiere, die Ohad
Naharin mit einem klaren Bild zu wuchtiger Hava Nagila-Musik
beginnen lässt: Im Halbkreis sitzen die Tänzer in Anzug und
Hut und hier spürt man die ästhetischen Einflüsse der Kibbuz-
Bewegung.  Doch  schon  die  nächste  Szene  führt  in  eine  Art
Proben-Atmosphäre,  die  Tänzerinnen  tragen  bunte
Gymnastikkleidung und bewegen sich ebenso frei und dynamisch
wie exakt in der Gruppe.

Ein  ungewöhnlicher  Effekt  entsteht,  als  die  Tänzerinnen
synchron  mit  den  Zähnen  klappern  –  ein  durchaus
durchdringender Sound im großen Opernhaus. Die Männergruppe
dagegen zeigt Rivalen-Verhalten und misst ihre Muskeln und
Kräfte. Mit von der Arbeit geschwärzten Gesichtern vergießen
sie im Konkurrenzkampf Schweiß. Doch beim Liebespaar nimmt der
männliche Part eher die bittende Rolle ein: Will sie ihn nicht
erhören oder lässt sie den Armen nur ein wenig zappeln?

Apropos zappeln: „Sei wie eine Spaghetti-Nudel in kochendem
Wasser“, lautet eine Anweisung der Bewegungssprache „Gaga“.
Ohad Naharin hat sie nach einer Rückenverletzung für sich
selbst entwickelt. Statt hoher Sprünge und perfekter Haltung
bei  den  verschiedenen  Positionen  sollen  dynamische,
multidimensionale Bewegungen im Vordergrund stehen, die Spaß



machen und die bewusste und unbewusste Wahrnehmung des Körpers
schärfen.

Das Ziel ist es „gaga“, also frei und aufgelockert zu werden.
Das hat das Aalto-Ballett geschafft, denn der Körper weiß
manchmal mehr als der Verstand. „Die Illusion von Schönheit
und eine dünne Linie, die Wahnsinn und Vernunft trennt, die
Panik hinter dem Lachen und die Koexistenz von Müdigkeit und
Eleganz.“ Der Satz wird dem Abend als Motto vorangestellt,
doch am Ende klingt er noch nach – mit Leben gefüllt.

Weitere Informationen: www.aalto-ballett-theater.de

Rauchzeichen, später: Andreas
Rossmann  erkundet  das
Ruhrgebiet
geschrieben von Eva Schmidt | 6. Oktober 2013

Andreas  Rossmann,
Foto: Anna Wolfinger
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Sein Revier beginnt hinter der Ruhrtalbrücke, von auswärts mit
dem Auto kommend. Hier fährt der NRW-Feuilletonkorrespondent
in einen wichtigen Sektor seines Berichtsgebiets ein. Kunst
und Kultur dieser Region sind Gegenstand seiner Reportagen und
Rezensionen, die er seit über 20 Jahren für die FAZ verfasst.
Nun hat Andreas Rossmann eine Auswahl davon unter dem Titel
„Der Rauch verbindet die Städte nicht mehr“ als Buch im Verlag
der Buchhandlung Walther König herausgebracht.

Der  „Reiseführer  fürs  Handschuhfach“  ist  illustriert  mit
Schwarzweiß-Fotografien  aus  dem  Archiv  von  Barbara  Klemm,
entstanden zwischen 1974 und 1999, die dem Paperback einen
eigenwilligen Retro-Charme verleihen. Gegliedert ist der Band
nach  Städten  von  B  wie  Bochum  bis  W  wie  Waltrop.  Selbst
versierte Ruhrgebietsbewohner können beim Nachbarn noch Neues
entdecken.

„Der Rauch verbindet die Städte“ schrieb Joseph Roth 1926,
doch seit er sich zum großen Teil in frische Luft aufgelöst
hat, wo ist da das verbindende Element dieser zerklüfteten,
postindustriellen  und  mit  zahlreichen  Kulturinstitutionen
besiedelten Region? Was macht sie aus und wo scheitert sie?
Mit  großer  Sympathie  für  ihre  rauen  Seiten  und  einem
Scharfblick,  der  sich  nicht  scheut,  zwischen  Qualität  und
Kitsch  zu  unterscheiden,  beschreibt  Rossmann  auf  seiner
Expedition  im  Land  der  aufgegebenen  Fördertürme  und
Industriebrachen  die  Auswirkungen  des  vielbemühten
Strukturwandels auf die kulturelle Identität des Ruhrgebiets.

Wenn es sein muss, macht sich der Kritiker auch zu Fuß auf den
Weg, um auf Halden zu klettern oder Landmarken abzuwandern:
„Oben angekommen, sieht der Wanderer sich einem unbekannten
Ort ausgesetzt. Doch erst im dialektischen Umschlag vollendet
sich  die  Kunst  der  Landmarke:  Sobald  der  Besucher  dem
Hochpunkt, den sie einnimmt, den Rücken kehrt, eröffnet sich
ihm ein Panorama des Ruhrgebiets, das auf den nur von hier aus
möglichen zweiten Blick seine Zerrissenheit und Unfertigkeit,
sein  Pathos  und  seine  Grandeur  offenbart:  Seine  ,andere‘



Schönheit“, schreibt Rossmann.

Die  Textstelle  zeigt,  was  das  Buch  ausmacht:  Der
intellektuell-literarische Blick auf eine Kunst, bei der sich
der Ruhrgebietsmensch oft weigert, sie als seine eigene oder
für ihn geschaffene wahrzunehmen. Die er mitunter misstrauisch
beäugt  wie  beispielsweise  Serge  Spitzers  Spirale  auf  dem
Kennedyplatz in Essen, die viele Bürger „weg haben“ wollten,
weil sie sie hässlich fanden. Nach dem Motto: Das alte Eisen,
da haben wir früher mit malocht, das soll jetzt Kunst sein?

So führt denn auch Rossmanns Lesung im Lehmbruck-Museum in
Duisburg unweigerlich zu einer Diskussion unter den Zuhörern
um das Selbstverständnis des Reviers und seiner Bewohner. Ist
es nicht Zeit, endlich mit dem Montanindustrie-Kitsch Schluss
zu  machen?  Ein  Zuhörer  fragt:  Warum  werde  nicht  mal  die
Architektur der Ruhruniversität Bochum als einem der größten
Arbeitgeber der Stadt gewürdigt statt immer Zeche Zollverein,
die  überall  als  mediales  Wahrzeichen  herhalten  müsse?  So
regiere das Klischee, das auf die Vergangenheit verweise und
Auseinandersetzung mit dem tatsächlichen Strukturwandel in der
Gegenwart verhindere.

„Warum wohnen Sie eigentlich nicht im Ruhrgebiet, sondern in
Köln?“, möchte eine andere Zuhörerin von Rossmann wissen. Sie
selbst ist gebürtige Kölnerin, die es unfreiwillig ins Revier
verschlagen  hat.  Der  Autor  begründet  dies  mit  seinen
Anfangszeiten  als  Kultur-Kritiker,  als  er  sich  strategisch
günstig  zum  WDR  positionieren  wollte.  Einer  seiner  ersten
Ruhrgebietsbesuche  führte  ihn  allerdings  zu  einem
Bewerbungsgespräch als Dramaturg ans Theater Dortmund. „Die
haben  mich  zum  Glück  aber  nicht  genommen“,  gibt  er
selbstironisch  zu.

Doch vielleicht ist ja gerade eine Fernbeziehung in diesem
Fall nicht das schlechteste: Mit ein wenig Abstand liebt es
sich neugieriger, man teilt nicht den langweiligen, zuweilen
schäbigen  und  profanen  Alltag.  Die  angebetete  „Metropole“



bleibt  interessant,  ihre  Veränderungen  aufregend,  ihre
Kapriolen energiestiftend – vor allem, wenn man sich schon so
lange kennt.

Andreas Rossmann: „Der Rauch verbindet die Städte nicht mehr.
Ruhrgebiet:  Orte,  Bauten,  Szenen.  Mit  Photographien  von
Barbara  Klemm.  Verlag  der  Buchhandlung  Walther  König,  260
Seiten, 14,80 Euro

In  der  Oper  ist  alles
Schicksal  –  die  neue
Spielzeit am Aalto-Theater
geschrieben von Martin Schrahn | 6. Oktober 2013

Tomás  Netopil,  der  neue
Chefdirigent  der  Essener
Philharmoniker.  Foto:  TUP

Hein  Mulders,  der  neue  „Superintendant“  der  Essener
Philharmonie  und  der  Aalto-Oper,  ist  von  der  Neugier  des
Publikums überzeugt. „Die Leute wollen mehr wissen“, betont er
stets. Nun denn: Diesem als dringlich konstatiertem Streben
nach Erkenntnis dürfte in der kommenden Musiktheater-Saison

https://www.revierpassagen.de/17313/in-der-oper-ist-alles-schicksal-die-neue-spielzeit-am-aalto-theater/20130424_2036
https://www.revierpassagen.de/17313/in-der-oper-ist-alles-schicksal-die-neue-spielzeit-am-aalto-theater/20130424_2036
https://www.revierpassagen.de/17313/in-der-oper-ist-alles-schicksal-die-neue-spielzeit-am-aalto-theater/20130424_2036
http://www.revierpassagen.de/17313/in-der-oper-ist-alles-schicksal-die-neue-spielzeit-am-aalto-theater/20130424_2036/netopil-2


üppigst  Rechnung  getragen  werden.  Mit  einer  ganzen
Veranstaltungsreihe  zum  „Phänomen  Oper“  etwa,  zudem  mit
Einlassungen zur „Wahrheit bei Verdi“ oder zu „Goethe als
Global Player“.

Musikwissenschaft für alle: Mulders und sein eloquenter neuer
Chefdramaturg,  Alexander  Meier-Dörzenbach,  setzen  auf  ein
Educationprogramm für Erwachsene, das es so im Aalto wohl noch
nicht  gegeben  hat.  Zum  Teil  ist  dieser  Schwerpunkt  der
Tatsache geschuldet, dass zum 25. Geburtstag der Bühne eben
ein paar besondere Bonbons gereicht werden. Zum anderen aber
gehört dieses breite Segment der Wissensvermittlung zu einer
ausgeklügelten Strategie der Vernetzung.

Denn Intendant Mulders und der neue Chefdirigent des Hauses,
Tomás  Netopil,  haben  nicht  lediglich  Opernpremieren  und
Konzerte der Spielzeit 2013/14 vorgestellt, sondern Bezüge zu
Schauspiel  und  Philharmonie  geknüpft,  alles  unter  den
Leitbegriff „Schicksal“ gestellt, darüberhinaus das Folkwang-
Museum und die Uni mit ins Boot geholt. In Dortmund, das sei
hier  angemerkt,  sind  solche  Annäherungen  kultureller
Institutionen zumeist gescheitert – Essen darf es also besser
machen.

Fünf Opern- und zwei Ballettpremieren wird es geben, das ist,
mit Blick auf vergleichbare Häuser, nicht gerade opulent zu
nennen.  Am  Beginn  steht  Verdis  düsterer,  dramatischer,  ja
schicksalsschwangerer  „Macbeth“,  nähert  sich  das  Schauspiel
dem gleichnamigen Werk Shakespeares. Ergänzend dazu wird in
der Philharmonie des Komponisten Requiem aufgeführt.  Auch
Jules  Massenets  „Werther“  wird  von  Lesungen  und  Vorträgen
umrankt. Das Belcantofach wiederum ist vertreten mit Bellinis
unbekannter „La Straniera“. Alles Stücke des 19. Jahrhunderts
also, die umrahmt werden von Händels barocker „Ariodante“ und
Janáceks  modernem,  sprachmelodiengesättigtem  Kindsmorddrama
„Jenufa“.   13  Wiederaufnahmen  unterfüttern  dieses
Premierenpaket.



Programmatische Linien, hier noch wenig erkennbar, denn das
Thema „Schicksal“ würde wohl mehr oder weniger auf jede Oper
passen, sollen über die Jahre erkennbar sein, versichert Hein
Mulders. Wie auch der neue Chefdirigent, Tomás Netopil, eine
eigene  Handschrift  entwickeln  will.  Als  Mozartianer  und
Botschafter  eines  böhmisch-tschechischen  Klangkolorits  sind
seine Schwerpunkte vorgegeben. Sechs Sinfoniekonzerte wird er
selbst  dirigieren,  ansonsten  soll  das  Orchester  durch
zahlreiche  Gastdirigenten  neue  Impulse  gewinnen.

Eine Vielfalt der Farben nennt Mulders dies und beweist damit
Mut  und  Risikobereitschaft.  Denn  die  Qualität  der  Essener
Philharmoniker  hat  viel  mit  einem  überwiegend  präsenten
Chefdirigenten namens Stefan Soltesz zu tun, der das Orchester
über Jahre formen konnte. Ähnliche Erfolge sind etwa in Bochum
zu beobachten, unter der Ära Steven Sloane. Dass in Dortmund,
wo der Chefdirigent beinahe alle fünf Jahre wechselt, manche
spielerischen  Defizite  sich  hartnäckig  halten,  ist
andererseits  kein  Wunder.

Insofern hat Soltesz in Essen große Fußstapfen hinterlassen,
und es dürfte nicht einfach sein, diese auszufüllen. Die neuen
Gastdirigenten  sollen  aber,  so  wurde  versichert,  allesamt
Spezialisten für die Werke sein, die sie jeweils dirigieren
werden. Das wird sich zeigen.

