
Auf dem Berg der Wahrheit –
Ein  Spaziergang  auf  den
Spuren von Hermann Hesse
geschrieben von Britta Langhoff | 9. August 2012
Eigentlich ist er nur ein Hügel und sein richtiger Name ist
Monte Monescia, doch das weiß heute kaum einer mehr. Weithin
ist er als Monte Verità bekannt, als Berg der Wahrheit, ein
legendenumwobener Hügel, über den Villendächern des einstigen
Fischerdorfes  Ascona  im  schweizerischen  Kanton  Tessin
thronend.

 

 

 

 

Anfang des 20 Jahrhunderts sammelten sich auf diesem Berg
reformbeseelte  Künstler,  Pazifisten  und  Gründer  der
sogenannten Alternativbewegung. Schon früh – 1907 – fand auch
Hermann  Hesse  den  Weg  auf  den  Monte  Verita.  Bis  heute
unbestätigten Gerüchten zufolge soll er sich dort von seinen
Alkoholproblemen  entzogen  haben.  Schnell  zeigte  er  sich
inspiriert von der dortigen Künstlerkolonie, die in gewissem
Maße  das  Hippieleben  der  60erJahre  vorwegnahm.  Man  lebte
spartanisch in Hütten oder einfachen Steinhäusern, aus dem
Granit der Tessiner Berge gebaut.
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Besonders  dem  Propheten  Gusto  Gräser,  einem  langhaarigen
bärtigen, stets in eine Tunika gewandetem Mann, schloss sich
Hesse  an.  Gräser  lebte  zeitweilig  in  einer  Höhle,  seiner
Waldgartenwelt nahe des Dorfes Arcegno im Tal hinter dem Monte
Verita. Unklar ist, ob Hesse ihn dort nur besuchte oder auch
mit ihm in dieser Höhle lebte.
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Zu Arcegno behielt Hesse eine enge Bindung,
die über seinen Tod hinaus wirkte. Bis heute
leben  dort  die  Nachlaßverwalter  seines
literarischen  Werkes.  Sein  ältester  Sohn
Heiner, 2003 verstorben und heute sein Enkel
Silver. Arcegno gilt dem Wanderer im Tessin
als  Ausgangspunkt  für  die  „Suche  nach  dem

Schluss vom Ende der Welt“ und ist auch der einzige Ort aus
dieser Gegend, dem Hesse ein explizites Werk widmete, in dem
es aufschlussreich heisst:
„Hier ist mein heiliges Land,
hier bin ich hundertmal
Den stillen Weg der Einkehr in mich selbst
Im Sinnbild einsamen Geklüfts gegangen.“*

Hermann Hesse verbrachte einen Großteil
seines Lebens im Tessin, er wählte den
bei Lugano gelegenen Ort Montagnola als
sein  eremitisches  Ziel.  Immer  wieder
jedoch kehrte er an den Monte Verità
und nach Ascona zurück. Auffällig ist,
dass  der  Monte  Verità  viele  Künstler
anzog  und  inspirierte,  doch  ihre
bekanntesten Werke entstanden allesamt
woanders.  Eine  bleibende,  typische
Kunst des Monte Verità gab und gibt es
nicht.  Dennoch  finden  sich  viele

Ansätze, die eine Interpretation zulassen, dass sich der Geist
dieses  sonderbaren  Ortes  in  etlichen  von  Hesses  Werken
wiederfindet.  So  die  Erzählung  in  den  Felsen  bei  der  man
sofort an die besagte Höhle denken muss.

Informiert man sich über Gusto Gräser, den Mitbegründer des
Monte Verita Projekts denkt man unwillkürlich an den Propheten
Eduard van Vlissen aus dem Weltverbesserer. Ziemlich sicher
spielt  Demian,  das  frühe  Hauptwerk  Hesses,  auf  dem  Monte
Verità und die Vermutung liegt nahe, dass Gräser sich auch in
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der Figur des Max Demian widerspiegelt. Gräsers stets und
ständig gepredigtes Credo war „Sei Du selbst“ – und im Demian
heisst  es  als  Quintessenz  „Wir  empfanden  einzig  dies  als
Pflicht  und  Schicksal:  dass  jeder  von  uns  ganz  er  selbst
werde.“ Schlussendlich aber war der Geist des Monte Verità ihm
wohl auch eine Warnung und liess ihn zu einem Gegner jeder
absoluten  Menschheitsbeglücker-Theorie  werden.  Deren
Heilsversprecher nannte er in späteren Werken gerne barfüßige
Propheten,  Kohlrabi-Apostel  oder  Körndlfresser,  wie  in  der
Erzählung Dr. Knölges Ende.

Und heute? Heute ist der Monte Verità eine Art Gemischtwaren-
Angebot aus der reichen Palette esoterischer Lehren. Man kann
anthroposophisch  geprägte  Regenbogenwege  gehen  und
fernöstlichen Zeremonien beiwohnen. Für dezente 38 Schweizer
Franken kann man eine japanische Tee-Zeremonie erleben und
dabei Tee verkosten, der tatsächlich im hügeligen Mikroklima
auf einer kleinen Teeplantage angebaut wird.

Man kleidet sich als Besucher des Monte Verità
gerne hell, licht und luftig, wandelt entrückt
auf den Wegen, ganz in sich selbst versunken,
sorgsam darauf bedacht, niemanden zu grüßen –
wie sonst auf Spazierwegen in der freundlichen
Schweiz üblich. Da wirkt das in den vierziger
Jahren  auf  den  Hügel  geklotzte  Hotel  im

Bauhaus-Stil – an sich nicht gerade ein Prunkstück der Bauhaus
Architektur  –  in  seinen  strengen  klaren  Linien  geradezu
erholsam.
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Es ist ein Ort, der wie Ascona zwischen
Magie und Spießbürgertum verharrt, ein
Ort, der sein Versprechen auf Wahrheit
niemals  einlösen  kann,  ein  Ort
bornierter  Manierismen.  Ich  zitiere
derzeit zu gerne Dea Loher aus ihrem
Roman  „Bugatti  taucht  auf„:  dieser
schreckliche  Monte  Verità  mit  seinen
traurigen,  sich  esoterisch  spreizende
Gebäuden  und  Anlagen  ist  nur  der
fürchterlichste,  weil  vollkommen
belanglose  Ausdruck  dieser  Langeweile

und Abgehobenheit. Ich bin mir sicher, Hermann Hesse hätte
sich  dort  oben  auch  nicht  mehr  wohlgefühlt.  Wer  Orte  der
Sehnsucht  und  Kraftquellen  im  Tessin  sucht,  frage  lieber
Einheimische und Ortskundige. Die findet man auf dem Monte
Verita nämlich auch eher selten.

*Bei Arcegno, 1925 veröffentlicht Weitere Quellen: Wikipedia/ Ascona und sein Berg Monte Verita, ArcheVerlag Zürich, 1979 /

Ständige Ausstellung Monte Verità in der Casa Anatta/Bilder alle von Britta Langhoff

„Sunset Park“ – Paul Austers
Krisenbewältigungsroman
geschrieben von Bernd Berke | 9. August 2012
Die Welt ist ein Gemenge aus wüsten Kräften, welche wir nicht
beherrschen  können:  „Wieder  einmal  sind  also  die  Würfel
gerollt,  wieder  einmal  wurde  ein  Los  aus  der  schwarzen
Eisentrommel gezogen, noch so ein Zufall in einer Welt voller
Zufälle und unaufhörlichem Chaos.“

Das Zitat von Seite 59 darf als eine Kernaussage von Paul
Austers neuem Roman „Sunset Park“ gelten. Niemand hat hier
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sein Leben in der Hand, durch- und aushalten heißt allenfalls
die Devise, vom „Ankommen“ darf man wohl nicht einmal träumen.
Zumal  in  der  Wirtschaftskrise  sind  die  Menschen  nur
Spielbälle. Doch Auster schickt sich an, Möglichkeiten des
Glücks  im  offenbar  unvermeidlichen  Chaos  zu  erkunden.  Wo
lassen  sich  noch  Reservoire  und  Ressourcen  der  Hoffnung
finden?

Auster schildert die Verwerfungen vornehmlich aus Sicht von
Miles Heller (28), der den College-Besuch abgebrochen hat und
sich bei Haushaltauflösungen im Zuge der Immobilienkrise mit
dem  Fotografieren  aufgegebener  Dinge  befasst,  bevor  die
robusteren Kollegen das Zeug kurzerhand mitgehen lassen. Er
betrachtet  also  tagtäglich  Relikte  gescheiterter
Lebensentwürfe. Miles selbst lebt ohne jede Gier und ohne
jeden  Plan  –  eine  der  Haltungen,  um  in  schlechten  Zeiten
einigermaßen  durchzukommen.  Der  Spross  einer  desolaten
Verlegerfamilie  hat  vor  Zeiten  bei  einer  Rauferei
unwillentlich  seinen  Bruder  vor  ein  Auto  gestoßen  –  mit
tödlicher Folge. Auch er selbst schien innerlich abgestorben
zu sein, bis ihn die blutjunge Latina Pilar gleichsam ins
Leben  zurückgeholt  hat.  Freilich  leben  die  beiden  unter
ständiger Bedrohung, bei den Behörden angeschwärzt zu werden,
denn das Mädchen ist noch minderjährig.
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Miles Heller flüchtet deshalb einstweilen von Florida nach New
York, wo sich sein Lebensweg mit denen von Alice Bergstrom,
Ellen Brice und Bing Nathan lose verknüpft. Sie alle haben
keine oder keine einträglichen Jobs und besetzen aus schierem
Geldmangel in Sunset Park (Brooklyn) ein heruntergekommenes
Haus.