Eine  Betrachtung  des  Neuen:
Heiner  Goebbels‘  2.
Ruhrtriennale-Programm
geschrieben von Martin Schrahn | 6. Oktober 2013
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Heiner  Goebbels,  Intendant
der  Ruhrtriennale,  setzt
erneut  aufs  Experiment.
Foto:  Wonge  Bergmann

Teufel:  Da  hat  doch  die  Kinderjury  der  Triennale  im
vergangenen Jahr ihren Preis „Die größte Qual für die Ohren“
ausgerechnet der Lieblingsband des Intendanten Heiner Goebbels
zugedacht. Und dann musste er sich von Teilen des Publikums
anhören,  ein  Theaterabend  ohne  Pause  sei  arg
gewöhnungsbedürftig. So kann es gehen, wenn der Rezipient aus
den eigenen (Hör)-Ritualen heraus einem kunstsinnigen Macher
begegnet, der das Experiment liebt, das Neue, eben Unerhörte.
Das Triennale-Programm dieses Jahres spricht darüber, wieder
einmal, Bände.

Goebbels verfasst im Editorial ein Plädoyer für die herrliche
Unbefangenheit der Kinderjury, sieht die Vorstellungspause als
Störung eines komplexen Wahrnehmungsprozesses. Umgekehrt heißt
dies wohl, dass sich der Intendant ein ebenso offenes, dazu
höchst neugieriges, intellektuelles Publikum wünscht – für all
die Produktionen, die wir hier ganz unbefangen als Theater
2.0, Antitheater oder Metatheater bezeichnen wollen.
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Harry  Partch:  Delusion  of
the Fury, Probenszene. Foto:
Klaus Grünberg

Den Beginn markiert in dieser Saison das Musiktheater des
Amerikaners Harry Partch, ein Stück zwischen Traum und Wahn
namens „Delusion oft he Fury“. Mit vom Komponisten eigens
gebauten Instrumenten und von ihm aufgezeichneten Tonsystemen.
Das Bühnenmodell, das im Programmbuch zu sehen ist, wirkt wie
aus dem Baukasten eines Futuristen. Das Original gibt’s dann
in Bochums Jahrhunderthalle zu bestaunen.

Das Theater 2.0 wiederum findet sich im Tanzgeschehen der
Brasilianischen „Grupo de Rua“: Wie zu lesen ist, leitet sich
„CRACKz“ aus choreographischem Material ab, das im Internet zu
finden  ist:  „download,  remix,  share  –  speichern,  neu
zusammenfügen,  teilen“  ist  das  Prinzip,  zu  erleben  auf
Zollverein in Essen.

Nichts weniger als den Theaterbetrieb ad absurdum führen will
„Forced Entertainment“: Altvertraute Figuren und Textfragmente
stehen  einem  Science-Fiction-Sujet  gegenüber.  Eine  Mixtur,
„Das  letzte  Abenteuer“  genannt  (Maschinenhalle  Zweckel,
Gladbeck).  Ähnlich  geheimnisvoll,  märchenhaft  und
abenteuerlich geht es in Helmut Lachenmanns Oper „Das Mädchen
mit  den  Schwefelhölzern“  zu.  Abgesehen  davon,  dass  der
Komponist  hier  die  annähernd  völlige  Dominanz  des
musikalischen  Geräuschs  zelebriert,  wird  Hans-Christian
Andersens bekanntes Märchen durch weitere Texte verfremdet.
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Das  Ergebnis  kann,  wie  jüngst  in  Berlin  gesehen,  ein
unglaubliches Erlebnis werden. Zur Triennale darf nun Robert
Wilson  seinen  Zugang  zum  wuchtigen  Stück,  in  der
Jahrhunderthalle,  offerieren.

Beinahe spukig soll es zudem ausschauen in „Stifters Dinge“,
einer  von  Goebbels  selbst  verantworteten  Performance  im
Duisburger  Landschaftspark.  Fünf  Klaviere  erklingen,  ohne
Hilfe eines Pianisten, es gibt keine Akteure, nur Töne und
Bilder.  Ein  Theater  über  das  Theater:  Im  Zentrum  stehen
Bühnenbestandteile (Vorhang), Mittel für szenische Tricks wie
Eis oder Nebel.

Die  einzige  Konstante  bei  all  diesem  avantgardistischen
Vorpreschen ist das Publikum. Es darf  rätseln, entschlüsseln,
sich wundern oder ärgern, debattieren, vielleicht sogar still
genießen.  Es  darf  im  übrigen  auch  mitmachen:  In  William
Forsythes großflächigem Labyrinth, einem Raum mit 400 Pendeln,
die  sich  in  variablen  Tempi  bewegen,  sollen  geneigte
Betrachter lustvoll umherschweifen. Oder eher schlangengleich:
Denn eine Berührung des Instrumentariums im Essener Museum
Folkwang sei zu vermeiden, heißt es im Programm. Ja, wo die
Kunst ihre Ordnung hat, ist im Zweifel der Mensch für das
Chaos verantwortlich.

„Habt Mut !“ wollen wir den Besucherscharen zurufen. Denn
schon  manche  Theaterrevolution  hat  sich  im  Nachhinein  als
Spiel auf der Bühne vor Publikum entpuppt. Wie in hunderten
von Jahren zuvor. Auch Heiner Goebbels und seine Mitstreiter
werden das Rad nicht neu erfinden können. Vielleicht sieht’s
nur ein bisschen peppiger aus.

Im  Internet  (www.ruhrtriennale.de)  stehen  alle  weiteren
Informationen, im übrigen auch über sämtliche Produktionen der
vorherigen Festival-Jahrgänge. Der Vergleich lohnt sich.



Herkules oder Sisyphos – Hein
Mulders  stellt  sein  erstes
Philharmonieprogramm vor
geschrieben von Martin Schrahn | 6. Oktober 2013

Hein  Mulders,  neuer
Intendant  der  Essener
Philharmonie und der Aalto-
Oper.  Foto:  Philharmonie
Essen

Der Held ist noch etwas müde. Langsam nur schwingt er sich
auf, um mehr und mehr im Glanz zu erstrahlen. Es ist ein satt
orchestrales Leuchten, das uns über Lautsprecher geboten wird,
Richard Strauss’ sinfonische Dichtung „Ein Heldenleben“, als
Introduktion zur Präsentation des neuen Philharmonie-Programms
in Essen. Und wer mag, darf sich die Frage stellen, inwieweit
der neue „Superintendant“ der Stadt, der Niederländer Hein
Mulders, ein Held ist angesichts der gewaltigen Aufgabe, die
es zu bewältigen gilt.

Jedenfalls  ist  es  in  NRW  einmalig,  dass  der  Chef  der
Philharmonie  zugleich  die  Oper,  hier  das  Essener  Aalto-
Theater,  führt.  Vergleichbares  würden  Dortmund,  Düsseldorf
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oder Köln wohl weit von sich weisen. Mulders aber will den
Kraftakt wagen, mit der Zeit wird sich dann herausstellen, ob
er als tatkräftiger Herkules oder als stressgeplagter Sisyphos
gelten darf. Eines jedoch scheint schon jetzt festzustehen:
Der neue Mann will in seiner ersten Saison, der Spielzeit
2013/14, wenn die Philharmonie zehn Jahre alt wird, klotzen
und nicht kleckern.

Denn mit avisierten 130 konzertanten Eigenveranstaltungen legt
Mulders im Vergleich zu seinem Vorgänger Johannes Bultmann
noch eine ordentliche Schüppe drauf, einem Plus von etwa 25
Prozent entsprechend. Zehn thematische Reihen enthält das neue
Programm, zwischen 14 Abos kann das geneigte Publikum wählen.
Gleichwohl gilt, dass auch der „Superintendant“ das Rad des
Musikbetriebs nicht neu erfinden kann. Gutes bleibt, etwa die
höchst  erfolgreiche  Reihe  „Alte  Musik  bei  Kerzenschein“,
anderes wird erweitert – wie das sehr avancierte Neue-Musik-
Projekt „NOW!“, das sich in der neuen Saison dem Phänomen des
Klangs im Raum widmet.

Dirigent  Mariss  Jansons
eröffnet  die
Philharmoniesaison  2013/14.
Foto: BR/Matthias Schrader

Keine  Spielzeit  ohne  „Stars“.  Ein  Konzerthaus  muss  Namen
bieten, um das Publikum zu locken. Und damit wird in Essen
wahrlich  nicht  gegeizt:  Nehmen  wir  nur  die  neue
Residenzkünstlerin,  die  Sopranistin  Anja  Harteros.  Oder
berühmte Dirigenten wie Riccardo Muti, der mit dem Chicago
Symphony Orchestra gastiert, Lorin Maazel, der die Münchner
Philharmoniker leitet, nicht zuletzt Valery Gergiev und das
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London  Symphony  Orchestra.  Eröffnet  wird  die  Saison  13/14
übrigens  mit  dem  Gespann  Mariss  Jansons  und  dem
Symphonieorchester des Bayerischen Rundfunks: Am 5. September
2013  erklingen  dann  zwei  Schlüsselwerke  der  klassischen
Moderne  –  Bartóks  Konzert  für  Orchester  und  Lutoslawskis
gleichnamiges Opus.

Im Mittelpunkt aber steht die Programmmusik und mit ihr das
Oeuvre Richard Strauss’, dessen 150 Geburtstag im nächsten
Jahr ansteht. Dann erklingen diverse Symphonische Dichtungen
wie eben auch „Ein Heldenleben“, das kaum zu hörende Festliche
Präludium  für  Orgel  und  Orchester,  zudem  Lieder  und
Opernszenen. Strauss dirigierte im übrigen 1904 zur Eröffnung
des Essener Saalbaus seine „Sinfonia domestica“ – ein Werk,
das 2014 die Philharmoniker der Stadt mit ihrem neuen Chef,
Tomás Netopil, interpretieren werden.

Vieles mehr wäre hier zu nennen: etwa die neuen Formate „Wege
zu Bach“, „Piano lectures“ oder „Entertainment“. Doch da sei
den Neugierigen die Lektüre des güldenen Spielzeitbüchleins
oder  das  Studium  der  Internetseiten
(www.philharmonie-essen.de) empfohlen. Verwiesen sei zudem auf
Hein  Mulders  zweite  Pressekonferenz  über  die  neue
Opernspielzeit.  Erste  Verzahnungen  werden  gewiss  erkennbar
sein.  Für  die  Philharmonie  aber  gilt,  dass  der
„Superintendant“ wohl auch an der Marke von 75.000 Besuchern
gemessen  wird,  die  Vorgänger  Johannes  Bultmann  zuletzt
erreichen konnte. Wir sind gespannt.

Die Stimme wie ein Gedicht:
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Zum Tode von Rosemarie Fendel
geschrieben von Rudi Bernhardt | 6. Oktober 2013
Es  versetzte  mir  gestern  einen  mächtigen  Stich,  als  die
Nachricht, dass Rosemarie Fendel 85-jährig gestorben sei, über
mich fiel.

Allerdings wollte ich nicht die zahllosen Nachrufe um den
meinen erhöhen, weil andere das sicher besser verstehen und
einer übergroß anmutenden Künstlerin näher kommen, als ich das
kann. Als ich abends auf dem Heimweg allerdings ihre Stimme
hörte, wie sie als 80-jährige Jugendliche im „Tischgespräch“
auf  WDR  5  über  sich  und  ihre  lange  Lebenszeit  erzählte,
beschloss ich, denn doch einige Zeilen zu verfassen – über
eine Frau, die das moderne Gesicht der Darstellungskunst in
meiner  Jugend  war,  die  beinahe  jeder  bewundernswerten
Filmgröße der Welt ihre Synchronstimme gab (Liz Taylor, Jeanne
Moreau, Angie Dickinson, Gina Lollobrigida, Simone Signoret),
die in Hörspielen (z.B. Paul Temple) fesselte, die mit dem
Mann ihrer 27 gemeinsamen Jahre, Johannes Schaaf, quasi eine d
e r Lichtgestalten des guten deutschen Kino war.

Diese  Stimme!  Bis  ins  hohe  Alter  stets  jugendlich,  fast
mädchenhaft, von so subtiler Erotik, dass der Hörende lächelnd
erschauerte. Auch in diesem wunderbaren Gespräch, das WDR-Mann
Volker Schaeffer brilliant durch den Abend lenkte, der sich
dabei wohltuend aus dem Vordergrund zog und Rosemarie Fendel
im  Grunde  die  Gesprächsleitung  überließ,  da  war  sie  die
verspielte große Frau, die bodenständig unnahbar wirkte. „Ich
mag  Männer,  ich  mag  vor  allem  kluge  Männer!“  Nach  einem
solchen Satz weiß jeder, wo er hingehört.

Sie liebte das Darstellen, sie liebte Tiere („Außer Mücken und
Blutegel“) und sie liebte Poesie. Gedichte aufzusagen geriet
für sie und jeden, der ihr dabei zuhörte, zum Ausnahmegenuss.
Typisch,  wie  sie  zu  dieser  Liebe  gekommen  war.  In
kriegswichtigen Zeiten gingen ihr gassenhauernde Sätze nicht
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aus  dem  Kopf,  wenn  sie  öde  kriegswichtige  Arbeiten
verrichtete.  Da  folgte  sie  dem  Rat  eines  Mannes,  der  ihr
Lektüre und Rezitation von Versen aus Gottfried Benns Feder
anempfahl. Das half, und die Leidenschaft für große und gute
Gedichte blieb. Und sie verabschiedete sich mit Poesie aus dem
„Tischgespräch“ – und sanft in unsere bleibende Erinnerung.

Ich kann Bernd Berkes Facebook-Kommentar zum Tod von Dieter
Pfaff  und  Rosemarie  Fendel  nur  teilen:  Kann  nicht  zur
Abwechslung auch mal eine chargierende Knalltüte abtreten?