Wie beschädigt diese Biographien schon in frühen Jahren sind!
Was sich da an Einsamkeit, Verschrobenheit und Entfremdung
angesammelt hat! Wie mühselig sie ihre verkorksten Lebensläufe
zusammenzuhalten und ein wenig zu „heilen“ suchen! Immerhin:
Ellen  findet  Glücksversprechen  in  der  geradezu  verbissen
ausgeübten Malerei, Alice als freie Mitarbeiterin des P.E.N.
im Einsatz für verfolgte Autoren. Bing betreibt unterdessen
eine „Klinik für kaputte Dinge“, also einen Reparaturbetrieb.
Auster signalisiert, zuweilen fast schon penetrant: Man muss
etwas tun! Und ohne Schmerzen ist erwachsenes Leben sowieso
nicht zu haben.

Über  weite  Strecken  haben  wir  anfangs  einen  Roman  übers
Nichtgeschehene gelesen, über verpasste Gelegenheiten; übers
ziellose Begehren, das (nicht nur) zwischen den Figuren hin
und her zu irren scheint, doch zumeist ins Leere läuft. Auch
scheint da eine prinzipielle, existenzielle Seltsamkeit des
Lebendigseins auf.

Weitere  zentrale  Gestalt  des  Krisen-  und
Krisenbewältigungsromans  ist  Miles’  Vater  Morris  Heller,
dessen Verlag ins Schlingern geraten ist. Seitenblicke lassen
ahnen,  wie  diverse  Autoren  des  Hauses  zwar  künstlerisch
reüssiert, aber gleichfalls ihr Leben verpfuscht haben. Morris
selbst ist heillos geschieden und spioniert seit Jahren seinem
Sohn nach, der sich von ihm losgesagt hat. Nun aber kommt es
zum quälend hoffnungsvollen Wiedersehen. Ein Licht am Ende des
Tunnels?

Konstellation  und  Konstruktion  sind  keineswegs  frei  von
Klischees und Rührsamkeit. Wie schon in so vielen US-Filmen



und Büchern, müssen Erzählungen über Baseball-Legenden einmal
mehr als Leitsterne für gelingende oder als gültige Bilder
fürs scheiternde Leben herhalten. Kaum denkbar, dass Fußball
in der europäischen Literatur eine vergleichbar konstitutive
Rolle  spielte  –  aller  „Ersatzreligion“  zum  Trotz.  Andere
Fixpunkte, an denen man sich offenbar aufrichten soll, sind
quasi mythische Momente der US-amerikanischen Geschichte und
William  Wylers  Film  „Unsere  besten  Jahre“  (1946).  Dieses
Kriegheimkehrer-Drama haben alle Figuren des Romans je auf
ihre  Weise  gesehen,  es  ist  wie  ein  Brennglas,  das  alle
vereinzelten Schicksale in einem Punkte bündelt und kenntlich
macht.

Auf  Dauer  ermüden  die  ständigen,  eher  additiven  denn
verdichtenden  Perspektivwechsel  zwischen  den  einzelnen
Personen.  Das  ändert  sich  –  als  sei’s  eine  gewaltsame
Katharsis  –  mit  der  brutalen  polizeilichen  Räumung  des
besetzten Hauses, in deren chaotischem Verlauf Miles einem Cop
einen Kinnhaken verpasst und flüchtet. Doch sein Imperativ
lautet: Stelle dich! Stehe für deine Taten ein!

Was bleibt ihm, abseits von Schuld und Sühne, jenseits von
Glaube,  Liebe  und  Hoffnung,  noch  übrig?  Die  Schlusssätze
lassen es wolkig ahnen: „…nur noch für das Jetzt leben, für
diesen Augenblick, diesen flüchtigen Augenblick, das Jetzt,
das hier ist und dann nicht mehr hier ist, das Jetzt, das für
immer verschwunden ist.“

Carpe diem also, im Bewusstsein des Verglühens. Womöglich ein
stets angebrachtes, ja geradezu ein Allerwelts-Lebensmuster,
nicht nur für Krisenzeiten.

Paul Auster: „Sunset Park“. Roman. Aus dem Englischen von
Werner Schmitz. Rowohlt Verlag. 315 Seiten. 19,95 Euro.



Gerhard  Roth  und  die
Gugginger  Künstler:  Tolle
Bilder,  empathisch
einfühlsame Texte
geschrieben von Günter Landsberger | 9. August 2012

Rechtzeitig vor dem Geburtstag Gerhard Roths,
des  bedeutenden  österreichischen
Schriftstellers, der am 24. Juni 70 Jahre alt
wurde, erschien im Mai im Residenz Verlag ein
opulenter Text– , Bild– und Foto–Band: Gerhard
Roths „Im Irrgarten der Bilder / Die Gugginger
Künstler“.

So wichtig Gerhard Roths Texte für diesen Bildband auch sind,
sie legen allesamt Wert darauf, die individuelle Besonderheit
der  Gugginger  Künstler  vordringlich  und  in  uns  Leser…n
nachhallend zur Geltung kommen zu lassen. Was in meinem Falle
zweifellos gelungen ist.

Also: Legen Sie alle Vorurteile und Vorbehalte, die Sie trotz
Hans  Prinzhorns  Buch  von  1922  und  trotz  Leo  Navratils
Veröffentlichungen vielleicht immer noch gegen die „Bildnerei“
und  Gestaltungskraft  von  Schizophrenen  und  „Geisteskranken“
haben, wenigstens versuchsweise ab und lassen Sie sich ein auf
die beeindruckenden, individuellen Bilderwelten der Gugginger
Maler,  Zeichner  und  Poeten.  Hier  nämlich  werden  sie
zugänglich;  in  gewahrter,  bewahrter  Fremdheit  und  mitunter
überraschender Nähe und Klarheit.

Eines  der  Buchkapitel  (überschrieben  mit  „Im  Haus  der
schlafenden  Vernunft“)  spielt  schon  im  Titel  auf  die
Bildunterschrift der bekannten Goya-Radierung an: „Der Schlaf
der Vernunft gebiert Träume und Ungeheuer.“ Mir selbst kam
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sogleich auch noch der folgende, ebenfalls generell gemeinte,
mir  seit  langem  ebenfalls  wichtige  Satz  des  Philosophen
Schelling  in  den  Sinn:  „Der  Verstand  ist  der  geregelte
Wahnsinn.“

Welchen Zugang zum Schöpferischen haben die Künstler unter
jenen, die in besonderer Weise auch außerhalb der Träume der
Nacht  von  den  Regelungen  des  eigenen  Verstandes,  sei’s
zeitweise,  sei’s  dauerhafter,  entbunden  sind?  Solche  und
ähnliche die Künste und den Menschen betreffende Fragen haben
mich in der letzten Woche interessiert, als ich in der selten
kurzen Zeit entschieden großer Sommerhitze endlich zu einer
genaueren und intensiveren Lektüre dieses Text- und Bildbandes
gekommen bin. Da schon schrieb ich:

„Einen kleinen Tisch nehme ich mir, auf dessen obere Fläche
das große tolle Buch auch aufgeschlagen gut passt, setze mich
in den Schatten auf den Balkon und lese und schaue und lese
mich fest.“ –

„Auffällig: die „Irren“ schreiben“ – ob handschriftlich, ob in
Blockschrift – „ noch immer in einer Schönschrift, die auch
ich in meiner Kindheit in Österreich ganz ähnlich gelernt
habe.“ –

„Was denn noch schreiben über dieses im Buch selber schon
Geschriebene  hinaus?  –  Anregend  ist  es  allemal.  Und  die
einzelnen  Bilder  warten  darauf,  dass  man  über  ihnen  ins
Sinnieren kommt und nun selber über sie schreibt und denkt,
auf eigene Weise und ganz privat.“ –

„Gerhard Roth hatte jeweils Mut zu eigener Subjektivität im
geduldigen Anschauen und Wahrnehmen; und fordert so wie von
selbst  unser  Subjektives,  Verwandtes  Suchendes  und  auch
Findendes, heraus.“ –

„Dieses  Buch  wird  mich  weiterbeschäftigen.  Ende  nicht
absehbar.



„Um das Rätsel des Menschseins geht es auch hier: um das
Rätsel  des  Menschseins,  das  (nur  aus  moderner  Sicht?)
unlösbare;  in  Kunstwerken  aller  Zeiten  und  Kunstrichtungen
wäre es dann immer wieder in seiner Rätselhaftigkeit sichtbar
gemacht und dargestellt worden; das Rätsel wäre so vielleicht
zwar immer noch unlösbar, aber doch zugänglicher gemacht.“ –

„Durch  diese  Bilder  und  durch  Gerhard  Roths  verfasste
Einzelporträts fühle ich mich wieder offener für alte und neue
Kunst und bin wohl auch wieder offener für andere Menschen
geworden, lerne sie ggf. besser verstehen, schon von der neu
gewonnenen Ausgangslage her.“ –

„Erst  katalogartig  lesend,  mir  erst  nur  die  naheliegenden
Fragen vorlegend: Was ist unter den Künstlern von Gugging zu
verstehen? Wie heißen sie? Wie hat sich alles entwickelt?“ –

„Und auf alle diese Fragen im fortlaufenden Lesen ausführlich
Antwort  bekommend,  ziehen  mich  die  hier  zusammengestellten
Beiträge  Gerhard  Roths,  seine  Einzelporträts  von  Gugginger
Malern und Poeten, mehr und mehr hinein
und  wirken  sich  produktiv  auf  mich  selber  aus,  mich  nach
meiner etwaigen Eigenproduktion fragend, mich darin ermutigend
und bestärkend, mich auf meine ureigene Nuance verweisend.“

Gerhard  Roth:  „Im  Irrgarten  der  Bilder  /  Die  Gugginger
Künstler“,  Residenz  Verlag,  St.  Pölten/Salzburg/Wien.  360
Seiten, € 39,90.

Vergehende  Zeit,  hier  im
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Revier:  Zum  Beispiel  die
Dortmunder Steinhammerstraße
geschrieben von Bernd Berke | 9. August 2012

Wilhelm Schürmann: Steinhammerstrasse, Dortmund 1979-81
(SK Stiftung Kultur, Köln/Verlag Hatje Cantz)

Jetzt bin ich doch tatsächlich ein kleines bisschen stolz und
weiß gar nicht so recht, aus welchem Grund. Vielleicht bin ich
auch einfach nur berührt vom Zeitvergang und vom verwehten
Geist eines Ortes. Ja, das wird es wohl sein.

Die  Sache  ist  die:  Just  über  die  eigentlich  unscheinbare
Dortmunder Steinhammerstraße, in der ich im Alter zwischen 2
und 6 Jahren unter kargen Umständen aufgewachsen bin, gibt es
jetzt einen gewichtigen, höchst bemerkenswerten Bildband des
Fotografen Wilhelm Schürmann. Es ist wahrlich selten, dass ein
Buch Aspekte der eigenen Biographie so unmittelbar und nah
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betrifft.

Schürmann hat (wenige Jahre vor mir) in und um Nummer 117
seine Kindheit verbracht, also drei Häuser weiter auf der
gleichen  Straßenseite.  Als  bereits  gestandener  Fotokünstler
kam er 1979 an die Stätten zurück und hat bis 1981 nicht nur
atmosphärische Partikel der frühen Jahre aufgespürt, sondern
auch Signaturen des teilweise schmerzlichen Wandels und – etwa
in  Gestalt  trister  Ladenleerstände  –  gar  den  Vorschein
kommender  Verheerungen  vorgefunden.  Nach  und  nach  ist  das
Gefüge der einst recht geschäftigen Straße zerfallen.

Wohl nur jemand, der selbst dort gelebt hat, konnte derlei
Stimmungswerte so genau erfassen und ins Bild setzen. Manchmal
wird mir angesichts dieser Fotos, als könnte ich durch einen
Zeittunnel  schemenhafte  Szenen  der  eigenen  Kindheit
aufflackern sehen. Die Gegend war, wie Gabriele Conrath-Scholl
im Katalogtext richtig schreibt, einst ein gutes Gelände für
„Vorstadtkrokodile“. Da konnte man stromern. Auch das macht
Heimat aus.

Wilhelm  Schürmann:  Mutter
mit Tochter, Dortmund, 1979
(SK  Stiftung  Kultur,
Köln/Verlag  Hatje  Cantz)

Um 1980 finden sich allerdings etliche Anzeichen der Verarmung
und Überalterung, die Wohnzimmer wirken nur noch wehmütig, wie
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ein murmelndes Selbstgespräch, wie hilflose Beschwörung einer
vermeintlich besseren Zeit. Doch rede niemand verächtlich vom
„Gelsenkirchener Barock“. In diesem Kontext wird spürbar, dass
wuchtige  Plüschigkeit  als  Ausgleich  in  dieser  schäbigen,
verrußten, aschgrauen Welt eben notwendig zum Seelenhaushalt
gehört hat.

Das Eintauchen ins eigene Herkommen hat Schürmann (1981 bis
2011  Professor  für  Fotografie  in  Aachen)  damals  ganz
offenkundig neue künstlerische Anstöße gegeben. Am Ende der
70er und zu Beginn der 80er Jahre hat man, wegen diverser
Rückstände und Ungleichzeitigkeiten, gerade noch ahnen können,
wie es in dieser Ruhrgebietsstraße im Stadtteil Marten einst
zugegangen sein mag. Später hätte man Fotografien an dieser
Stelle nicht mehr derart mit Nachkriegs-Vergangenheit aufladen
können.

Wilhelm  Schürmann:
Wohnzimmer, Dortmund 1979-81
(SK  Stiftung  Kultur,
Köln/Verlag  Hatje  Cantz)

Heute ist das alles eine vollends versunkene Lebenswelt und
Schürmanns Fotos gehören somit zur „Archäologie“ der Region.
Sie weisen übers rein Dokumentarische weit hinaus, es sind
eindringliche Studien zum Lauf der Zeiten.

Die  Schwarzweiß-Bilder  (was  sonst!)  umkreisen  –  mal  eher

http://www.revierpassagen.de/10682/vergehende-zeit-hier-im-revier-zum-beispiel-die-dortmunder-steinhammerstrase/20120727_1521/wohnzimmer-dortmund-1979-81


spontan, mal sorgsam arrangiert – einen rund 200 Meter langen
Bereich  der  Steinhammerstraße  anhand  von  typischen
Sichtachsen, Gebäuden, Schaufenstern, Interieurs und vor allem
Porträts einiger Bewohner. Und siehe: Um 1980 ist noch vieles
vom einstigen Ruhrgebiets-Ambiente vorhanden, wenn auch in hie
und da schon ramponierter Form.

Da kündet gewiss manches Detail von provinzieller Enge und
Beschränkung. Doch man spürt vor allem jenen unverwechselbaren
Charakter, der das Ruhrgebiet ausgemacht hat. Auch hier, im
Schatten  der  Zeche  Germania  (deren  markanter  Turm  später
verpflanzt  wurde  und  seither  Wahrzeichen  des  Bochumer
Bergbaumuseums ist), entlang des Bahndamms und rund um den
Güterbahnhof lebte ein Menschenschlag, der härteste Arbeit und
Entbehrungen kannte, sich aber nicht so leicht unterkriegen
ließ.  Die  Verhältnisse  werden  nicht  ohne  leisen  Humor
registriert. Der Buchtitel „Wegweiser zum Glück“ leitet sich
von einer Lotto-Broschüre her, die jemandem aus der hinteren
Hosentasche lugt. Die Sehnsucht nach einem anderen Leben…

Besonders berührend ist hingegen eine traurige Episode in der
Mitte  des  Bandes.  Da  blicken  einen  1979  die  Eheleute
Schwingeler an, die einen Gemüseladen im alten Güterbahnhof
hatten. Sodann sieht man, wie der Bahnhof am 30. Juli 1981
abgerissen wird – und schließlich, wie das gramgebeugte alte
Paar tags zuvor den Laden für immer verlassen hat.

Die Gegend um die Steinhammerstraße hat übrigens ohnehin einen
Platz  in  der  Fotografie-Geschichte.  Sowohl  Albert  Renger-
Patzsch  als  auch  Bernd  und  Hilla  Becher  haben  prägnante
Aufnahmen  der  Zeche  Germania  gemacht.  Mit  Norbert  Tadeusz
(1940-2011)  hat  ein  wichtiger  Maler  zeitweise  in  der
Steinhammerstraße  gelebt,  sein  Bruder  hatte  dort  einen
Frisiersalon.

Mehr  noch:  Der  ebenfalls  in  Dortmund  geborene  Künstler
Bernhard  Johannes  Blume  (1937-2011)  hat  Wilhelm  Schürmann
seinerzeit darin bestärkt, das Fotoprojekt Steinhammerstraße



weiter zu verfolgen. Schürmann wiederum hat sich auch als
Kunstsammler einen Namen gemacht und hat sehr zeitig Arbeiten
des  jungen  Dortmunder  Martin  Kippenberger  (1953-1997)
erworben. Da könnte man fast meinen, die Steinhammerstraße
hätte  wesentliche  Kunstimpulse  dieser  Stadt  gebündelt  wie
keine zweite.

Wilhelm Schürmann: „Wegweiser zum Glück“. Bilder einer Straße.
Verlag Hatje Cantz. 228 Seiten, 175 Abbildungen. Format 25 x
29,5 cm, gebunden. Text in Deutsch/Englisch. 49,80 Euro.

Das auch drucktechnisch sehr ansprechende Buch basiert auf
einer Ausstellung der SK Stiftung Kultur (Köln), die leider
nur noch bis zum 12. August dauert. Ausschnitte waren früher
schon einmal im Essener Folkwang-Museum zu sehen, doch die
Aufnahmen sollten unbedingt einmal in Dortmund gezeigt werden
– am besten im Industriemuseum Zeche Zollern.

Kölner Ausstellung: Bis zum 12. August 2012. Photographische
Sammlung/SK Stiftung Kultur, Im Mediapark 7, 50670 Köln, Tel.
0221/888 95 300. Geöffnet täglich außer mittwochs 14-19 Uhr,
Eintritt 4,50 Euro.

Nur  zum  Vergleich,  ohne
jeden  Kunstanspruch:  die
Steinhammerstraße  im  August
2008. (Foto: Bernd Berke)
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„Blauer  Engel“,  „Verräterin“
und  vergessene  Kriegsheldin:
Marlene Dietrich starb im Mai
vor 20 Jahren
geschrieben von Rudi Bernhardt | 9. August 2012
Ich hockte vor meinem altersreifen TV-Gerät, zappte vor mich
hin  und  meine  Augen  wurden  unversehens  an  den  Bildschirm
gefesselt. Und meine Augen begannen zu tränen, weil mein Gehör
dafür sorgte, dass ich keine Kontrolle mehr hatte über den
Tränenfluss.