Von  Mäusen  und  Menschen:
Wolfgang  Tillmans
fotografisches  Werk  im
Düsseldorfer K 21
geschrieben von Eva Schmidt | 6. Oktober 2013
„Zwei Dinge erfüllen das Gemüt mit immer neuer Bewunderung:
der bestirnte Himmel über mir und das moralische Gesetz in
mir.“ Aber wie passt die vielzitierte Sentenz des Philosophen
Immanuel Kant zu einem Fotokünstler der Gegenwart?

Eigentlich gar nicht, möchte man meinen, doch empfangen den
Besucher gleich im ersten Raum der Ausstellung von Wolfgang
Tillmans  im  Düsseldorfer  K21  riesengroße  C-Prints  von
sternenübersäten  Nachthimmeln.  An  der  Wand  gegenüber  zieht
eine kleine schwarze Venus über den orangenen Ball der Sonne.
„Wann  habe  ich  zuletzt  einen  derart  geilen  Sternenhimmel
gesehen“,  fragt  man  sich  unwillkürlich  und  denkt  an  den
letzten Sommerurlaub am Meer. Ernüchterung ereilt einen gleich
im nächsten Zimmer: „Bitte nackt duschen“, warnt ein Schild
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und  weitere  Fotos  zeigen  unordentliche  Kleiderstapel  und
schlecht sortierte Socken auf dem Sofa sowie herumstehendes
Geschirr. Woher weiß der Fotograf denn so genau, wie es bei
uns zu Hause aussieht?

Wolfgang  Tillmans,
Venus  Transit,
Kunstsammlung  NRW

Vielleicht  weil  er  unserer  Generation  angehört?  1968  in
Remscheid geboren, feierte er noch ein paar wilde Partys in
Düsseldorf oder so und machte sich dann Anfang der neunziger
Jahre nach England auf. Heute lebt und arbeitet er in London
und Berlin und die in der Schau versammelten Fotos wirken wie
die  Chronik  seines  Lebens  –  faszinierend  und  beiläufig
zugleich. Sie zeigen die ihn umgebenden Menschen und Dinge
völlig unprätentiös. Ein Mann in Unterwäsche betrachtet seine
Fußsohlen,  ein  anderer  steht  im  Schwimmbad  herum.
Zimmerpflanzen in Nahaufnahme treten nur für einen Augenblick,
nämlich für dieses Foto, aus ihrem unbeachteten Dasein hervor
und eine kleine Maus flüchtet in den Gulli, die Hinterbeine in
die Luft geworfen.

Ebenso  selbstverständlich  blickt  er  auf  die  Phänomene  der
Subkultur  und  auf  die  nach  harten  Nächten  Gestrandeten:
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Knutschende  Männer,  entblößte  Muschis  und  Schwänze,  die
friedlich neben hübsch angerichteten Flugzeugtabletts liegen.
Fast hätte man sie für das künstlich schmeckende Würstchen
gehalten, das in solchen Situationen öfter gereicht wird.

Kaum ein Bild ist gerahmt, sie sind einfach so auf die Wand
gepinnt  und  auch  die  fotografierten  Promis  kommen  ganz
unscheinbar daher: Fast hätte ich Kate Moss übersehen, bzw.
sie  für  ein  leidlich  hübsches  Mädchen  mit  etwas  schiefen
Zähnen gehalten, vor sich auf dem Tisch seltsamerweise eine
Früchte-Mischung aus Erdbeeren und Kartoffeln. Manchmal kommt
einem Tillmans vor, wie der Vorreiter der Facebookkultur: Ich
poste mein Leben und ihr sagt mir, wer ich bin. Tatsächlich
schafft es aber seine künstlerische Vermittlung, zu zeigen,
wer wir alle sind.

Wolfgang  Tillmans,
Kunstsammlung  NRW

Außerdem hat sein Werk durchaus eine gesellschaftspolitische
Komponente: Eingehend hat sich Tillmanns mit dem Thema AIDS
beschäftigt. Großformatig kopierte Zeitungsartikel lassen die
Berichte  aus  Kriegsgebieten  monströs  erscheinen.  Und  das
wandfüllende Foto von der blumengeschmückten Unterführung, in
der  ein  Migrant  Opfer  von  Neonazis  geworden  war,  braucht
keinen weiteren Kommentar. Ebenso wenig die überdimensionale
Schaufel voll mit Müll aus dem Slum. So landet der Besucher
nach  den  verschiedensten  Eindrücken  durch  die  Augen  von
Wolfgang Tillmans gesehen wieder beim Sternenhimmel, denn hier
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ist der Rundgang zu Ende. Von Moral war also auch die Rede,
hätte man gar nicht gedacht. Und zum Schluss gibt es sogar
noch einen Katalog geschenkt. Total nett, dieser Künstler.
Kriegt ein „like“.

Bis 7. Juli im K 21 in Düsseldorf

www.kunstsammlung-nrw.de

 

25  Jahre  Klavier-Festival
Ruhr: „Man muss die Dinge zu
Ende denken“
geschrieben von Eva Schmidt | 6. Oktober 2013
Alle  wollen  bei  der  Geburtstagsparty  dabei  sein:  Das
Medieninteresse  war  groß  bei  der  Programmvorstellung  des
diesjährigen  Klavier-Festivals  Ruhr,  das  in  diesem  Sommer
seinen 25 Geburtstag feiert. Vom 4. Mai bis 19. Juli ist die
internationale  Pianisten-Elite  wieder  im  Ruhrgebiet  und
angrenzenden Landesteilen zu Gast.

„Let’s  go  to  the  opera“  heißt  das  Motto  des
Jubiläumsprogramms,  das  damit  den  200.  Geburtstagen  von
Richard Wagner und Giuseppe Verdi Reverenz erweist. So wird
der  Einfluss  beider  Opernkomponisten  auf  die  Welt  der
Klaviertranskriptionen  und  -paraphrasen  im  19.  und  20.
Jahrhundert spürbar. Sein Silberjubiläum feiert das Festival
u.a. mit Wiedereinladungen an große Pianisten unserer Zeit,
darunter Martha Argerich, Evgeny Kissin, Maria Joao Pires,
Murray Perahia, Krystian Zimerman und Marc-André Hamelin, der
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in diesem Jahr mit dem Preis des Klavier-Festivals Ruhr geehrt
wird. Auch die Geiger Gidon Kremer und Frank Peter Zimmermann
kehren mit ihren Klavierpartnern zum Festival zurück.

Eröffnet wird die Jubiläumsausgabe des Festivals am 4. Mai um
20  Uhr  mit  Tschaikowskys  1.  Klavierkonzert  b-Moll  in  der
Bochumer Jahrhunderthalle, gespielt von dem 1987 im russischen
Gorki geborenen Pianisten Igor Levit. Begleitet wird Levit vom
WDR Sinfonieorchester Köln unter der Leitung von Krzysztof
Urbánski,  das  im  Anschluss  „Bilder  einer  Ausstellung“  von
Mussorgsky interpretiert. Unter www.klavierfestival.de findet
sich das umfangreiche Gesamtprogramm des knapp dreimonatigen
Klaviersommers.

„Man muss die Dinge zu Ende denken“, zitiert Festivalleiter
Franz Xaver Ohnesorg einen der damaligen Gründungsväter vom
Initiativkreise Ruhrgebiet, Alfred Herrhausen. 1988 lernte der
Intendant  den  Wirtschaftsführer  auf  dem  Geburtstag  eines
gemeinsamen  Freundes  kennen,  erzählt  Ohnesorg  bei  der
Pressekonferenz. Nun, im 25. Jahr des anfangs unter dem Titel
„Bochumer  Klaviersommer“  gestarteten  Pianistentreffens  hat
Traudl Herrhausen die Schirmherrschaft übernommen. Seit zwei
Jahren wird das Klavierfestival als eigene Stiftung geführt.

Das  AufTakt-Projekt,  Foto:
Frank Mohn

„Den Gründungsvätern aus der Wirtschaft kam es darauf an,
einen kulturellen Akzent im Ruhrgebiet zu setzen“, so Traudl
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Herrhausen.  Das  hat  das  Festival  schon  lange  geschafft.
Inzwischen  gilt  es,  neben  dem  Konzertpublikum  auch  den
Nachwuchs nachhaltig für Musik zu begeistern. Was 2006 mit der
„Little Piano School“ für 2-6jährige Kinder begonnen hat, hat
sich  unter  dem  Stichwort  „Education  Programme“  als  fester
Bestandteil auf dem Gebiet der kulturellen Bildung etabliert.

Damit Kinder unabhängig von ihrer sozialen Herkunft kreative
musikalische  Erfahrungen  sammeln  können,  bringen  die
„Discovery  Projects“  Förderschüler,  Grundschüler  und
Gymnasiasten in Duisburg Marxloh zusammen. In diesem Jahr geht
es um das Thema „Hochzeit“, passend dazu stehen „Les Noces“
von Igor Strawinsky im Mittelpunkt der Workshop-Arbeit. Mehr
als  50  türkische  Brautmodengeschäfte  reihen  sich  auf  der
Weseler Straße in Duisburg Marxloh aneinander. „Viele Kinder
sind regelmäßig zu Familienhochzeiten eingeladen“, berichtet
der Leiter der Education-Programme, Tobias Bleek. „So können
Hochzeitsrituale  der  unterschiedlichen  Herkunftskulturen  in
die Choreographie einfließen.“

Der  bildungsbiographisch  entscheidende  Übergang  zwischen
Kindergarten  und  Grundschule  steht  im  Zentrum  eines
Pilotprojekts, das das Klavierfestival Ruhr in Zusammenarbeit
mit der Stiftung Mercator entwickelt. Im „KlavierGarten“ des
Klavierfestivals  erleben  Kindergartenkinder  oft  ihre  erste
musische Bildung. Um dieses Potential auch in der Grundschule
weiter zu entwickeln, vernetzt das Projekt Kindertagesstätten
und  Grundschulen.  Eine  mit  klassischer  Musik  illustrierte
Version  von  „Wo  die  wilden  Kerle  wohnen“  bildet  den
Bezugspunkt; Profi-Musiker und Festival-Pianisten verwandeln
den  bekannten  Stoff  in  klingende  Geschichten.  Weitere
Informationen:  www.klavierfestival.de/education



Nichts  als  Gespenster:  „Out
of body“ tanzt in Bochum
geschrieben von Eva Schmidt | 6. Oktober 2013
„Ohne  Wahnsinn  kein  Verstand“:  Die  Gummizelle  hat  eine
Panoramascheibe,  durch  die  das  Publikum  die  entfesselten
Tänzer beobachten kann. In wildem Furor werfen sie sich gegen
die Wände, übereinander, auf den Fußboden. Sie sind völlig
außer sich, als versuchten sie, mit den Grenzen ihres Körpers
auch die der Vernunft zu überschreiten und sich in eine neue
Dimension  zu  katapultieren.  „Out  of  body“  heißt  der  im
Schauspielhaus  Bochum  uraufgeführte  Abend  der  Herner
Tanzgruppe Renegade, die damit ihre dritte Koproduktion mit
dem Bochumer Schauspiel zeigt.

Out  of  Body,  Renegade  in
Residence,  Foto:  Diana
Küster

„Der Schlaf der Vernunft gebiert Ungeheuer aus uns allen“ –
auch das ein Satz, der während der mehrsprachigen Aufführung
als Übertitel eingeblendet wird. Zugleich ein Motto, denn der
blassgeschminkte  Conférencier  kündigt  im  Halbdunkel  ein
schauriges Zombietheater an.

Da gibt es den Wissenschaftler, der sich der „Gefühlologie“
verschrieben  hat  und  deswegen  mit  einem  Dutzend  leerer
Plastikflaschen jongliert. Diese Leere fühlt er auch in sich.
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Seine  Tochter  musste  darunter  leiden:  Den  Kopf  in  eine
Plastiktüte gewickelt, erzählt sie kurz vor dem Ersticken über
die  Schrecknisse  ihrer  Kindheit.  Wie  die
Schmetterlingssammlung ihres Vaters ihr Angst machte; wie die
Insekten sie in ihren Bann zogen, auf ihr herumkrochen, sie
schließlich angriffen.

Doch der Spuk hat Methode: Atmosphärisch lehnt sich Julio
César Iglesias Ungos Choreografie an Horrorvideos an, in denen
es von Zombies, Untoten oder Vampiren wimmelt. So stoßen die
Tänzer in einen Bereich vor, der jenseits des Materiellen
liegt. Was passiert, wenn die Seele den Körper verlässt? „Am
Ende aller Straßen wartet der Tod“, lautet der beruhigende
Begleittext auf dem Spruchband.

Mit den Mitteln des Tanzes die Überschreitung des Körperlichen
zu erreichen und in das Reich der Gespenster vorzustoßen:
Keine leichte Aufgabe, die der kubanische Choreograph, der
u.a. für Wim Vandekeybus und Samir Akika getanzt hat, sich da
vorgenommen hat. Die Tänzer erfüllen sie mit Humor, großer
Gelenkigkeit und einem Schuss Akrobatik. Allen voran der Junge
mit den Dreadlocks, der in einem unfassbaren Slapstick einen
Besuch in der Spielhölle vortanzt. Dabei scheint er eher dem
Comicheft als dem Ballettsaal entsprungen zu sein. So kommt
dieses  Tanztheater  ziemlich  unverbraucht  und  überraschend
daher; es zelebriert den Geist der Subkultur und zieht daraus
seine  Energie.  Die  Kooperation  mit  der  freien  Szene
funktioniert als eine Art Bluttransfusion fürs Stadttheater,
mit  der  auch  jugendliche  Publikumsschichten  angesprochen
werden.