Marlene Dietrich, mondän-divenhaft in Weiß gewandet, sang Pete
Seegers „Where Have All The Flowers Gone“ mit deutschem Text.
Als sie zur Textstelle „Wo sind die Soldaten hin …“ gelangte,
wurde sie wütend-laut, ruckte ihre Körperspannung sichtbar und
änderte sich ihre Mimik von traurig in zornig, gab sie in
ihrer Emotionalität vor dem Publikum offen zu, dass sie aktive
Kriegsteilnehmerin  war,  dass  sie  beinahe  in  deutsche
Gefangenschaft geraten war, dass sie auf ihre Weise gekämpft
hatte, Hitler und Hitlers Deutschland zu besiegen. Nicht das
Deutschland, in dem sie zur Welt gekommen war, sondern das
Deutschland, das sie zwang es zu verlassen, damit sie aufrecht
bleiben konnte.

Eher beiläufig erfuhr ich, dass sie vor 20 Jahren am 6. Mai
starb, woran ich mich zwar blass erinnere, woran ich im Mai
allerdings von niemandem so nachhaltig erinnert wurde, dass
ich mich daran erinnern könnte, obwohl ich ja eigentlich recht
aufmerksam durchs Leben gehe. Und was lehrt mich das? Es lehrt
mich, dass Marlene (eigentlich Marie Magdalene) Dietrich dem
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Deutschland, in dem sie zur Welt kam und das sie in seiner
dunkelsten  Zeit  regelrecht  ausspie,  dass  sie  diesem
Deutschland auch heute noch nicht recht geheuer ist. Dass
unterschwellig vielleicht doch noch die Haltung im Innersten
mancher Vaterländler wabert, die sie als Verräterin schimpften
und ihr in Gestalt eines jungen Mädchens vor einem Auftritt
während ihrer Europatournee 1960 in Düsseldorf gar ins Gesicht
spuckten.

„Die Dietrich, das ist doch gar keine Deutsche mehr“, maulte
meine  Mutter  einst.  Teile  meiner  Verwandtschaft  fanden
drastischere Ausdrücke für diese menschliche Ikone, die dem
deutschen  Film  ebenso  wie  der  Hollywood-Fabrik  fabelhafte
Höhepunkte gab. Und Teile meiner Verwandtschaft zeigten sich
vollkommen  unversöhnlich,  weil  die  Dietrich  dem  Vaterland
aller  Vaterländer  den  Rücken  kehrte  und  eine  neue
Staatsbürgerschaft  annahm,  die  der  Vereinigten  Staaten  von
Amerika. Und noch unversöhnlicher wurden alle die, die „stets
von  nichts  gewusst  hatten“,  wenn  sie  über  Marlenes
Kriegseinsatz  sprachen,  weil  sie  und  nicht  Lale  Andersen
wehrkraftzersetzend „Lilli Marlen“ über alliierte Wellen sang
und nachdenklichere Deutsche vor dem Rundfunkgerät hocken ließ
als den Nazis lieb war.

Marlene  Dietrich  wurde  in  den  Staaten  hingegen  von  ihren
„Boys“ geliebt, weil sie den frontnahen Einsatz suchte, auf
dass sie helfen konnte, diesen „Boys“ ein wenig Erholung vom
täglichen Grauen zu bescheren. Sie liebten sie, weil sie durch
Lazarette krauchte und die oft kraftlosen Hände geschundener
Soldaten hielt. Sie liebten sie so nachhaltig, dass sie noch
als Veteranen zu Hunderten nach Las Vegas tourten, um ihre
Marlene (begleitet von Burt Bacharach) singen zu hören und
vielleicht einen ihrer begehrten Händedrücke zu erhaschen, die
sie fröhlich ihren „Boys“ anbot. Und die USA vergaßen auch
nicht, welchen persönlichen Einsatz sie gezeigt hatte, als sie
half, ein Deutschland zu bezwingen, das nie mehr ihres wurde.
Sie  erhielt  die  „Medal  of  Freedom“,  die  höchste  zivile



Auszeichnung, die die USA zu vergeben haben.

Es  wundert  nicht,  dass  Spencer  Tracy  ihr  im  persönlichen
Gespräch  sagte,  nur  sie  könne  diesen  Satz  aussprechen,
glaubhaft aussprechen: „Wir haben von nichts gewusst.“ Sie tat
es als Frau Berthold, Generalswitwe gegenüber Richter Haywood
(Spencer Tracy) in ihrem letzten großen Film „Das Urteil von
Nürnberg“. Wie sehr müssen ihr diese Wörter zuwider gewesen
sein.

Mir schwollen noch einmal die Augen, bis sie überliefen. Da
stand Marlene, wieder in Weiß, zart und stark auf der Bühne
des Warschauer Kongresszentrums und sprach brüchiger Stimme in
Französisch  das  Publikum  an,  beschrieb  ihre  unendliche
Bewunderung für Polen und seine Menschen und endete mit einem
kaum mehr hörbaren „Je vous aime!“ Wie schlecht muss man sich
fühlen, wenn man daran mitgewirkt hat, dass ihr lange und
hartnäckig Ehrungen in ihrem Geburtsland verweigert wurden,
sich  auch  Prominente  öffentlich  über  ihre  Lebensleistung
herablassend  äußern  konnten,  ihr  erst  2002  posthum  die
Berliner Ehrenbürgerschaft verliehen werden durfte.

Sie  waren  eigentlich  schon
immer  da:  Ein  halbes
Jahrhundert „Stones“
geschrieben von Rudi Bernhardt | 9. August 2012
Ja,  sie  waren  eigentlich  schon  immer  da,  sie  waren  das
musikalische Inventar ganzer Generationen, sie oder eigentlich
wohl mehr ihre anhängenden Fans, ihre Follower durch die sich
wandelnden Zeiten, begingen schon zahllose Jubiläen und heute
haben wir wieder eines, an das wir uns erinnern: Heute, genau
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vor 50 Jahren, traten „The Rollin‘ Stones“ (damals noch ohne
„g“) zum ersten Mal öffentlich unter diesem Namen auf – im
Marquee-Club in London.

Bei  realistischer  Rückschau  wurde  die  Premiere  von  Mick
Jagger, Keith Richards, Brian Jones, Dick Taylor, Ian Stewart
und Tony Chapman ganz und gar nicht mit huldvollem Staunen
aufgenommen, ja sogar Buh-Rufe sollen vernommen worden sein.
Das  Publikum,  das  noch  nicht  ahnen  konnte,  gerade  einem
Jahrhundert-Ereignis  beizuwohnen,  hätte  lieber  mehr
lupenreinen Blues zu sich genommen, wie ihn Alexis Korner, der
eigentlich der Star des Abends sein sollte, von sich gab – und
sie riefen nach dieser Musik. Hingegen fand Keith Richards in
verklärender Erinnerung , dass die junge Truppe ganz prima
aufgenommen worden war – so jedenfalls berichtete er es mal
autobiografisch.

Nun haben schon viele sich über die „Stones“ ausgelassen,
haben in den zurückliegenden 50 Jahren mannigfaltige Details
beleuchtet,  die  sie  fachmännisch  und  –fraulich  aus  ebenso
mannigfaltigen  Blickwinkeln  betrachtet  hatten.  Ich  mag
eigentlich nur so ein bisschen damaligen Zeitgeist spiegeln,
in meinen Erinnerungen baden und erzählen, dass es uns dann
und  wann  ähnlich  ging,  den  „Stones“  und  mir  (und  vielen,
vielen  anderen),  obwohl  gutes  Essen  und  eine  lebenslange
Abstinenz von härteren Drugs mein Gesicht nicht so plastisch
plissierten  wie  das  von  Keith  Richards,  dessen  Neigung,
gemeinsam  mit  seinem  Kumpel  Mick  Jagger  zur  absoluten
Dauerwurst des Rock werden zu wollen, mich hoffen macht, noch
ein paar Jährchen durchhalten zu können, mit dem Rhythmus der
„Stones“.



Diese  und  einige  andere
Stones-Platten  gehören  in
jede  vernünftige  Sammlung.
(Foto: Bernd Berke)

Es ist eigentlich gleichgültig, was mir ins Gehör gelangt, ob
„Jumpin‘ Jack Flash“ oder „As Tears go by“, ob „Little Red
Rooster“  oder  „Get  off  of  my  Cloud“  und  natürlich
„Satisfaction“  –  in  mir  nährt  sich  immer  mal  wieder  der
Verdacht, dass ich jeden Titel, den sie je eingespielt haben,
zumindest  erkenne,  vielleicht  sogar  kenne.  Dabei  sind  sie
alle, und damit sei von mir Laien eine jede der zahlreichen
„Stones“-Formationen gemeint, die Hinterhof-Combo geblieben,
die sie einst waren, die einhämmernde Truppe, die, von Mick
Jaggers Rumpelstilzchen-Hüpfen angetrieben, selbst meine Füße
zum Wippen zwingen und die bisweilen auch mal die Töne trifft,
die gemeint waren, als sie den Song schufen.