Nach einer Stunde und 15 Minuten ist der Spuk vorbei. Die
Zombies sinken zurück in ihre Gräber. Wann sie wieder tanzen,
erfahren alle Untoten und andere Nachtschattengewächse unter:

www.schauspielhausbochum.de

http://www.schauspielhausbochum.de/


Aus  legendären  Zeiten  beim
Suhrkamp-Verlag: Briefwechsel
zwischen Handke und Unseld
geschrieben von Bernd Berke | 6. Oktober 2013
Welch ein Autor! Welch ein Verleger! Welch ein schwieriges
Wechselspiel.

Mit solchen Ausrufen, zuweilen auch Seufzern, könnte man diese
umfängliche Lektüre begleiten und beschließen: Peter Handkes
Briefwechsel mit dem einstigen Suhrkamp-Chef Siegfried Unseld
hat zwar hin und wieder überraschend kleinliche, oft aber auch
erhebende oder sogar monumentale Momente. Hier begegnen sich
zwei Menschen, die einander bestärkt und die je auf ihre Weise
Literaturgeschichte geschrieben haben.

Wer Handke nur für einen Bewohner des Elfenbeinturms hält,
wird sich vielleicht wundern, wie penibel und argwöhnisch er –
wenn es um seine Werke geht – Auflagenhöhen, Werbeaufwand und
vor allem Honorare überwacht. Ohne Vorschüsse und Darlehen
wäre es ja zu Beginn auch schwerlich gegangen. Doch hernach
hat er den Ruhm des Verlages wahrlich gemehrt. Es war ein
Nehmen und Geben. Und manchmal war es ein Fest.
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Unseld jedenfalls muss ihm häufig Rechenschaft ablegen und ihn
von Zeit zu Zeit mit solchen Versicherungen beschwichtigen:
„Für mich bist du der wichtigste Autor des Verlages.“ Nur gut,
dass die Suhrkamp-Autoren in aller Regel nicht gewusst haben,
was Unseld jeweils den anderen geschrieben hat. In Stunden der
wunden Empfindung konnte Handke aber selbst auf Lob und Preis
so trübselig antworten: „Und möchte nichts hören von ,großem
Erfolg’ und ,wichtigstem Autor’. Das tut mir NUR WEH.“

Geistvoller Geschäftsmann mit Hang zu großzügigen Gesten

Diesen Siegfried Unseld muss man einfach bewundern. Es ist
phänomenal, wie einlässlich und genau er sich mit Handkes
Schriften  befasst,  auch  wenn  der  Sensibilissimus  manchmal
meint, man behandle ihn lieblos und nachlässig. Wie Unseld
trotz  aller  literarischen  Begeisterungsfähigkeit  und  trotz
aller  Neigung  zur  großzügigen  Gesten  immer  noch  genug
Geschäftsmann bleibt, um den Verlag in Schwung zu halten! Wie
behutsam er lavieren muss, um einen schwierigen, oft divenhaft
sich gebenden Charakter wie Handke nicht zu verprellen. Wenn
man  sich  vorstellt,  mit  wie  vielen  ähnlich  eigensinnigen
Autoren er teilweise zur gleichen Zeit zu tun hatte (man denke
allein an Martin Walser, Max Frisch, Uwe Johnson oder Thomas
Bernhard), so ist des Staunens kein Ende. Er war ein Verleger-
Genie.  Und  sein  damals  noch  traditionell  in  Frankfurt
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angesiedelter  Verlag  war  der  beste  im  Lande  und  darüber
hinaus. Das waren Zeiten.

Zwischendurch fragt man sich unwillkürlich, was Unseld wohl
zur  heutigen,  durchaus  misslichen  Situation  des  Suhrkamp-
Verlages (der bekanntlich im Streit zwischen den Eigentümern
zerrieben  zu  werden  droht)  gesagt  und  vor  allem,  was  er
dagegen unternommen hätte. Doch derlei Gedanken sind müßig.
Die Lebenden müssen es ausfechten, ohne dass alles zerbricht.
In diesem Sinne kann man auch den beteiligten Juristen nur
eine glückliche Hand wünschen.

Ein junger Dichter ohne Konto und Telefon

Zurück zum Buch. Der bis zum April 2002 reichende Briefwechsel
Handke/Unseld setzt 1965 ein, als die später so innige und
fruchtbringende Verlagsbeziehung angebahnt wird. Zu jener Zeit
verfügt der junge Dichter weder über ein Konto noch über ein
eigenes Telefon…

Alsbald entfaltet sich mit dem rasch wachsenden Oeuvre eine
(manchmal gefährdet erscheinende) Freundschaft zwischen Autor
und Verleger, Handke selbst spricht in der Rückschau lieber
von Brüderlichkeit.

Peter Handke wird, so gut es eben geht, sehr früh auch an
Details der Buchherstellung beteiligt. Er legt größten Wert
auf  minimale  Änderungen  in  Textdarbietung  oder
Umschlaggestaltung und kann über Druckfehler äußerst zornig
werden.  Lektoren  und  andere  Suhrkamp-Mitarbeiter  hatten  es
gewiss nicht leicht („Es ist klar, dass die Korrektoren und
Setzer da eine schmähliche Arbeit geleistet haben…“).

Diese kostspieligen Korrekturen

Handkes nachträgliche Korrekturen auch inhaltlicher Art sind
mitunter so ausufernd und treffen zeitlich so knapp ein, dass
ein  kompletter  Neusatz  der  Texte  erforderlich  wird  und
Produktionsabläufe ins Schlingern geraten. Da erinnert Unseld



auch schon mal an die immensen Extrakosten solcher Maßnahmen –
freilich mit Engelszungen. Verstimmt ist Unseld allerdings,
wenn der Österreicher Handke einzelne Texte an den Salzburger
Residenz Verlag gibt. Das wertet er als eine Art Treuebruch.

Die insgesamt 611 Briefe drehen sich über weite Strecken fast
ausschließlich  um  Werkprozesse,  Verlags-  und  Buchmarkt-
Angelegenheiten. Sofern Handke für Theater und Film arbeitet,
werden natürlich auch diese Bereiche berührt.

Politische Zeitläufte gleiten fast spurlos vorüber

Bereits am 27. Januar 1967 schreibt Peter Handke: „Die Zeit
der engagierten Literatur ist vorbei, es kommt eine Zeit der
Reflexion, hoffe ich…“ Zeitgeschichtliche Vorgänge (wie etwa
1968  und  die  Folgen  oder  die  „bleierne  Zeit“  der  späten
1970er)  gleiten  denn  auch  in  diesem  Briefwechsel  beinahe
spurlos vorüber, auch sucht man später Äußerungen über die
Fährnisse der deutschen Vereinigung vergebens. Handkes sehr
eigenwillige Position zu Serbien und Jugoslawien spiegelt sich
jedoch auch in einigen Briefen. Unseld nahm ihn hierbei vor
Angriffen in Schutz und übte keinerlei Zensur, erlaubte sich
allerdings, in der Sache wesentlich anderer Meinung zu sein.

Bei  so  manchen  literarischen  Gipfeltreffen,  die  am  Rande
vorkommen, hätte man liebend gern am Nebentisch gesessen: Was
hat Handke in Paris im Beisein Unselds mit Samuel Beckett und
Paul Celan beredet? Worüber hat er sich mit dem anfangs noch
geschätzten  Thomas  Bernhard  unterhalten,  dessen  Schöpfungen
(„Es ist so eine schamlose Schein-Literatur“) er später in
Bausch und Bogen verworfen hat? Doch was soll die unsinnige
Neugier? Was bleibt, sind ohnehin die Bücher, die quer durch
die Zeiten miteinander sprechen.

Man  erfährt  hier  einiges  über  die  Höhenkämme  des
Literaturbetriebs.  Liest  man  auch  all  die  Anmerkungen  und
Auszüge aus Unselds Notizen mit, die manches erst richtig
erschließen, so hat man einige Zeit gründlich mit dem Buch zu



schaffen. Es ist schon interessant zu verfolgen, wer sich wann
mit  welchen  Mitteln  für  oder  gegen  wen  einsetzt  und  wie
beispielsweise Preisträger gekürt werden.

Die Wut auf Rezensenten

Beinahe schon alttestamentarisch ist bisweilen Handkes Furor,
vor allem, wenn er sich gegen Kritiker (speziell Marcel Reich-
Ranicki)  richtet.  Einmal  verlangt  er,  die  Rezensenten  gar
nicht mehr vorab zu bemustern: „Und ich bitte noch einmal, zu
beachten, daß es keine Besprechungsexemplare geben soll, für
niemanden.“

Unmittelbar  nach  Abschluss  seiner  Manuskripte,  in  deren
Wortgefüge  er  sich  zutiefst  hineinbegeben  hat,  ist  Handke
verständlicherweise ungemein empfindlich und reizbar. Einige
Male trifft der Bannstrahl eben auch Unseld („Unsere Wege
trennen sich hiermit, unwiderruflich“), der ein fertiges Opus
nach Handkes Ansicht mal zu langsam liest oder mal zu beliebig
und gleichgültig lobt. Doch letzten Endes ist Handke dann doch
immer  dankbar  gewesen,  einen  so  geist-  und  kraftvollen
Tatmenschen neben sich zu wissen. Einen wie ihn wird es nicht
mehr geben.

Peter  Handke  /  Siegfried  Unseld.  Der  Briefwechsel.
Herausgegeben  von  Raimund  Fellinger  und  Katharina  Pektor.
Suhrkamp  Verlag.  798  Seiten  mit  Anhang,  Registern  sowie
einigen Schwarzweiß-Fotos. 39,95 Euro.

Wer heiratet, darf gratis ins
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Theater
geschrieben von Hans Hermann Pöpsel | 6. Oktober 2013
Schauspielhäuser,  Opern  und  Tageszeitungen  haben  oft  ein
ähnliches Problem: Junge Menschen wenden sich ab, das Publikum
oder  die  Abonnenten  werden  immer  älter  und  sterben  dann
natürlicherweise  aus.  Im  Theater  Hagen  will  man  ein
Verjüngungsmittel  gefunden  haben.

Schön  ist  es
ja,  das
Hagener  Haus.
(Foto:  Stadt
Hagen)

Die  architektonisch  so  schöne  Spielstätte  leidet  besonders
unter der Annähernd-Pleite ihrer Mutter, der Stadt Hagen. Aber
es gibt einen rührigen Theater-Förderverein, und der geht nun
mit einer neuen Idee ans Werk: Ab Januar des nächsten Jahres
erhalten alle Paare, die sich vor einer Hagener Standesbeamtin
oder einem -beamten das Ja-Wort geben, einen Gutschein für den
Besuch einer Aufführung ihrer Wahl im Theater Hagen. „Sie
trauen  sich  –  wir  laden  sie  ein“  heißt  der  eher  wenig
originelle Leitspruch der Aktion. Und der Förderverein schickt
in  der  Pressemitteilung  seine  eigenen  Bedenken  gleich
hinterher: „Bleibt zu hoffen, dass die Wahl der Aufführung
nicht gleich zu einer ersten Ehekrise führt.“

Man  denke  nur  an  „Die  Hochzeit  des  Figaro“  oder  die
„Geschichten aus dem Wienerwald“, und bei Romeo und Julia sind
am Ende sogar alle tot, von Wagners Ring ganz zu schweigen.
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Nun wird der Ring in Hagen eher selten gespielt, und ob die
Ehepaare jung sind, ist ja auch nicht gesagt. Mancher heiratet
zum zweiten oder dritten Mal und ist in einem Alter, in dem er
schon die Silbernadel für 25 Jahre Theaterabo trägt. Dann kann
er oder sie den Gutschein immer noch verschenken, an die Enkel
aus  der  früheren  Eheschließung,  als  es  noch  nicht  solche
Prämien gab.

Die  dreiste  Markt-Strategie
des Iman Rezai oder: Folter
ist kein Mittel der Kunst!
geschrieben von Matthias Kampmann | 6. Oktober 2013
Wäre  Schweigen  in  diesem  Fall  eigentlich  Gold?  Warum  dem
Törichten eine öffentliche Plattform bieten?

Die  Zeiten,  in  denen  der  Kritik  das  Wahre  der  Kunst  von
anderen Waren zu unterscheiden als Kernpflicht oblag, sind
längst vorbei. Das System hat neben dem scheinbar reinigenden
Meinungsgeblähe der Medien seinen eigenen Filter, um Qualität
von, na sagen wir Scharlatanerie zu scheiden. Dennoch, wider
den  Stachel  zu  löcken  ist  im  vorliegenden  Fall  einer
unangenehmen  Aktion  von  Iman  Rezai  angebracht,  und  zwar
bewusst bildlos und linkfrei. Sie macht deutlich, dass eine
neue Generation von Biografie-Designern am Werk ist, denen es
vor allem um eins geht: PR. Und damit um Kohle. Hierbei sind
die  eingesetzten  Mittel  offensichtlich  vollkommen  zu
Werkzeugen  dieses  Vermarktungssystems  verkommen.

Das ist keine Kunst, das ist schlicht degoutant. Iman Rezai,
1981  im  iranischen  Schiraz  geboren,  im  vergangenen  Jahr
Abschlusskandidat der Berliner Universität der Künste, tritt
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mit  scheinbar  provokanten  Aktionen  an  die  Öffentlichkeit.
Neuester „Coup“: Er bietet – sofern es nicht ein Fake ist –
dem geneigten Probanden zwischen dem 29.11. und 6.12. ein
waschechtes  Waterboarding  an.  Also  diejenige  Foltermethode,
mit der das Opfer nicht getötet, sondern durch gewaltsames
Untertauchen  gequält  und  zermürbt  wird.  Diese
menschenverachtende Perfidie kam während der Präsidentschaft
George  W.  Bushs  durch  CIA  und  andere  US-amerikanische
Regierungsbehörden bei der Vernehmung von Terrorverdächtigen
zum Einsatz und damit breiten Kreisen weltweit zu Bewusstsein.