Gern erinnere ich mich an eine Skizze, die ein wesentlich
kundigerer Mensch als ich verbalisiert hat, an dessen Namen
ich mich aber nicht erinnern kann. Er beschrieb Keith Richards
als die heimliche Seele der „Stones“, dessen Spiel erstaunlich
viel Ännäherung an die gewünschte Melodie schaffe. Es fehlte
ihnen  vom  ersten  Tag  an  die  filigrane  Experimentierfreude
ihrer  Kurz-Zeitgenossen,  der  „Beatles“,  was  sie  aber
keineswegs zu den viel beschriebenen Gegnern machte, die eine
gern  gepflegte  Fama  sich  bastelte.  Die  Musiker  tauschten
(gegen Geld, versteht sich) dann und wann sogar hitverdächtige
Titel untereinander.
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Ich vermute, dass es diese urwüchsige Authentizität ist, die
sie  so  überlebensfähig  im  schnellebigsten  Metier  überhaupt
macht. Die alten Herren liefern über Jahre hinweg aufregende
Bühnenshows  ab  und  entlocken  den  Kehlen  ihres  stets
gemischtaltrigen  Publikums  immer  wieder  jauchzende
Begeisterung,  mögen  die  Stücke  auch  noch  so  tradiert
erscheinen.  Die  Eltern  hörten  sie  in  jungen  Jahren,  die
Kindern hörten sie, inzwischen auch die Enkel. Das Entzücken
kennt keine Altersbeschränkung. Von so manchem Vater, der mit
Tochter und deren aktuellem Freund einen Auftritt der „Stones“
besuchte, hörte ich, dass seine tuschelnd geäußerte Frage vor
der Ticket-Kontrolle gelautet habe: „Wo kriege ich denn hier
noch einen Joint her?“ Wollte vorglühen, ehe er textsicher
jedes Lied in tontreffender „Stone“-Manier mitsingt.

Ja,  sie  waren  eigentlich  immer  da.  Es  fällt  schwer,  sich
Zeiten vorzustellen, da es keine „Stones“ mehr auf der Bühne
geben  könnte,  da  die  beiden  ewigen  Frontmänner  ihre
zerschlissenen Antlitze nicht mehr ans Mikrofon halten und aus
Leibeskräften „Satisfaction“ brüllen.

Es war schon ein besonderer Tag, der vor 50 Jahren, als der
unaufhaltsame  Aufstieg  der  „Stones“  begann  und  in  einen
anscheinend unendlichen Gipfelaufenthalt mündete.

Leuchtende  Hoffnungen  der
60er Jahre – Peter Kurzecks
Hörbuch  „Unerwartet
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Marseille“
geschrieben von Bernd Berke | 9. August 2012
Es gab eine Zeit, in der die Welt von Tag zu Tag besser zu
werden schien. Auch nach der Sommersonnenwende (21. Juni) soll
damals die Helligkeit noch zugenommen haben. Wie denn das?

Wenn jemand damals einen Tramper mitnahm, so bedeutete das
einfach:  einsteigen,  sein  Leben  mitbringen,  sich  freimütig
austauschen. Es war der Vorschein des Jahres 1968, der da
schon  flirrte.  In  dieser  Zeit  vordem  ungeahnter
Freiheitsversprechen  wollten  die  Jungen  und  Neugierigen,
einmal aufgebrochen, immer und immer weiter fahren. Da konnte
es geschehen, dass man auf einmal in Südfrankreich war, obwohl
man  doch  am  nächsten  Tag  wieder  hätte  arbeiten  sollen:
„Unerwartet Marseille“, so telegraphierte Peter Kurzeck damals
seinem  Arbeitgeber  als  „Entschuldigung“  –  und  wurde  nicht
entlassen. Ein paar Jahre später hat sich Kurzeck fürs Leben
eines  Schriftstellers  entschieden.  Auch  davon  weiß  er  mit
großer Genauigkeit und ansteckender Begeisterung zu berichten.

Peter Kurzeck (Jahrgang 1943) zuzuhören, das ist eine Labsal.
Wesentliche Teile seines Werks sind just mündliche Erzählungen
– und von dort kommt ja letztlich alle Literatur her. 2007 kam
seine weit ausgreifende, nicht genug zu preisende Kindheits-
Geschichte  heraus:  „Ein  Sommer,  der  bleibt“  (4  CDs,  290
Minuten, erschienen bei supposé, Berlin, 34,80 Euro), jene
wunderbar detailreich gesponnene nordhessische Nahansicht der
bundesdeutschen  Nachkriegszeit  aus  der  Perspektive  eines
kleinen  Jungen  und  sodann  Heranwachsenden.  Man  möchte  sie
geradezu trinken, all diese wahrhaftigen Augenblicke, die sich
nie zur falschen Idylle verklären. Manches ist zum Flennen
schön.
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Jetzt  also  liegt  Kurzecks  neues  Hörbuch  vor:  „Unerwartet
Marseille“ (2 CDs, 123 Minuten, erschienen bei Stroemfeld,
19,80 Euro). Es ist die Aufzeichnung einer Live-Lesung an der
Universität Siegen vom 25. Mai 2011. Da erstrahlen noch einmal
die Hoffnungen, die viele junge Menschen vor und um 1968 nicht
nur gehegt, sondern innigst gelebt haben. Taucht man ein in
Kurzecks wunderbar ruhigen Erzählfluss, so möchte man weit,
weit  getragen  werden  –  am  liebsten  bis  an  die  Gestade
gelungener Zukunft, an die Ufer der Utopie. Zitat: „Alles, was
man sieht, fängt ein bisschen zu leuchten an.“

Der linke Großvater erzählt, zum soundsovielten Male? Oh nein,
das  ist  es  beleibe  nicht.  Kurzecks  Mitteilungen  aus  der
Vergangenheit sind bar jeder Ideologie, überhaupt frei von
jeglicher Anmaßung. Weder geht es hier um Deutungshoheit, noch
kann  von  Naivität  die  Rede  sein.  Längst  Verwehtes  wird
getreulich im gesprochenen Wort bewahrt. Man könnte meinen,
etwas vom Geist jener Zeit wehe auf einmal wieder hier und
jetzt. Es muss da eine Substanz geben, die womöglich bleibend
ist. Welch ein wertvoller Stoff!

Der  Erzähler  glitt  im  milden  Dauerrausch  durch  Tage  und
durchwachte Nächte. Allfälliges Kiffen und Trinken „von Glas
zu  Glas“,  an  anderer  Stelle  als  „konsequentes  Trinken“
bezeichnet, grundieren die ungemein gelassene Wahrnehmung, für
die sich alles im Fluss befindet. Vor allem im Sonnenlicht
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funkelnde Weiß- und Roséweine verschönen die ohnehin schon
wunderbaren Tage.

Kurzeck hatte damals spürbar Lebenshunger, war stets begierig
auf neue Gegenden und Menschen, sorglos unterwegs, für ein
paar Jahre gleichsam „unsterblich“. Seine Reisewege führen z.
B. nach Amsterdam, München, Venedig, Triest, Istrien, Wien,
Schweden, ans Nordkap. Jede Stadt und Region hat zwar ihr
eigenes Gepräge, doch überall gibt es den Hauch der neuen
Hoffnung.

Schon 1964 fährt Kurzeck erstmals ins goldene Prag, wo viele
Menschen bereits den Vorfrühling in Köpfen und Herzen tragen.
Und dann erst 1968, dort! Da herrscht rundum das intensive
Gefühl, dass die Welt besser wird, dass alles schlichtweg so
sein soll und nicht anders… In diesem Klima ist der Erzähler
immer wieder neu verliebt, denn siehe, auch die Frauen sind in
jenen Tagen schöner denn je!

Wehmut und Wut darüber, wie dieses Wachsen der Utopie hernach
zertreten und von Panzern überrollt wurde, werden insgeheim
miterzählt,  doch  es  überwiegt  der  Gestus  des  rettenden
Festhaltens der federleichten Freiheit – für diese und für
kommende Zeiten: Solche Tage waren einmal möglich. Warum soll
es nicht einmal wieder so werden?

Ein  ziemlich  persönlicher
Glückwunsch  nachträglich:
Paul McCartney wurde 70
geschrieben von Rudi Bernhardt | 9. August 2012
Da  anscheinend  niemand  ein  paar  Wörter  darüber  verlieren
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möchte, dass Sir Paul McCartney würdevoll das 70. Lebensjahr
vollendet hat (dachte, da würden sich rudelweise die Erinnerer
drauf stürzen), will ich einige Minuten des Tages danach dazu
nutzen,  dem  Paule  einige  Zeilen  zu  widmen,  weil  er  stark
mitgeholfen hat, meinen Lebensrhythmus zu schlagen, den Beat
meiner  jeweiligen  Abschnitte  zu  bestimmen,  ihnen  lustvoll,
nachdenklich oder offensiv den Takt zu geben.

Die ersten Kontakte mit den vier Herren, die sich in Liverpool
einst  zur  später  erfolgsreichsten  Musikgruppe  aller  Zeiten
zusammenschlossen, krähte mir ein handliches Transistorradio
unter der Bettdecke ins Ohr. Ich wusste zwar nicht, wer da
spielte und sang, mir fiel nur auf, dass da etwas mehr sein
musste als dieses einsilbige „Yeah, Yeah, Yeah“ und erstmal
recht sonorer Schlagzeughintergrund. Also hörte ich genauer
hin, nachdem ich mich am nächsten Tage auf dem Schulhof danach
erkundigte, wer das denn sei und erfuhr, dass diese Gruppe
„Beatles“  hieß,  wenn  der  Name  im  Transistorradio  genannt
wurde.

Mit Hilfe des Zufalls
arrangierte Begegnung
der  Genies.  (Foto:
Bernd  Berke)

Einige Zeit, viele Erfolge dieser vier Herren aus Liverpool
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später saß ich mit meinem Freund Willi Winkelmann in dessen
Zimmer  und  hörte  andächtig  bis  sprachlos  „Revolver“  und
alsbald auch „Sgt. Pepper‘s Lonely Hearts Club Band“ rauf und
runter, bis ich mit den Texten eins war. Um bald darauf das
jähe Ende der Formation meiner Jugend mitgeteilt zu bekommen.