Betroffenheitsklauseln aus der Hobbykiste

Man kann sich den ganzen hobbytheoretischen Begründungssermon
hinter Rezais Pseudo-Polit-Anliegen sehr gut vorstellen. Denn
seine  PR-Maschine  läuft  wie  geschmiert.  In  etwa  so?  „Der
Berliner Künstler Iman Rezai kreiert Ausnahmesituationen, in
denen Kunstbesucher mit einer Realität konfrontiert werden,
die sie ansonsten nur aus den Medien zu kennen glauben…“ Noch
ein  paar  Betroffenheitsklauseln  in  Fremdwort-Teig  geknetet:
Fertig ist die „große Kunst“. Besuche man nur die Webseite.
Abstruse  Sentenzen  ummanteln  in  der  Produktwerbung  den
eigentlichen  Zweck  mit  billigen  kulturhistorischen
Behauptungen,  um  die  Ausstellung  –  lasse  man  sich  den
verschwurbelten  Titel  auf  der  Zunge  zergehen  –  „Die
performative Postmoderne als Ausdruck moderner Austerität im
Zeitalter der Prekarisierung Edition 1 – Illusion H2O“, in
deren Kontext die Aktion stattfindet, zu bewerben. Neben Rezai
bespielen zudem fünf weitere Nachwüchsler den Bereich eines
Hotels am Checkpoint Charlie. Schaut man sich deren Werk an,
wird die Lage auch nicht unbedingt interessanter.

Aktionen für den Boulevard

Wie unendlich differenzierter hat es 2006 Santiago Sierra mit
„245 Kubikmeter“ in der von ihm mit Abgasen von sechs Pkw
gefluteten  Synagoge  Stommeln  vorgemacht,  dass  man  –
schockierend  –  Kunstbetrachter  auf  freiwilliger  Basis  in
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Extremsituationen  bringen  kann.  Aber  hier  liegt  der  Fall
anders, weil sinntragend und historisch kontextualisiert und
auf die Gegebenheiten hin lokalisiert. Iman Rezai hingegen
setzt  ausschließlich  auf  Boulevard.  Hinter  ihm  steht  eine
Agentur mit Namen „The Coup“, die sich selbst mit den Sätzen
„Wir  verstehen  weder  Fashion,  Lifestyle  noch  Kunst  als
Charitybranchen. Im Fokus steht der Mehrwert und folglich der
Profit des Kunden“ anpreist. Und wenn das kein Witz ist, heißt
es: Wir verhökern jeden Dreck auf dreckige Weise, wenn’s nur
Profit einbringt. Es geht also ausschließlich um Publicity und
ums Kasse machen. Wie anders erklären sich die zwei törichten
Vorläuferaktionen, mit denen Rezai sich ins Gespräch gebracht
hat.

Zwischenruf:  Sollen  wir  uns  allen  Ernstes  an  den  Zustand
gewöhnen, dass Modefotografen als Künstler proklamiert und von
ein und derselben Agentur wie Rezai im gleichen sprachlichen
Duktus  vertreten  werden?  Der  Künstler  und  die  Kunst  als
gelabelte Luxushandtaschen. Und wie verkommen sind eigentlich
diese  „Nachwuchskünstler“,  dass  sie  auf  jene  unverschämte
Weise mit gestylter Dummheit in den Markt drängen und sich von
PR-Schleudern  wie  „The  Coup“  ein  Image  und  Sprachgewand
verpassen lassen?

Fingierte Guillotinen-Abstimmung

Doch  zurück  zur  Sache:  Das  erste  Mal  fingierte  Rezai  im
Internet eine Abstimmung über das Guillotinieren eines Schafs.
Über 2,5 Millionen Klicks soll das eingebracht haben. Das
Mordwerkzeug  hat  ein  Sammler  angeblich  für  2,3  Millionen
Dollar erworben. Anfang November verschickte er im Namen der
der Neuen Nationalgalerie E-Mails, die behaupteten, Rezai habe
den Server des Instituts unter Kontrolle gebracht. Täuschung
wohin man schaut. Die Erregungsmaschinerie fand ihr Futter und
der Schaumschläger seine billige Propaganda. Selbst gestandene
Nachrichtenagenturen fielen auf den Blödsinn herein. Und nun
dieses Wasserspielchen mit dem Publikum. Nein, das ist nichts.
Das tut nur so, als ob es Kunst sei, dieses Deckmäntelchen



niederer Interessen. Es ist ein albernes Spektakel für eine
profitgeile  Aufmerksamkeitsindustrie,  das  die  niederen
Instinkte einer ennuyierten Gesellschaft bedient, in der die
Anliegen  der  künstlerischen  Kritik  und  Aufklärung  in  Form
rhetorischer Vehikel zum Rauschmittel des Glamours verkommen
sind. Das einzig Kunsthafte an der Sache ist höchstens noch
die Dreistigkeit, mit der Iman Rezai in den orchestrierenden
Medien seine dürftige Karriere fingiert.

Grundkurs  Musik,  zuweilen
herzbewegend:  Joachim  Kaiser
erklärt die Welt der Klänge
geschrieben von Bernd Berke | 6. Oktober 2013
Das Publikum fragt – der Kritiker antwortet. So ist Joachim
Kaisers Buch „Sprechen wir über Musik“ entstanden.

Der Mann, der seit vielen Jahrzehnten vor
allem für die Süddeutsche Zeitung über so
genannte  E-Musik  schreibt,  hat  sich  auf
seine etwas älteren Tage nicht gescheut, in
einem Videoblog aufzutreten, um auf Fragen
der  geneigten  Leser  und  User  einzugehen.
Dass  das  Ganze  zu  einem  gedruckten  Buch
geronnen ist, verwundert ebenso wenig wie
die  Tatsache,  dass  parallel  ein  Hörbuch
erscheint. Der Urheber liest leidlich, mit
etwas  schütter  gewordener  Stimme,  seine
Tochter Henriette führt Regie.

Was  ist  eigentlich  „deutsch“  an  deutscher  Musik?  Wer  war
besser:  Bach  oder  Mozart?  Warum  muss  es  eigentlich
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Musikkritiker geben? Mag auch manche Frage reichlich unbedarft
klingen,  so  gilt  doch  bei  diesem  Grundkurs  letztlich  die
Sesamstraßen-Weisheit: Wer nicht fragt, bleibt dumm. Joachim
Kaiser lässt sich offenbar herzlich gern herbei, unterhaltsam
auf  allerlei  Wissbegier  einzugehen.  Apropos  herzlich:  Eine
seiner Lieblingsvokabeln zur Kennzeichnung grandioser Musik,
so verrät er, sei „herzbewegend“. Doch auch er hat natürlich
vielfach die Erfahrung aller ernsthaften Rezensenten gemacht:
Einen „Verriss“ zu schreiben, das sei bedeutend leichter, als
ein fundiertes Lob zu formulieren.

Kaisers Ausführungen geraten jeweils kurz und knapp, er greift
vielfach rasch und bereitwillig zu Anekdoten. Selten geht er
analytisch vor, sondern stellt lieber – gestützt durch immense
Hörerfahrung – Qualitäts-Behauptungen auf, an die man sich
halten  kann  oder  auch  nicht.  Er  kommt  nicht  umhin,
gelegentlich  den  Partyplausch  zu  bedienen.  Seht  her,  wie
leichtfüßig man über Klassik parlieren kann (und dabei auch
schon  mal  haarscharf  am  Gemeinplatz  entlang  schrammt).
Natürlich darf bei all dem der Gestus des „Ich kannte sie alle
persönlich“ nicht fehlen. Motto: Als ich einst mit Karajan
beisammen saß… Nun ja, ein solcher „Großkritiker“ darf das
immerhin mit gewissem Recht sagen.

Tatsächlich  mag  es  ja  für  den  Laien  spannend  sein,  zu
erfahren,  wen  einer  wie  Kaiser  für  das  Nonplusultra  des
Pianistentums  hält:  Rubinstein  oder  Horowitz?  Unterwegs
gelingen ihm jedenfalls immer wieder Textpassagen, die Lust
aufs Hören der genannten Werke wecken. Dabei bewegt er sich
überwiegend auf längst bestens befestigten Pfaden: Indem er
erläutert, was die Größe etwa von Richard Wagner, Wilhelm
Furtwängler,  Franz  Schubert  oder  Maria  Callas  ausmacht,
schließt er zumeist weit offene Türen auf. Übrigens lässt er
es auch durchgehen, wenn jemand Mozarts „Kleine Nachtmusik“
mag, denn irgend etwas müsse ja dran sein an solchen populären
Stückchen.  Hauptsache,  man  werde  durch  sie  auf  andere
Schöpfungen  neugierig.



Freilich werden auch flugs die feineren Unterschiede zwischen
Stretta-  und  Cabaletta-Schlüssen  (Einzelheiten  bitte  selbst
nachlesen) erwogen, oder es wird das fragile Wesen von Pausen
und Stille ein wenig ausgelotet. Kaiser relativiert das sonst
so gedankenlos benutzte Wort „Hochkultur“. Franz Schubert, so
Kaiser, habe seinerzeit zur „Subkultur“ gehört – im Gegensatz
zum bereits etablierten Beethoven, der zur Hochkultur gezählt
habe. Einige Jahre früher müsste demnach Beethoven seinerseits
„Underground“ gewesen sein. Ein Gedankengang, der seinen Reiz
hat  und  nebenher  auch  den  markigen  Rockspruch  „Roll  over
Beethoven“ auf Normalgröße schrumpfen lässt.

Aus dem Herzen spricht mir Kaiser, wenn er gegen egozentrische
Werkzertrümmerer  eines  überzogenen  „Regietheaters“  angeht,
denen  Sinn  und  Form  eines  Theaterstücks  oder  einer  Oper
einerlei sind. Dem entspreche eine weit verbreitete Marotte
der Kritik, welche die Sängerleistungen oft nahezu ignoriert,
wie  Kaiser  zugespitzt  darlegt:  Über  200  Zeilen  werde
weitschweifig das Für und Wider des Regiekonzepts ausgebreitet
– „und ganz zum Schluss heißt es knapp: ‚Der sang leis, und
der sang laut.’“

Joachim Kaiser: „Sprechen wir über Musik. Eine kleine Klassik-
Kunde.“ Siedler Verlag, 176 Seiten, 16,99 Euro.
Als Hörbuch: 2 CD, ca. 2 Stunden und 6 Minuten, Der Hörverlag,
19,99 Euro.
(Buch und Hörbuch erscheinen am 19. November)

Videotrailer mit Joachim Kaiser und Leseprobe (Werbematerial
des Siedler-Verlages):
http://tinyurl.com/cdrdx93



Monument,  Witz,  Spiel  und
Schönheit:  Neue  Musik  für
Orchester  beim  Festival
„NOW!“
geschrieben von Martin Schrahn | 6. Oktober 2013

Jörg Widmann, Komponist des
"Lied"  für  Orchester
(2003/2009).  Foto:  Marco
Borggreve

Jörg Widmann schreibt ein „Lied“ für Orchester und begibt sich
dabei  auf  die  Spuren  österreichisch-schubertscher
Melodienseligkeit sowie der musikalischen Brüche eines Gustav
Mahler.  Der  Finne  Magnus  Lindberg,  einst  Propagandist  des
markigen „Sibelius ist tot!“, arbeitet mit kleinen tonalen
Zentren, mit Inseln des Minimalismus und poppiger Rhythmik.
Der  Franzose  Gérard  Pesson  wiederum  liebt  es  gleich
zitatengewaltig: Mahler, Bruckner, Messiaen. Schließlich der
Italiener Salvatore Sciarrino: Sein Flötenkonzert liebäugelt
mit einer traditionellen Gattung unter Verwendung von Lauten,
die der Natur entlehnt zu sein scheinen.

So viele Blicke zurück – und doch reden wir von neuer Musik.
In Form von großorchestralen, teils verdichteten, teils fragil
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aufgehellten Klangfeldern. Zu hören beim „NOW!“-Festival (in)
der  Essener  Philharmonie.  Gleichwohl  verweigert  sich  das
Avantgardistische  nicht  althergebrachten  (bis  heute
gültigen?),  uns  passend  erscheinenden  Titeln.  Lindbergs
„Corrente  II“:   Vom  Monumentalen.  Sciarrinos  „Frammento  e
Adagio“:  Vom  Witz.  Pessons  „Aggravations  et  final“:  Vom
Spielerischen. Und Jörg Widmanns „Lied“: Von der Schönheit.
Allesamt Tönendes, das eben mehr ist denn der konstruktive
Umgang mit dem musikalischen Material.

Lindberg lässt es fließen. Aus düsterem Urgrund heraus, mit
dumpfen Schlägen und Rasereien in tiefen Lagen, mit wilden
Figurationen in wabernden Klangflächen. Ein archaisches Stück
Musik, fast immer sich nervös artikulierend, nur bisweilen
lichter,  ruhiger  dahingleitend.  Insgesamt  aber  gibt  sich
Lindberg dem Rausch hin, bis zum Schlussklang, der wie eine
volltönende Orgel anmutet.

Der  Dirigent  Brad
Lubman. Foto: Erich
Camping

Sciarrinos Flötenkonzert könnte gegensätzlicher kaum sein. Von
fragiler Faktur, wie ein Dialog von Vögeln im sphärischen
Raum. Denn der etwas affektiert virtuose Solist Michael Faust
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entlockt  seinem  Instrument  weit  mehr  Pfeifgeräusche  als
Tonfolgen, oft im Austausch mit den Orchesterflötisten. Das
wirkt  erheiternd,  gelegentlich  auch  monoton.  Doch  wie  der
Komponist sich mehr und mehr Stillstand und Stille erarbeitet,
das Material entmaterialisiert, ist zugleich von großer Kraft.

Der Franzose Pesson wiederum setzt in seinem Stück vor allem
aufs Geräusch. Es wird geschabt, gekratzt, geklopft, teils im
Maschinenrhythmus, teils quirlig, wirbelig – als würde jemand
am Radio knopfdrehend durch die Sender huschen. Dann tönt
Mahlers Adagietto auf oder ein Bruckner-Scherzo. So wird der
Orchestermusiker,  hier  sind  es  die  Mitglieder  des  WDR
Sinfonieorchesters  Köln  unter  Brad  Lubmans  pointierter
Leitung,  zum  Homo  ludens.  Technisches  Können  trifft  auf
muntere Spielfreude.

Jörg  Widmann  aber  ist  es  überwiegend  ernst.  Er  pflegt  in
Anlehnung an Schubert und Mahler die melodische Schönheit, die
Kraft  des  Hymnus,  allerdings  auch  die  schmerzvolle
Zerrissenheit  zweier  Künstlerseelen,  der  Hang  zum  Morbiden
inklusive. Immer aber funkt der Vertreter der Moderne mit
wilden  Ausbrüchen  oder  enervierenden  Klangschichtungen
dazwischen. Herbe Schläge hier, sphärisches Erstarren dort.
Und erneut macht sich die aus dem Hören gewonnene Erkenntnis
breit, dass ein Neuerer ohne das Alte auf verlorenem Posten
stünde.

Das mehrteilige Festival “NOW!” wird fortgesetzt mit einem
Konzert am 9. November in der Folkwang Universität der Künste,
Neue Aula (20 Uhr). 

Karten unter Tel.: 0201/8122-200

www.philharmonie-essen.de

 

 



Die  spinnen,  die  Bonner:
Theater um „Norma“
geschrieben von Eva Schmidt | 6. Oktober 2013
Was wäre auf einer Opernbühne zu sehen, wenn das mit der
Sparpolitik  im  Kulturbetrieb  so  weiter  ginge?  Nichts!
Brandmauer,  kalte  Scheinwerfer,  schwarze  Bühnenbretter.
Florian  Lutz‘  Inszenierung  von  Bellinis  „Norma“  in  Bonn
thematisiert  ein  solches  Schreckensszenario,  dessen
Realisierung  mancherorts  gar  nicht  mehr  so  fern  liegt.

Man denke nur an die neuesten Nachrichten zur Schließung des
Schauspielhauses in Wuppertal oder die Fusionsphantasien, die
die Bonner Kulturpolitik selbst nach Köln schielen lässt. Vom
Drama  um  den  geschassten  Kölner  Opernintendanten  Uwe  Eric
Laufenberg  ganz  zu  schweigen,  der  wegen  Etatstreitigkeiten
buchstäblich  vom  Hof  gejagt  wurde.  Das  Bonner  Publikum
allerdings goutiert den Einbruch der Realität in die schöne
heile  Opernwelt  keineswegs.  Es  möchte  seine  Belcanto-Arien
unter keinen Umständen durch eine hinzuerfundene Sprechrolle
(Roland Silbernagl) unterbrochen sehen, die in der „Norma“ für
eine Art reflexive Ebene steht: Das Schicksal der Druiden-
Priesterin unter römischer Besatzung wird hier gelesen als
Kampf  der  Künstlerpersönlichkeit  mit  dem  Intendanten,  der
Nebenbuhlerin, dem untreuem Liebhaber aus B-Promi-Kreisen und
den Bedingungen unter denen heute eine Norma-Produktion auf
einer Opernbühne entstehen könnte – einschließlich drohendem
Sparzwangs.
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THEATER  BONN:
NORMA/Foto:Thilo
Beu

So  interessant  diese  Regie-Idee,  so  heikel  die  Umsetzung:
Tatsächlich  gehen  die  teilweise  etwas  hölzern  getexteten
Einwürfe des fiktiven „Intendanten“ an die Schmerzgrenzen des
Musikliebhabers.  Gnadenlos  quatscht  der  Impresario  als
Fremdkörper ins Orchesterspiel, unterbricht Handlungsfluss und
manche  schwelgerische  Melodie.  Mit  einem  Wort:  Er  nervt
ungeheuer. Das Publikum, bis auf äußerste gereizt, brüllt ihn
regelrecht nieder, kurz davor, den armen Mimen von der Bühne
zu  zerren  und  ihn  aus  seinem  eigenen  Saal  zu  werfen.
Gleichzeitig befindet sich diese Inszenierung gerade hier an
ihrem  neuralgischen  Punkt.  Denn  schließlich:  Wo  kann  man
ungestört eine „Norma“ sehen, wenn es kein Opernhaus mehr
gibt, das es sich leisten kann, sie auf die Bühne zu bringen?

Glücklicherweise ist es in Bonn (noch) nicht ganz soweit und
deswegen gibt es nach anfänglicher Kargheit eine Kulisse aus
hereingerollten  Bäumen  und  eine  Menge  Gallier,  die  als
Asterix-Figuren kostümiert sind. Außerdem eine Norma (Miriam
Clark), die ihre Partie mit großer Meisterschaft singt und
eine Adalgisa (Nadja Stefanoff), deren Stimme ebenfalls eine
Entdeckung  ist.  George  Oniani  als  Pollione  und  Ramaz
Chikviladze als Oroveso meistern ihre Partien souverän und mit
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der nötigen Leidenschaft. Die vielzitierte Arie „Casta Diva“
gab dann auch zu Schwärmereien Anlass – egal ob im Abendkleid
oder im Comic-Kostüm gesungen. Dank der großartigen Besetzung
und dem engagierten Spiel des Beethovenorchesters kamen die
Opernfreunde doch noch auf ihre Kosten und sparten auch nicht
mit Applaus für die (wahren) Künstler.

www.theater-bonn.de/production.asp?ProductionID=668

Vorwärts  Komponisten,  wir
blicken  zurück:  Neue  Musik
für Schlagzeug
geschrieben von Martin Schrahn | 6. Oktober 2013

Mitglieder  der  Gruppe
"Splash"  in  Aktion.  Foto:
Philharmonie Essen

Als 1913 Igor Strawinskys Ballettmusik „Le Sacre du Printemps“
in Paris uraufgeführt wurde, kam es zu einem der berühmtesten
Skandale der Musikgeschichte. Glaubt man Zeitzeugen, war die
Randale im Publikum kaum geringer als das archaische Wüten,
das sich im Orchester abspielte. Wer hier sinnliches Melos
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erwartete, bekam brutale Rhythmik serviert. „Bilder aus dem
heidnischen Russland“ ist das Werk untertitelt – und verweist
damit  auf  Rituale  unserer  Ahnen,  derer  sich  die  moderne
Zivilisation längst entledigt zu haben glaubte. 

Strawinskys Musik greift also auf die alte Kraft des Rhythmus
zurück, um sich im Sinne einer futuristischen Moderne der
Emanzipation  eben  jener  Rhythmen  hinzugeben.  Hinter  ihnen
tritt alles andere zurück: Nur das Klangfarbenspektrum erfuhr
zusätzliche Bereicherung, vor allem durch den Einsatz eines
reichhaltigen Schlag-Werk-Apparates. Insofern ist das „Sacre“
als Schlüsselwerk der Moderne zu betrachten.

Bis zu den Schlägen und Klängen von „Ionisation“ des Franzosen
Edgard Varèse, der ersten Musik für reine Percussion, war es
dann nicht mehr weit. Seither ist das Komponieren für diese
Instrumentengruppe  gewissermaßen  en  vogue.  Und  mit  Martin
Grubinger,  dem  jungen  Tausendsassa  am  Schlagzeug,  ist  uns
selbst der Sound der exotischsten Trommeln oder Rasseln nicht
mehr fremd.

Wenn nun also das Neue-Musik-Festival „NOW!“, für das die
Essener Philharmonie verantwortlich zeichnet, zurück blickt,
um nach vorn zu schauen, wenn das zweite Konzert in diesem
Rahmen Werke für Schlagzeug in den Fokus rückt, dann gewiss
auch mit Blick auf die Revolutionen eines Igor Strawinsky und
Edgard Varèse. Das Konzert im Salzlager der Kokerei Zollverein
macht  aber  darüberhinaus  deutlich,  wie  die  komponierende
Avantgarde sich an anderen Altvorderen abarbeitet. Insofern
scheint  die  Frage,  ob  nicht  inzwischen  musikalisch  alles
gesagt  sei,  durchaus  berechtigt.  Der  Fortschritt  ist  eine
Schnecke, die sich indes gelegentlich im Kreise bewegt.

Nehmen wir nur Thomas Gaugers dreiteiliges „Gainsborough“ für
Perkussion:  Schritte  zurück  ins  heute  eher  ungewohnt
Harmonische, Melodische, mit Anklängen an den Jazz und die
Minimal Music. Im Mittelpunkt zwei Marimbaphone, die bisweilen
schön traurig-kitschig vor sich hin meditieren, sich ins Gehör



schmeicheln wollen. Ein Werk, das selbst vor Trivialem nicht
zurückschreckt. Ähnlich naiv wirken nur noch die Clapping-
Stücke Dietmar Bonnens, die sich zwar auf Steve Reich berufen,
doch  an  dessen  rhythmische  Komplexität  bei  weitem  nicht
heranreichen.

Andererseits  ist  „NOW!“  auch  das  Festival  einiger
Uraufführungen.  Gleich  zu  Beginn  des  Schlagwerk-Konzerts
erblickt Stephan Froleyks’ „VCTRS“ das Licht der musikalischen
Welt,  eine  Performance  mit  wanderndem,  flüsterndem,
sprechendem,  heulendem  Chor,  raffiniert  ummantelt  mit
Flatterbandgeräusch und Klängen, die ausgeweideten Klavieren
entspringen. Die Saiten als Verfügungsmasse, Zerstörung als
Voraussetzung für Neues: ein Werk nicht ohne Symbolkraft.

Das zweite neue Stück des Abends heißt „FOKUS-Spaltung“ und
stammt von der Chinesin Ying Wang. Die Komponistin hat fünf
Schlagzeugsets im Raum verteilt, zu bedienen von insgesamt
acht  Spielern,  denen  sich  zwei  Akkordeon-Solisten
hinzugesellen, zwecks Klangfarbenbereicherung. In seinem teils
rhythmischen Gleichmaß wirkt manches wie ein Ritual und findet
so  zurück  zu  Strawinsky.  Anderes  tönt  wie  ein  exotischer
Klangcocktail  oder  wie  Stimmen  der  Natur:  mit  all  ihrem
Pfeifen oder Rascheln. Doch das Stück entflieht der Realität
mit einem furios bruitistischen Finale.

Ähnlich stark wirkt Adriana Hölszkys  Gewitter-und-Sturm-Musik
namens  „Wirbelwind“.  Besonders  jedoch  lässt  „Lamento“  von
Marei Seuthe aufhorchen, für Chor, sphärischen Gläserklang und
Perkussion.  Eine  Studie  über  stimmliche  und  klangliche
Varianten des Aufseufzens, bis hin zum klagenden Schrei. Am
anderen Ende einer Skala von Empfindungen steht dann Silvia
Ocougnes  „Curto  Circuito“,  ein  Stück  praller  Spielfreude,
markiert auf Pfannen, Ententröten und anderen Skurrilitäten.

Diejenigen also blicken nach vorn (und kaum zurück), die sich,
wenn  schon  nicht  neue  Klänge,  so  doch  innovative
Klangkombinationen erarbeiten. Und die sich glücklich schätzen



dürfen, professionelle Interpreten an ihrer Seite zu haben. In
diesem  Fall  den  Chor  „Les  Saxosythes“  und  die
Schlagzeugformation „Splash“. Alle wagen sich an Un-erhörtes
und gewinnen viel.

Das mehrteilige Festival „NOW!“ wird fortgesetzt mit einem
Konzert  des  Ensembles  musikFabrik  am  2.  November  in  der
Philharmonie Essen (19.30 Uhr).

Karten unter Tel.: 0201/8122-200

www.philharmonie-essen.de

Zwischen  Weltgeltung,  Utopie
und  herben  Verlusten:  Das
Hagener  Osthaus-Museum  spürt
seiner Geschichte nach
geschrieben von Bernd Berke | 6. Oktober 2013
Hagens Osthaus-Museum nimmt jetzt die eigene Geschichte in den
Blick – von den Uranfängen anno 1902 bis heute. Doch man geht
dabei  nicht  streng  geordnet  vor,  sondern  gleichsam
essayistisch,  kursorisch,  nach  Art  von  Flanierenden.

Damit macht man aus der Not eine Tugend. Denn weite Teile der
ursprünglichen Bestände sind ja nicht mehr zur Hand, so dass
in  einer  bloßen  Chronologie  arge  Lücken  klaffen  müssten.
Bekanntlich sind die hochbedeutenden Kernbestände der Sammlung
im  Jahr  1922,  nach  dem  Tod  des  Hagener  Mäzens  und
Museumsgründers  Karl  Ernst  Osthaus  (1874-1921),  nach  Essen
gelangt. Sie bildeten dort den reichen Fundus des heutigen
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Folkwang-Museums. In Essen frohlockten sie über den immensen
Zuwachs, denn Osthaus hatte mit den Bilderschätzen (u. a.
Renoir, Van Gogh, Cézanne) in Hagen ab 1902 das weltweit erste
Museum für zeitgenössische Kunst begründet, und zwar gegen den
herrschenden Ungeist der Zeit, in der Kaiser Wilhelm II. die
Werke der Franzosen als „Rinnsteinkunst“ bezeichnete.