Und weiter ging Paul mit mir, machte mich wie viele andere
immer wieder auf sich und seine Musik aufmerksam, erinnerte
mich und viele andere immer wieder daran, dass er und John
Lennon  eine  ganze  Epoche  inspiriert  hatten.  „Tug  of  War“
beispielsweise zerrte meine latente Abneigung gegen manches
Zeitgeistgeplärre (ich nehme da noch viele andere, stets gute
Musikanten  aus)  fort  und  weckte  wieder  auf,  dass  ich
genießerisch  wahrnahm:  Ja,  die  Alten  können  es  noch.

Was einen wie Paul McCartney für mich so wesentlich machte,
war das Vermögen dieses Musikers, immer mal wieder etwas zu
veröffentlichen, was lang wirkte und noch länger in Erinnerung
blieb. Für seinen Freund John Lennon gilt im Übrigen dasselbe.
50 Jahre musizierte er immer wieder solch großartige Klänge,
dass ich begeistert hinhören mochte und mir bisweilen kaufte,
damit ich noch häufiger hinhören konnte.

Dieser  Teil  der  Begleitmusik  meines  Lebens  war  und  ist
prägend, ebenso wie Bach, Beethoven, Mahler, Charly Parker
oder John Coltrane. Deshalb mag ich ihm auf diesem Wege zum
70.  Geburtstag  gratulieren.  Wir  hatten  eben  geile  Zeiten
zusammen, Paul!

Eine Herzmanovsky-Verführung
geschrieben von Günter Landsberger | 9. August 2012
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Kaum dass der vor kurzem im Residenz Verlag
erschienene Bild- und Textband „Forscher im
Zwischenreich  /  Der  Zeichner  Fritz  von
Herzmanovsky-Orlando“ uns in den Blick gerät,
schon nehmen wir ihn in die Hand und ahnen
sofort,  welch  schönes,  welch  interessantes
Buch wir da in Händen halten.

Die Bildreproduktionen sind einladend, eröffnen einen Blick in
eine ganz eigene, durch mangelnde große Bekanntheit noch recht
unverbrauchte  Welt.  Druckbild,  Farbgebung,  etc.  alles
einwandfrei,  ja  hervorragend.

Es mag dabei ein beträchtlicher Vorteil sein, dass FHO (=
Fritz von Herzmanovsky-Orlando) zum Beispiel in Deutschland
noch nicht allzu bekannt ist, aber auch in Österreich dürfte
der beeindruckende Zeichner FHO weit weniger bekannt sein als
der  Schriftsteller.  Zwar  kamen  auch  in  Deutschland  FHOs
sämtliche schriftstellerischen Werke erst in der originären
Ausgabe des Residenz Verlages heraus, dann vor allem jedoch
(allerdings mit mir unbekanntem Erfolg) in der dreibändigen
Lizenzausgabe bei Zweitausendundeins. Aber richtig bekannt ist
der Schriftsteller in Deutschland nicht geworden, sicher am
wenigsten  noch  nördlich  des  Mains,  also  auch  nicht  im
Ruhrgebiet.

Gewiss:  In  der  Reihe  des  Heyne-Verlags  „Das  besondere
Taschenbuch“ erschien einst in den 80er-Jahren Herzmanovskys
wegen  seiner  Skurrilität  wohl  berühmtester  Roman  „Der
Gaulschreck im Rosennetz“ mit den vom Autor selber stammenden
Illustrationen. In einer Kultsendung wie der vom Hessischen
Rundfunk  (HR2)  ausgestrahlten  Ratesendung  Peter  Härtlings,
„Literatur  im  Kreuzverhör“,  kamen  mindestens  zweimal  schon
Texte FHOs vor, bei denen nach anonymer Textverlesung der
Autor erraten oder gewusst, jedenfalls gefunden werden musste
und  durch  Telephonanrufer  auch  erraten  wurde.  Auf  den
Literaturreisen  von  „Begegnung  mit  Böhmen“,  eines
Reiseunternehmens  aus  Regensburg,  lässt  sich  u.  a.  der
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literaturkundige  Reiseleiter  Arthur  Schnabl  wirkungsvoll
vorlesbare  Texte  von  FHO  wie  z.  B.  den  „Wassertrompeter“
wohlweislich auch nicht entgehen.

Aber  nach  wie  vor  gilt:  So  richtig  im  Bewusstsein
durchgesickert  und  bleibend  angekommen  ist  Fritz  von
Herzmanovsky-Orlando  als  Schriftsteller  und  als
Eigenillustrator,  gar  als  eigenartiger  und  beeindruckend
eigenständiger Zeichner zumindest in Deutschland noch nicht.

Das neue Buch des Residenz Verlages kann dem nun durchaus
verführerisch Abhilfe schaffen, so es denn wahrgenommen wird.
Und  das  darf  man  ihm  vorbehaltlos  wünschen.  In  diesem
wunderbar  ausgestatteten  Band  kann  man  den  großartigen
Zeichner FHO entdecken und sich zugleich indirekt einen Zugang
zu seinem Werk als Schriftsteller verschaffen; oder umgekehrt,
wenn man von FHO schon etwas gelesen hat, kann man in seinen
Zeichnungen eine andere, womöglich die originäre Seite von ihm
in unverklemmter Offenheit präsentiert bekommen. Und wirklich:
Von  der  chronologischen  Abfolge  her  scheint  das  reife
zeichnerische Werk (das jedoch zeitlebens bei FHO, also auch
in  seiner  stärker  schriftstellerisch  geprägten  Lebensphase)
nie  ganz  aufhört,  dem  schriftstellerischen  voran-  bzw.
vorauszugehen.  Im  Haupttext  des  Buches,  im  vielgliedrigen
Essay von Arnulf Meifert, wird jedenfalls u. a. aufgezeigt,
wie sehr auch noch das schriftstellerische Werk FHOs von dem
zeichnerischen her gespeist wird, ja sich geradezu aus ihm
heraus entwickelt, mental, thematisch, figural.

Fürwahr, eine Herzmanovsky-Verführung ist dieser Band, eine
gelungene  Verführung  zu  ihm  als  Zeichner  und  von  da  her
alsbald wohl auch zu ihm als Schriftsteller. Meine Anspielung
auf Rolf Vollmanns im Dezember des letzten Jahres im Albrecht
Knaus Verlag erschienenen Doppelband „DER DÜRER VERFÜHRER oder
die Kunst, sich zu vertiefen“ ist dabei ganz bewusst. Zudem:
eine klare Überschneidung gibt es auch.

Auf der Seite 31 des FHO-Bandes finden wir eine Wiedergabe von



Albrecht Dürers Radierung „Der Spaziergang“ – ein auch bei
Vollmann eingehend betrachtetes Bild (vgl. dort die Seiten 33
– 35 des 1. Bandes) – konfrontiert mit FHOs Dürer-Adaption in
Form einer Zeichnung.

Gerade  der  direkte  Vergleich  verrät  sehr  viel  von  der
Herzmanovskyschen  Eigenart,  die  weder  vor  Verknappung  und
Leichtigkeit  noch  vor  satirisch  grotesker  Zuspitzung  bzw.
ironisch-humorvoller  Scheinverniedlichung  (hier  des  Todes)
zurückschreckt. Wie überhaupt der Bezug auf schon vorhandene
Kunstwerke, an denen er sich bewusst schulte und abarbeitete,
indem er sich bewusst dagegen abhob, Fritz von Herzmanovsky-
Orlando zu seinem Eigenen mitverholfen haben mag.

Arnulf Meifert tut zusätzlich das Seine zur Verdeutlichung von
FHOs Eigenständigkeit, indem er ihn wiederholt gezielt und
durchaus abweichend von eingeschliffenen Mustern mit Alfred
Kubin, vor allem aber mit Paul Klee zusammensieht, mit dem FHO
u. a. den Begriff „Zwischenreich“ teilt, wiewohl ganz anders
akzentuiert.

Das fast unbekannte, recht liebevoll und höchst ansprechend
präsentierte Bildmaterial alleine schon lohnt die Anschaffung
dieses Bandes: Freizügig und dezent tabulos sind diese Bilder
– und faszinierend merkwürdig, wenn man in ihnen immer wieder
eine Verschränkung von weiblich-feenhafter Dominanz mit bis
zur Karikatur submissen männlichen Ungestalten wahrnimmt, eine
Verschränkung eines paradiesähnlich gemeinten Zustandes also –
mag man diesen nun als eine bildgewordene Utopie oder als
konzentrierte  Privatmythologie  auffassen  –  mit  einer  das
Männliche  immer  wieder  herabstufenden  realsatirischen
Konkretion.

Der große Essay von Arnulf Meifert vor allem, aber auch die
kleineren Beiträge von Peter Assmann, Franziska Meifert und
Siegfried  de  Rachwitz  nebst  einer  den  Band  abschließenden
Übersicht  der  Werke  im  Museumsbesitz,  vermitteln  uns  auf
wichtig  erhellende,  durchaus  ideologiekritische  Weise



Zusammenhänge  und  Hintergründe.  Politisch  Schlimmes,  sehr
Schlimmes und in künstlerischer Form weniger Schlimmes, da
künstlerisch  Gebanntes,  so  lernen  wir,  entstammen  ein  und
denselben  geistigen  bzw.  gelegentlich  abstrusen  Strömungen
nach 1900, an denen insbesondere auch FHOs Frau Carmen, ihn
stark beeinflussend und zugleich seiner sexuellen Veranlagung
maßgeblich entgegenkommend, regsten Anteil nahm.