Die  wirtschaftsmächtigen  Essener  konnten  Osthaus’  Erben
einfach  mehr  Geld  bieten,  als  Hagen  es  vermochte.  Auch
Gerichtsprozesse ums Kunsterbe fruchteten nichts. Es war ein
gigantischer Verlust, im Grunde bis heute nicht völlig zu
verschmerzen.  Hagen  verfiel  damals  für  Jahre  in  eine  Art
Schockstarre. Erst 1930 wurde mit dem Rohlfs-Museum wieder
nennenswertes Neuland betreten. Doch diesen Künstler wiederum
verfemten die Nazis bald darauf als „entartet“. Den Hagenern
gingen in der Folgezeit rund 400 Werke von Christian Rohlfs
verloren  –  nicht  zuletzt  durch  Plünderung.  Eine
Sammlungsgeschichte  mit  Verlusten  und  Verwundungen.

Ferdinand  Hodler:  "Der
Auserwählte"  (1903,  zweite
Fassung), Öl auf Leinwand, ©
Osthaus Museum Hagen.

Den zentralen Platz im Entrée der Ausstellung „Der Folkwang
Impuls. Das Museum von 1902 bis heute“ nimmt nun Ferdinand
Hodlers grandioses Gemälde „Der Auserwählte“ (1903) ein, das
gottlob noch zum Hagener Besitz zählt. In diesem Kontext wird
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noch  einmal  überdeutlich:  Das  Werk  sollte  nie  und  nimmer
verkauft  werden  dürfen,  so  sehr  steht  es  für  den
lebensreformerischen Impuls der Anfangszeit. Zwischenzeitlich
hatte  es  ja  Gerüchte  gegeben,  dass  Lokalpolitiker  der
überschuldeten Stadt Hagen auf einen namhaften Millionenerlös
bei britischen Versteigerern spekulierten.

Karl  Ernst  Osthaus  hat  keineswegs  nur  Impressionisten  und
später Expressionisten gesammelt. Das Hagener Folkwang-Museum
hat er sich ungleich vielfältiger vorgestellt. Er war offen
auch  für  außereuropäische  Schöpfungen.  Von  ausgedehnten
Reisen,  insbesondere  in  den  Orient,  hat  er  zahlreiche
Kunstgegenstände mitgebracht, die jetzt großzügig präsentiert
werden.

Gebrauchskunst  in  Handel  und  Gewerbe  sowie  Architektur
gehörten gleichfalls zu seinen Vorlieben. Überdies hegte der
Mann, der durch eine Erbschaft (nach heutigem Wert ca. 30
Millionen  Euro,  bei  relativ  moderaten  Preisen  auf  dem
Kunstmarkt)  unabhängig  geworden  war,  naturwissenschaftliche
Interessen. Er besaß eine heute verschollene Kollektion mit
Abertausenden von Schmetterlingen und Käfern. Besonders die
Farbenpracht der Schmetterlinge hat Osthaus fasziniert. Mit
all dem verfolgte er – im Zeichen eines gehörig erweiterten
Kunstbegriffs – durchaus pädagogische Absichten. Kunst sollte
das ganze Leben ergreifen und die Menschen durch Schönheit
veredeln. Welch ein Impuls, welch eine Vision, welch eine
Utopie!

Osthaus’ Lebensstationen und seine staunenswert vielfältigen
Interessen  werden  nicht  nur  mit  Kunstwerken,  sondern  auch
anhand von zahlreichen Archivalien (Briefe, Dokumente, Fotos,
Plakate  etc.)  belegt,  denn  immerhin  zählt  seit  1963  das
Osthaus-Archiv zum Hagener Bestand. Wohl noch nie wurde es für
eine Ausstellung derart gründlich ausgewertet wie jetzt durch
den emsigen Kurator Christoph Dorsz.

Mit  der  auf  2300  Quadratmetern  in  Alt-  und  Neubau  weit



ausgreifenden Schau würdigt man zwar zwangsläufig auch die
großen  Gründungsjahre  von  1902  bis  1922,  als  hier  ein
veritables  Weltmuseum  entstand,  doch  weitet  man  die
Perspektive.  Schließlich  ist  auch  in  den  „restlichen“  90
Jahren seither weiter gesammelt worden; nicht immer, aber doch
wesentlich den frühen Folkwang-Impulsen folgend. Die bringen
vor allem die Verpflichtung mit sich, ein waches Augenmerk auf
die jeweilige Gegenwartskunst zu haben und dabei auch die
örtliche und regionale Szene nicht zu vernachlässigen.

Nach  1945  hat  die  damalige  Osthaus-Chefin  Herta  Hesse-
Frielinghaus  die  verbliebenen  Bestände  durch  Neuerwerbungen
nach  Kräften  verdichtet.  Nun  wurden  beispielsweise  auch
Arbeiten der Informel-Künstler, darunter natürlich der Hagener
Emil Schumacher, gesammelt. Schritt für Schritt kann man an
ausgesuchten Beispielen die Genese des heutigen Eigenbesitzes
verfolgen.

Hier kommt einiges am passenden Platze zusammen. Es wird etwas
vom  Geist  des  Gründervaters  spürbar,  je  mehr  man  in  die
Dokumente eintaucht. Auch Facetten des allgemeinen Zeitgeistes
lassen sich erahnen. Und schließlich waltet der Geist des
Ortes, vor allem im imposanten Brunnensaal des Museums, dessen
historische Zusammenhänge hier gleichfalls beleuchtet werden.

Die Ausstellung ist somit auch eine Selbstvergewisserung des
jetzigen Teams um Museumsleiter Tayfun Belgin. Dem Bezug zur
lokalen  Szene  etwa  kommt  man  nach,  indem  auf  Bilder  der
weltkriegszerstörten  Stadt  Hagen  die  Schwarzweiß-Fotos  des
jungen Hagener Fotokünstlers Andy Spyra folgen. Er hat den
Folgen  des  irakischen  Bürgerkriegs  für  die  verbliebenen
Christen nachgespürt. Was als thematischer Bruch erscheinen
könnte, gehört in Wahrheit hierher. Auch die Dialoge mit den
Rändern des Kontinents und mit nicht-europäischer Kunst will
man bewusst weiterführen. 2010 war die Türkei an der Reihe,
2013 wird Korea folgen.

Mit dieser Ausstellung begibt sich das Museum auf Spurensuche



nach seiner Identität. In Essen (das einige Leihgaben zu den
300 Exponaten beisteuert) hätten sie das wohl nicht in diesem
Maße  nötig.  Aber  gerade  solche  schweifenden  Suchbewegungen
können ja neue Wege im Gefolge der Traditionen weisen.

„Der Folkwang Impuls. Das Museum 1902 bis heute“. 21. Oktober
2012 bis 13. Januar 2013. Osthaus Museum Hagen. Museumsplatz 3
(Navigation:  Hochstraße  73).  Geöffnet  Di/Mi/Fr  10-17,  Do
13-20, Sa/So 11-18 Uhr. Katalog 19, 90 Euro. Eine Reproduktion
der 1912 – also vor 100 Jahren – erschienenen ersten Hagener
Folkwang-Katalogbroschüre kostet 4 Euro.
Internet: www.osthausmuseum.de

Einmal Hochkultur und zurück
–  die  Kinderjury  der
Ruhrtriennale
geschrieben von Katrin Pinetzki | 6. Oktober 2013

Kunst zum Kichern bei
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der  Ausstellung  "12
Rooms"  im  Essener
Folkwang  Museum.

Eine Kinder-Jury begleitet die Ruhrtriennale und verleiht zum
Ende des Festivals jeder Produktion einen Preis – die Awards
heißen  „Die  beste  Hose“,  „Die  beste  Pose“  oder  „Das
verrückteste Stück“. Sie werden Abend für Abend wie Superstars
behandelt: Chauffeur, roter Teppich, Blitzlichtgewitter. Über
die Künstler, die Stücke, die Hintergründe wissen die Kinder –
nichts. Was soll das sein: Kulturvermittlung? Oder tatsächlich
die  angekündigte  „kritische  Prüfung  zeitgenössischer  Kunst“
durch eine „unverbildete Jury“? Und: Kann das gut gehen?

Bochum,  17.  August,  kurz  vor  20  Uhr.  Internationales
Stimmengewirr  im  Foyer  der  Jahrhunderthalle.  Aus  ganz
Deutschland und dem Ausland sind Opernliebhaber angereist, um
„Europeras 1 & 2“  zu erleben. Die Gelegenheit ist selten,
seit der Uraufführung 1987 war John Cages Opern-Dekonstruktion
kaum  mehr  zu  sehen.  Vom  Parkplatz  bis  zur  Halle  stehen
Verzweifelte auf der Suche nach Karten – alle Termine sind
ausverkauft.  Es  wird  eine  Wahnsinns-Produktion,  die  den
Sängern und Musikern alles abverlangt.

Zwei Vans fahren vor; selbstmalte Glitzer-Schilder weisen sie
als  „VIP“-Fahrzeuge  aus.  Kaum  sind  die  Mitglieder  der
Kinderjury,  heute  Abend  alles  Mädchen,  aus  den  Autos
geklettert und unter dem Applaus der Umstehenden verlegen über
den roten Teppich in die Jahrhunderthalle gegangen, werden
ihnen Mikrofone unter die Nase gehalten. „Was erwartest du dir
heute Abend?“, will eine Radio-Reporterin wissen. „Viel! Dass
es  nicht  langweilig  wird.  Und  dass  es  …  spannend  wird“,
antwortet ein Mädchen. Kurz vor Beginn der Vorstellung macht
Jana Eiting von „Mammalian Diving Reflex“ letzte Ansagen. Die
kanadische Künstlergruppe wurde von der Ruhrtriennale für das
Kinderjury-Projekt engagiert. „Also, wenn es langweilig wird,
und das kann passieren, dann beschäftigen wir uns irgendwie,

http://www.ruhrtriennale.de
http://www.mammalian.ca


ihr könnt ja was malen“, sagt sie. Als der Zuschauerraum schon
bis auf den letzten Platz gefüllt ist, nehmen die Mädchen
unter wohlwollendem Applaus des Publikums in der ersten Reihe
Platz.

Gelsenkirchen,  27.  Juni,  8.30  Uhr.  „Wir  wollen  mal  ein
bisschen über Kunst reden“, sagt Jana Eiting. Sie steht in
einem Projektraum der Gesamtschule Ückendorf in Gelsenkirchen,
um sie herum 21 Schülerinnen und Schüler, die sich für das
Kinderjury-Projekt gemeldet haben. Die Gelsenkirchener Schule
ist  eine  von  dreien,  die  am  „Children’s  Choice  Award“
teilnehmen; auch in Bochum und Duisburg wird es noch Treffen
geben. Insgesamt sind um die 60 Kinder dabei; jedes wird sich
ein  paar  Produktionen  der  Ruhrtriennale  anschauen.  Jury-
Sitzungen gibt es nicht, die Preisträger werden anhand der
Evaluationsbögen ausgezählt, die jedes Kind am Ende einer Show
ausfüllen wird. Doch das wissen die Kinder noch nicht, der
Workshop heute ist der erste.

In die 5. oder 6. Klasse gehen die Kinder, die im Stuhlkreis
sitzen und sich immer wieder vom Kameramann der Ruhrtriennale
ablenken lassen. Vom Alter her sei für das Jury-Projekt „alles
zwischen  Milchzähnen  und  Schamhaaren“  okay,  hatte  Darren
O’Donnel, der künstlerische Direktor der Gruppe, gesagt. Das
hat in diesem Fall nicht ganz geklappt. Einige stecken schon
schwer in der Pubertät, offenbar mussten sie die eine oder
andere  Klasse  wiederholen.  Die  Gesamtschule  Ückendorf  hat
trotz  guter  Ausstattung  und  eines  engagierten  Kollegiums
keinen besonders guten Ruf bei bildungsorientierten Eltern,
was  vermutlich  allein  daran  liegt,  dass  Kinder  deutscher
Eltern dort seit langem in der Minderheit sind. So auch im
Jury-Workshop. „Wir machen soziale Kunst“, sagt Jana Eiting
und  fragt,  was  das  wohl  bedeutet:  sozial.  „Mit  Geld
irgendwas?“,  schlägt  ein  Schüler  vor.  „Sozialamt!“,  fällt
einem anderen ein. Was eine Jury ist, das muss den Kindern
niemand erklären. „Deutschland sucht den Superstar“ kennen nun
wirklich  alle.  „Sehen  wir  auch  Stars?“,  will  ein  Mädchen



wissen. Als eine Mitarbeiterin des Mammalian Diving Reflex
erzählt, dass sie in Kanada aufgewachsen sei, nicht allzu weit
entfernt von Teenie-Schwarm Justin Bieber, da weichen zwei
Mädchen nicht mehr von ihrer Seite. In der Pause muss sie
Autogramme geben.

Roter Teppich für die
Youngster-Jury  der
Ruhrtriennale.

Essen, 17. August, 12 Uhr. Die Ruhrtriennale eröffnet mit der
Performance-Ausstellung „12 rooms“ im Museum Folkwang. Damien
Hirst,  Marina  Abramivic,  Jon  Baldessari  sind  mit  ihren
Arbeiten vertreten – doch die Stars der Eröffnung sind die
Kinder. Vorfahrt mit dem Van, roter Teppich, Applaus – das
volle  Aufmerksamkeitsprogramm.  Auch  Darren  O’Donnel,  der
künstlerische Leiter von „Mammalian Diving Reflex“, ist dabei.
Er hat „The Children’s Choice Awards“ auf Festivals in vielen
Städten auf der Welt initiiert und begleitet, und er ahnt
wohl, wie die Kinder sich fühlen, wenn sie plötzlich in einer
fremden Stadt vor einem Kulturpalast inmitten fein gekleideter
Menschen  stehen.  Mit  sicherem  Blick  geht  er  auf  die
schüchternsten Schüler zu, steckt ihnen eine Löwenzahn-Blume
hinters Ohr, stellt seine Kaffeetasse auf ihren Köpfen ab,
bringt sie mit Faxen zum Lachen. Schnell ist die Scheu dahin,
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nur ein Mädchen klammert sich an den Arm ihres Lehrers. Schon
bald bewegen sich die Kinder alleine und sicher durch die
Schau, öffnen Türen, machen sich Notizen.