Es fällt auf, dass Arnulf Meinert Fritz von Herzmanovsky-
Orlandos  phantasievoller  Zeichenkunst  vordringlich  eine
gewisse „Bannbildfunktion“ (S.62) zuzuerkennen bereit ist, ihn
im Übrigen gelegentlich auch als Vorwegnehmer der Surrealisten
feiert.

Als besondere Bereicherung des Bandes habe ich empfunden, dass
Arnulf Meifert an den Beginn eines jeden der sieben Kapitel
seines  Hauptessays  je  eine  ganze  Drittelseite  sehr  gut
ausgesuchter thematischer Aphorismen gestellt hat. Diese (von
sehr verschiedenartigen Autoren stammend) sind fast durchweg
kaum bekannt, wiewohl von meist hoher bis sehr hoher Qualität.

Arnulf Meifert / Manfred Kopriva (Herausgeber): „Forscher im
Zwischenreich. Der Zeichner Fritz von Herzmanovsky-Orlando“.
Residenz Verlag. 256 Seiten, 36 €.

Virtuoses  Stammeln  durch
deutsche  Zeitgeschichte:
Dieter Hildebrandt ist 85
geschrieben von Rudi Bernhardt | 9. August 2012
Sie  waren  meine  ersten  Serienhelden:  Dieter  Hildebrandt
(inzwischen  85-jähriger  Altersjubilar),  Klaus  Havenstein,
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Jürgen  Scheller,  Hans-Jürgen  Diedrich,  Ursula  Noack  –  die
Münchner Lach- und Schießgesellschaft.

Brannten  sie  und  ihr  listiger  Mann  im  Hintergrund,  der
unvergleichliche (auch als Sportreporter) Sammy Drechsel, ihr
bissiges Feuerwerk in alle Richtungen des damaligen Polit-
Establishments ab, ließ ich meinen Tränen des Lachens freien
Lauf,  verzieh  Wiederholungen  der  Ausstrahlungen  den
öffentlich-rechtlichen Anstalten ohne Murren und wäre so gern
einer von ihnen gewesen, wäre mein Talent nur ausreichend
gewesen.
Meine uneingeschränkte Zuneigung verdankten die im „Laden“ –
wie das Ensemble seinen Arbeitsplatz nannte – diesem Dieter
Hildebrandt, der durch sein anscheinend plan- und hilfloses
Gestammel  die  boshafte  Verbindlichkeit  ins  kabarettistische
Gemenge brachte, der durch Auslassen von Sätzen raus lassen
konnte, was ihm stank und der frohgemut improvisieren konnte,
ohne je nachlässig zu sein mit der akribischen Vorbereitung
seiner Nummern. Er ist nun 85 Jahre alt, fragt sich erstaunt,
ob er schon alt sei oder es noch werde und repräsentiert
ikonesk  stets  moderne  Urformen  des  deutschen  Kabaretts.
Sozusagen ist er nach wie vor das Maß aller Stimmen, die sich
mit  ihm,  nach  ihm  und  um  ihn  herum  bewegten.  Auch  wenn
Richling noch heute grummelt, weil er „Scheibenwischer“ nicht
inhaltlich  mit  Comedians  durchsuppen  durfte  und  folglich
dieses  Programm  aus  dem  öffentlich-rechtlichen  TV-Bild
verschwand.
Der  gebürtige  Schlesier  und  adoptierte  Münchner  Dieter
Hildebrandt bohrte seinen fröhlich-bissigen Humor durch jedes
sich nach dem Kriege anbietende Polit-Segment und tat seinen
Repräsentanten jeglicher Couleur damit weh, was Politiker und
Wirtschaftsführer am meisten peinigen kann – er sprach ihnen
öffentlich ab, dass sie ernst genommen werden müssen. So rein
als Menschen, die Spätfolgen ihres Jobs schon. Auch wenn ihm
bisweilen ein Bannstrahl nach dem anderen um die Ohren flog,
er überstand sie alle. Und stammelte sich weiter durch die
real existierenden Gesellschaftsformen deutscher Provenienz,



ganz im Stile eines Werner Finck, der ihm anscheinend Vorbild
war, im Einlassen auf Auslassungen und Wortspielen, die so aus
ihm fielen als ob sie ihm mal einfielen. Der legendäre Finck
trat übrigens im Theater „Die kleine Freiheit“ in München auf,
Erich Kästner schrieb an den Programmen und Dieter Hildebrandt
war  wesentlich  dafür  verantwortlich,  dass  das  Publikum  es
bequem hatte – als Platzanweiser.
85  Jahre  alt,  wachen  Hirns  und  kritischer  Einstellung
gegenüber allem, was ihm entgegentritt, sich ihm in den Weg
stellt und sich der Gefahr seiner Pointen aussetzt – Dieter
Hildebrandt möge so bleiben. Mein erster Serienheld – und
nicht  in  Dr.  Murkes  gesammeltes  Schweigen  verfallen
(Kurzgeschichte von Heinrich Böll, die vom Hessischen Rundfunk
als Fernsehspiel verfilmt wurde mit Dieter Hildebrandt in der
Hauptrolle).

Soziale  Miniaturen  (14):
Klassentreffen
geschrieben von Bernd Berke | 9. August 2012
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Vergangene Zeit… (Foto: Bernd Berke)

Kürzlich nach Jahrzehnten ein Klassentreffen gehabt. Vorher
ein etwas mulmiges Gefühl: Wie würde das werden? Allgemeines
Protzen  mit  Erfolgen,  Titeln,  Besitztümern?  Herumreichen
diverser  Segelyacht-Fotos  (selbstredend  via  iPhone)  oder
anderer  Trophäen?  Das  angeblich  übliche  „Mein  Haus,  meine
Frau, mein Sonstwas“…

Doch nein! Praktisch nichts von alledem. Fast möchte man von
Milde und Weisheit reden, hie und da vermischt mit ein wenig
Übermut  der  Sorte,  die  Demut  keineswegs  ausschließt.  Es
scheint, als wären wir in einem Alter angelangt, wo (wieder)
andere  Werte  in  den  Vordergrund  rücken.  Wo  sich  etwaige
Anmaßungen abgeschliffen haben. Wo sich das mehr oder weniger
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verbissene Konkurrieren zum großen Teil erledigt hat. Denn aus
allen (jedenfalls aus denen, die zum Treffen erschienen sind)
ist ja „etwas geworden“, man hat im Leben das eine oder andere
bewirken können, wenn auch wohl nichts Weltbewegendes. Doch
nun geht der Blick allmählich in andere Gefilde. Man muss das
nicht näher erläutern, es steht ja allen bevor.

Ganz früh hatte man einigermaßen vergleichbare Sorgen, dann
driftete es auseinander. Jeder suchte seinen Platz in der Welt
einzunehmen und zu festigen. Jeder auf seine Weise, auf seinem
Gebiet.  Jeder,  so  gut  er  eben  konnte.  Manche  auf
verschlungenen Wegen, andere geradeaus draufzu. Und man weiß
nicht, was besser ist. Im Bestreben war man einander wohl doch
wieder  ähnlich.  Was  ehedem  nicht  so  zu  ahnen  war:  Diese
Jahrgänge haben wahre Arbeitstiere hervorgebracht, die sich
für  eine  Aufgabe  geradezu  aufopfern  können.  Zwischen
Selbstverwirklichung  und  Selbstbetäubung  ist  der  Grat  oft
schmal.

Nun herrscht auch wieder das Gefühl vor, ein und derselben
Generation anzugehören. Noch dazu sind wir bis heute geprägt
durch eben jenes Gymnasium, durch ganz bestimmte Lehrer(innen)
und Mitschüler. So wird jetzt gleich wieder ein gemeinsamer
Generalbass hörbar. Das war ja – neben dem und jenem Stoff –
überhaupt  ein  Hauptzweck  schulischer  Bemühungen;  dass  man
einige Grundtypen des Menschlichen in Nahsicht erleben konnte.
Seinerzeit  lebten  sich  Lehrer,  sofern  nicht  angreifbar
schwach, noch ziemlich schrankenlos vor den Klassen aus. Allen
weiteren Erfahrungen zum Trotz: Im Hintergrund hat es – über
alle  Jahre  hinweg  –  noch  ein  paar  innere  Instanzen  und
Haltungen gegeben, die sich aus jener Zeit herleiten.

Die anderen hatten sich vor zehn, fünfzehn Jahren zum letzten
Mal gesehen. Bei mir war’s wegen eines damaligen Schulwechsels
erheblich länger her. Eine weite Zeitreise also. Im Grunde
schockierend,  wenigstens  frappierend.  Gesichter  von  damals,
verwandelt von all der Zwischenzeit und rauhen Wirklichkeit.
Das Klassenfoto aus alten Tagen durfte man nicht zu eingehend



betrachten, sonst hätte einen Zeitweh erfasst.

Der Familie entgeht man nicht
– Zeruya Shalevs Roman „Für
den Rest des Lebens“
geschrieben von Frank Dietschreit | 9. August 2012
Auch wenn man selbst schon Kinder hat und in der Mitte des
Lebens steht: Solange die eigenen Eltern leben, bleibt man ein
Kind. Ein Kind, das von der Erziehung und den Erwartungen und
Enttäuschungen der Eltern geprägt ist, ein Kind, das den Tod
der Eltern verkraften muss, während man selbst Kinder erzieht
und sie vor dem Tod beschützen will.

Vor allem davon, dass Eltern uns „Für den Rest des Lebens“
prägen und die Familienbande stärker sind als alle Versuche,
diese emotionalen Abhängigkeiten aufzulösen, handelt der neue
Roman von Zeruya Shalev. Es ist ein meisterlicher und oft
versponnener,  von  Rückblenden  und  Erinnerungen  durchwirkter
Roman,  ein  feinfühliges,  psychologisch  aufgeladenes
Erzählkonstrukt, das niemanden kalt lassen kann. Und ein Buch,
mit dem die israelische Autorin ein eigenes Trauma bearbeitet.