Während  die  erwachsenen  Vernissage-Besucher  zumeist
zurückhaltend  an  den  Turen  der  zwölf  Kunst-Kojen  stehen
bleiben und erst einmal beobachten, sehen die Schüler die Live
Art  als  eine  Art  Streichelzoo:  Sie  gehen  nah  ran  an  die
Statisten,  fassen  sie  an,  stellen  ihnen  Fragen,  lachen.
Zögerlich  treten  nun  auch  die  erwachsenen  Besucher  näher,
einige machen es den Kindern nach.

Diese Schüler waren noch nie in einem Kunstmuseum; was denken
sie,  wenn  das  Kunstwerk  aus  einem  Mann  in  KFOR-Uniform
besteht, der in der Ecke steht und die Wand anstarrt? „Cool“,
sagt Hasan, „der Soldat hat mir am besten gefallen.“ Warum?
„Ich mag Krieg.“ Später in seiner Pause erzählt der Soldat-
Darsteller den Kindern, dass er tatsächlich ein Kriegsveteran
ist. Der Künstler Santiago Sierra wolle, erklärt er, mit der
Performance darauf aufmerksam machen, dass Kriegseinsätze für
die Soldaten oft psychische Folgen haben. Dann dürfen die
Kinder Fragen stellen. „Sind die Waffen schwer?“, fragen sie,
und „Haben Sie schon mal jemanden erschossen?“

Bochum, 17. August, 20.05 Uhr. „Puh, geschafft“, sagt Samira,
als sie endlich in der ersten Reihe Platz nimmt und ihre 1,5-
Liter-Wasserflasche aus der Tasche packt, „das Schlimmste hab’
ich überstanden.“ Das Schlimmste: Der Walk über den roten
Teppich, die Interviews, der Gang vor der Augen hunderter
Zuschauer zum Sitzplatz. Jetzt heißt es nur noch, die Oper zu
überstehen, zweieinviertel Stunde Neue Musik. Samira war noch
nie  im  Theater.  Sie  hat  sich  schön  gemacht  und  erwartet,
schöne  Dinge  zu  sehen.  Sie  wird  nicht  enttäuscht  werden:
Heiner Goebbels Inszenierung ist eine Materialschlacht, eine
Show  der  Effekte,  es  gibt  Tier-Masken,  Rokoko-Kleider  und
Männer in Frauenkleidern, es brennt und schneit auf der Bühne,
Kulissen  werden  hineingerollt  oder  von  oben  herabgelassen.
„Bor!“ entfährt es Samira, als ein schwerer roter Samtvorhang



unvermittelt vor einer Sängerin auf den Boden donnert. Nach
einer Stunde kramt Samira ihr Notizheft hervor, beginnt zu
schreiben  –  und  hört  nicht  mehr  auf.  „Wie  hat  es  mir
gefallen“, schreibt sie als Überschrift oben aufs Blatt, und
notiert: „Dass Männer und Frauen zusammen singen. Dass viele
verschiedene Orte gezeigt werden. Dass man sieht, wie sie auf
der Bühne arbeiten und aufbauen.“ Am Ende klatscht sie, bis
ihre Hände weh tun. Anstrengend war es, langweilig, aber auch
ein einzigartiges Erlebnis.

Nach der Vorstellung dürfen die Kinder noch Mezzosopranistin
Karolina Gumos treffen. „Wir haben mehr als hundert Arien
gesungen,  habt  ihr  eine  erkannt?“,  fragt  die  Sängerin  in
ahnungslose Gesichter: Was bitte ist eine Arie? Dennoch hängen
die Mädchen an den Lippen der Künstlerin, die mit Turm-Frisur
und ausladendem Reifrock direkt vom Schlussapplaus zu ihnen
geeilt ist.

Wenn die Jury-Kinder am 30. September auf großer Bühne ihre
Awards vergeben, dann haben sie auf den teuersten Plätzen und
unter exklusiven Bedingungen Kulturveranstaltungen erlebt. Sie
wurden aus ihrem Klassenzimmer einmal ins große Kulturleben
geschubst. Dass sie aber keine Erklärungen bekamen, dass es
kein  Lern-Ziel  gab,  dass  Vor-  und  Nachbereitung  komplett
fehlten – das muss man erst einmal verdauen. „No education“
heißt die Programmlinie der Ruhrtriennale für junge Leute,
keine Erziehung, keine Bildung. Das Konzept dahinter: Man kann
Kultur  nicht  vermitteln,  man  muss  sie  einfach  erleben.
„Komplett informiert zu sein, hilft auch nicht immer“, sagt
Darren O’Donnel, „manchmal bringt es einen vielleicht weiter,
verwirrt zu werden.“ Wichtig sei, dass die Kinder ins Zentrum
rücken.  Dass  sie  dabei  sind,  anstatt  in  kindgerechte
Veranstaltungen  abgeschoben  zu  werden.

Samira wird also nach wie vor mit dem Namen „John Cage“ nichts
anfangen können, und Hasan ist vielleicht enttäuscht, wenn
beim nächsten Besuch in einem Kunstmuseum nur Plastiken und
keine Soldaten in der Ecke stehen. Vielleicht, wahrscheinlich



sogar war es auch ihr erster und einziger Ausflug in die
Hochkultur. Kulturvermittlung ist „The Children’s Choice“ also
nicht. Eine kritische Prüfung zeitgenössischer Kunst sicher
auch  nicht.  Letztlich  waren  die  Schüler  Teil  eines
Kunstprojekts: So wie der Kriegsveteran für Santiago Sierra im
Museum Folkwang die Wand anstarrt, so schaut Hasan für die
Ruhrtriennale den Veteranen an. Sie werden ihre Erlebnisse
vermutlich beide so schnell nicht vergessen.

Der Text erschien in der September-Ausgabe des Kulturmagazins
K.WEST.

„Sounds  Like  Silence“:  Auf
den Spuren der Stille, an den
Grenzen des Schweigens
geschrieben von Bernd Berke | 6. Oktober 2013
Jubiläumshalber ist der Komponist John Cage (100. Geburtstag
am 5. September) heuer erst recht eine kulturelle Leitfigur.
Nicht nur setzt die Ruhrtriennale vielfach bei seinem Werk an,
nicht nur hat die Fluxus-Kunst (derzeit im Fokus des Museums
Ostwall) ihm Impulse zu verdanken – auch die gedankenreich
unterfütterte  Ausstellung  „Sounds  Like  Silence“  kommt
(parallel im selben Hause Dortmunder „U“) auf ihn zurück. Für
die  intellektuelle  Durchdringung  auf  hohem  Theorie-Plateau
sorgt  der  ortsansässige  Hartware  MedienKunstVerein  (HMKV),
dessen Leiterin Inke Arns den Leipziger Medienwissenschaftler
Dieter Daniels als Ko-Kurator gewonnen hat.
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Porträt  des  großen
Anregers  John  Cage
(© Henning Lohner &
John  Cage  /  Foto
Henning  Lohner)

„Sounds  Like  Silence“.  Hört  sich  an  wie  Stille.  Oder:
Geräusche wie Stille. Der auf den Welthit „Sounds of Silence“
von Simon & Garfunkel anspielende Titel kann füglich auch auf
Cage  bezogen  werden.  Der  hat  das  berühmte  Stück  4’33’’
erschaffen, 4 Minuten und 33 Sekunden vermeintlich völliger
Stille. Die Uraufführung war am 29. August 1952, also vor 60
Jahren. Eine Inspirationsquelle: Robert Rauschenbergs „White
Paintings“ (ab 1951), monochrom weiße Bilder, die ebenfalls
nicht pure Abwesenheit bedeuten. Bloß keine Angst vor der
Leere! Am Saum des Nichtseins ist in allen Künsten stets ein
Etwas gewesen.

Das Cage-Stück zwischen Sein und Nichts kann sich mitsamt
allen Weiterungen in die Hirnwindungen fräsen. Und so kreist
auch die Dortmunder Ausstellung gebannt (jedoch alles andere
als kopflos, wenn nicht gar kopflastig) um diese Ikone der
akustischen  Kunst.  Wer  hätte  gewusst,  dass  von  diesem
epochalen Werk viele verschiedene Notationen/Partituren sowie
über  50  Platten-Einspielungen  existieren  –  und  dass  keine
exakt der anderen gleicht. Denn die vollkommene Stille gibt es
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nicht.  Immer  sind  da  noch  so  geringe  Nebengeräusche,
Schwingungen  an  der  Wahrnehmungsgrenze.  Selbst  in  der
schalldichten Kammer (die man hier – sofern seelisch gefestigt
– erproben kann) hört man, neben der Aufnahme vom angeblich
weltweit  stillsten  Wüstenort,  noch  das  Grundrauschen  der
eigenen Nerven- oder Blutbahnen. Dass wir nach dem Tode gar
nichts mehr hören, ist auch noch nicht ausgemacht…

Blick  in  einen  der
Ausstellungsräume  von
"Sounds  like  Silence"  (©
Foto  HMKV)

Man schreitet hier durch lauter dunkle Räume, denn man soll
sich  ja  auf  Hören  konzentrieren.  Überall  wollen  Kopfhörer
ergriffen  und  aufgesetzt  sein,  auf  dass  man  lausche  und
zunehmend differenziere. Nun gut, ein paar Filme sind auch zu
betrachten – bis hin zur Jux-Aufführung von 4’33’’ durch Helge
Schneider in Harald Schmidts Late Night Show (ARD). Mit dem im
Internet forcierten Projekt „Cage Against the Machine“ haben
es Popmusiker 2010 geschafft, die Stille auf Platz 21 der
britischen Charts zu hieven.
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Mit  Stille  in  die  Charts:
Projekt  "Cage  against  the
Machine",  2010  (©  Courtesy
Dave Hillard / Foto Carina
Jirsch)

Die anspruchsvolle Ausstellung verfolgt etliche Nachwirkungen
der  in  4’33’’  berufenen  Ideen.  Merce  Cunningham  hat  eine
experimentelle Tanzversion besorgt. Selbst Heinrich Böll gerät
mit  seiner  Hörfunk-Satire  „Doktor  Murkes  gesammeltes
Schweigen“ (1955) in den Blick, obwohl er sich schwerlich auf
Cage bezogen haben dürfte.

Breit ist das Spektrum: Die Formation „Einstürzende Neubauten“
hat  mit  „Silence  is  Sexy“  (2000)  der  Stille  gehuldigt.
Spezielle Dortmunder Varianten von 4’33’’ gibt es ebenso wie
bewusst verfälschende Cage-Aufführungen, die die Frage nach
geistigem Eigentum aufwerfen. Als stummer Handy-Klingelton ist
das  Stück  so  präsent  wie  als  sukzessive  Löschung  vormals
vorhandener  Musik.  Studien  zur  Wahrnehmung  der  Taubstummen
stehen neben einer Videoinstallation von Bruce Nauman, der
sein verlassenes Atelier nächtelang filmte. Auch da begab sich
noch etwas…
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Filmstill  aus  Name  June
Paiks  Film  "A  Tribute  to
John  Cage"  (1973)  (©  Nam
June  Paik)

Kunsthistorisch interessant ist ein genialisches Gipfeltreffen
von Nam June Paik und Cage. Wie der Koreaner 4’33’’ filmisch
aufbereitet hat, ist für beide Oeuvres aufschlussreich. Ferner
wird  ein  Interview  mit  Cage  (von  Vicki  Bennett)  ebenso
sprachlos  gemacht  wie  eine  Tagesthemen-Ausgabe  mit  Ulrich
Wickert  (von  Hein-Godehart  Petschulat)  oder  eine
kriegstreibende Rede des George W. Bush (durch Matt Rogalsky).

Am Horizont solcher Darbietungen erscheint eine Ökologie der
Geräusche. Eine leisere Welt wäre wohl keine schlechtere.

„Sounds Like Silence“. Cage / 4’33’’ / Stille. 1912-1952-2012.
Bis 6. Januar 2012 im Dortmunder „U“, Leonie-Reygers-Terrasse
(Navi Rheinische Straße 1). Eintritt 5 Euro, freier Eintritt
bis  18  Jahre.  Di/Mi  11-18,  Do/Fr  11-20,  Sa/So  11-18  Uhr.
Internet: www.hmkv.de

http://www.revierpassagen.de/11602/sounds-like-silence-auf-den-spuren-der-stille-an-den-grenzen-des-schweigens/20120826_1348/w_013_nam-june-paik_a-tribute-to-john-cage-c-nam-june-paik
http://www.hmkv.de


Helge  Schneider  (li.)  und
Harald Schmidt bei der Jux-
Aufführung  von  4'33''  (©
2010  Courtesy  Kogel  &
Schmidt  GmbH,  Grünwald  /
meine  Supermaus  GmbH,
Mülheim)

Was ist daran politisch? Die
dOCUMENTA  (13)  und  die
„politische Kunst“
geschrieben von Charlotte Lindenberg | 6. Oktober 2013

http://www.revierpassagen.de/11602/sounds-like-silence-auf-den-spuren-der-stille-an-den-grenzen-des-schweigens/20120826_1348/w_015_harald-schmidt-show_helge-schneider-spielt-4-33_2010-c-coutesey-kogel-schmidt-gmbh-gru%cc%88nwald
https://www.revierpassagen.de/10959/was-ist-daran-politisch-die-documenta-13-und-die-politische-kunst/20120807_1159
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