Zeruya Shalev, international berühmt geworden mit Romanen wie
„Liebesleben“, „Mann und Frau“ und „Späte Familie“, wurde 2004
bei einem Terroranschlag in Jerusalem schwer verletzt. Noch
heute leidet sie seelisch und körperlich unter den Folgen.
Doch weil sie sich nicht in ihren Schmerz verkriechen, sondern
der sinnlosen Gewalt ein Zeichen des Lebens entgegensetzen
wollte, entschied sie sich, einen kleinen russischen Jungen zu
adoptieren.
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Dina,  eine  der  Hauptfiguren  des  Romans  „Für  den  Rest  des
Lebens“,  ist  beileibe  nicht  identisch  und  kein  schlichtes
Abziehbild von Zeruya Shalev, aber auch Dina will ihrem ins
Stocken geratenen Leben einen Ruck geben und dem politischen
Stillstand in Israel etwas entgegenhalten: Auch wenn ihre Ehe
fast daran zerbricht und ihre schon erwachsene Tochter ihre
Mutter nicht verstehen kann, wird Dina nach Russland reisen,
um einen kleinen Jungen zu adoptieren. Als sie dem Jungen das
erste Mal begegnet und in seine traurigen Augen schaut, weiß
sie,  dass  sie  den  Tod  besiegen  und  vielleicht  auch  die
verschüttete  Liebe  ihres  Mannes  zurückgewinnen  kann.  Da
schließt sich der Kreis des Lebens: Denn im selben Moment
klingelt ihr Mobiltelefon und Dina erfährt, dass Chemda, ihre
seit langem schwer kranke Mutter, soeben gestorben ist.

Die mit dem Tod ringende Chemda ist das erzählerische Zentrum
des Romans. Während ihr Bewusstsein sich trübt, lässt sie noch
einmal ihr Leben Revue passieren, denkt an ihre Kindheit im
Kibbuz, an ihre Ehe und ihre zwei Kinder. An ihren Sohn Avner,
den sie viel zu sehr verhätschelte und den die überbordende
Liebe der Mutter fast unfähig machte, eigene Beziehungen zu
Frauen  einzugehen.  Chemda  denkt  auch  an  Dina,  die
vernachlässigte  Tochter,  die  nur  ein  bisschen  Liebe  und
Verständnis bei ihrem lebensfremden und melancholischen Vater

http://www.revierpassagen.de/9103/der-familie-entgeht-man-nicht-zeruya-shalevs-roman-fur-den-rest-des-lebens/20120511_1349/attachment/9783827009890


finden  konnte.  Der  Roman  ist  randvoll  mit  ödipalen
Konstellationen und Konflikten der Kindheit, die das weitere
Leben bestimmen. Da wundert es auch kaum, dass Dina mit ihrer
eigenen erwachsenen Tochter hadert und sich nach einem kleinen
Jungen sehnt.

Wer  das  alles  als  Variation  altbekannter  psychologischer
Gemeinplätze und Klischees abhaken möchte, wird dem äußert
vielschichtig und elegant erzählten Roman nicht gerecht. Immer
wieder werden neue Türen aufgestoßen, kämpfen die sich in
Erinnerungen verkriechenden Familienmitglieder gegen Wut und
Enttäuschung, sehnen sie sich nach ein bisschen Glück und
Zufriedenheit.  Shalevs  breit  angelegter,  über  viele  Jahre
reichender  Erzählhorizont  weitet  sich  zu  einer  filigranen
Topografie seelischer und politischer Landschaften. Wahrlich
keine leichte, aber eine lohnende Lektüre.

Zeruya  Shalev:  „Für  den  Rest  des  Lebens“.  Roman.  Aus  dem
Hebräischen von Mirjam Pressler. Berlin Verlag, 521 Seiten,
22,90 Euro.

Alltagsnicken  (1):  Der
Kofferträger
geschrieben von Rudi Bernhardt | 9. August 2012
Gelbes Basecap mit schreiend aufgestickter Werbung, blassblaue
Windjacke, stoisches Gesicht. So begegnet er mir täglich, wenn
ich leicht schnaufend – da grüßen ein paar Jahresringe zu viel
– die schmuddelige Treppe des Unnaer Bahnhofes erklimme und er
felsengleich und unbewegter Mine auf dem ersten Absatz von
oben  die  Wacht  am  Schienenstrang  verkörpert.  Wir  nehmen
einander kurzblickend wahr, benicken hastig unsere tägliche
Begegnung, er wacht weiter und ich eile an den Schreibtisch.
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Seit Wochen gärt in mir die unbeantwortete Frage, wer er denn
sei,  was  er  da  jeden  Tag  unternehme,  so  habachtend  starr
stehend. Und im Tagesrauschen verliert sich diese Neugierde
wieder, versickert die Entscheidung, morgen aber ganz bestimmt
ihn fragen zu wollen. Und am nächsten Morgen wiederholt sich
das Ganze, bei anderer Beleuchtung, bei anderem Wetter, bei
anderen Gedanken.

Heute nun erhielt ich eine Antwort auf die Frage, die ich
nicht stellte; der Alltag gab sie mir. Ich sah seine Mütze
schon leuchten (Gelb mag ich ja nun einmal, vor allem, wenn
mit  Schwarz  kombiniert),  als  ich  den  Bahnsteig  entlang
schlenderte. Bis ich in die Unterführung tauchte und mir nur
hörbar  ein  Pärchen  entgegen  kam,  das  sich  sotto  voce
unterhielt.

Er trug eine gelbe Mütze und seine blassblaue Windjacke, und
er trug einen schweren Koffer. Sie, sehr betagt, trug leicht
mühsam  sich  selbst,  kleidsames  Betagten-Beige  und  ein
dankbares  Lächeln.  Er  lächelte  breit  und  froh,  ein  wenig
stolz. Und wuchtete den Reisekoffer die Treppe hoch, dass
seine  Eigentümerin  noch  den  Zug  erreiche,  ohne  sich  die
Gelenke  zu  zerren.  Mütze  ab,  artiger  Diener  und  ein
bescheidenes: „War doch selbstverständlich!“ So stellte ich
mir ihren Abschied vor.

Er hatte sich und seinem Tag einen Sinn und Wert verschafft.
Sie  wird  von  der  Begebenheit  erzählen  und  überzeugt
brusttönen,  dass  es  nach  wie  vor  freundliche  und  überaus
hilfsbereite Herren gebe. Und ich verkneife mir zukünftig die
Frage,  sondern  nicke  ihm  einfach  zu  –  einem  guten,  alten
Bekannten.



Nostalgischer  Charme:
Friedrich von Flotow zum 200.
Geburtstag
geschrieben von Werner Häußner | 9. August 2012
Ach so fromm, ach so traut – aber wer hat sie in letzter Zeit
geschaut? Friedrich von Flotows „Martha“ ist wohl vor allem
älteren Operngängern ein Begriff. Auch zum 200. Geburtstag
ihres Schöpfers, eines Sprosses aus mecklenburgischem Uradel,
bleibt die heiter-harmlos wirkende Spieloper den Bühnen fern.
Und das, obwohl mit der zitierten Arie viele Tenöre Schmelz
und  Schwärmen  demonstriert  haben  –  vom  Duisburger  Rudolf
Schock  bis  zum  Modeneser  Luciano  Pavarotti.  Aber  „Martha,
Martha“  ist  entschwunden,  und  mit  ihr  –  nein,  nicht  das
Portemonnaie,  wie  eine  Parodie  beklagt,  sondern  die  knapp
vierzig anderen Opern, Operetten, Singspiele und Ballette, die
Kammermusik- und Salonstücke des Herrn von Flotow.

Ja, Groß Flotow gibt es wirklich, in Mecklenburg, mit 184
Einwohnern und einem schlicht gehaltenen Gutshaus, wie die
offizielle  Website  des  Amtes  Penzliner  Land  mitteilt.  Der
Komponist jedoch erblickte am 27. April 1812 in Teutendorf,
heute  Ortsteil  von  Sanitz,  einen  möglicherweise  grauen
mecklenburgischen Himmel. Sein Leben dagegen verlief heiterer
als manch andere Komponistenlaufbahn. Friedrich hatte einen
offenbar  verständnisvollen  Vater,  denn  der  reiste  mit  dem
fünfzehnjährigen  Knaben  nach  Paris,  damit  er  dort  in  den
Händen von Anton Reicha zum Musiker heranreife. Für einen
preußischen  Offizier  dieser  Zeit  zweifellos  ein  Akt  der
Selbstüberwindung, seinen Sohn den brotlosen Tonkünsten statt
der angesehenen Diplomatie zu überlassen.

Mit zwanzig Jahren wirft sich Flotow in den „Betrieb“ der
musikalischen  Hauptstadt  Europas.  Er  vertont  heitere
Petitessen,  schreibt  ein  Couplet  hier,  ein  Salonstück  da,
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versucht sich an kleinen Öperchen à la Daniel François Esprit
Auber, dem damaligen Abgott der Opéra-comique. Das erste wird
in  der  Heimat  aufgeführt,  in  Ludwigslust:  „Pierre  et
Catherine“. Offenbar gefiel sein Stil, der den amüsierwilligen
Zuhörer nicht mit teutonisch grübelnder Schwere niederdrücken
wollte. Auch die Eleganz und der Erfindungsreichtum seiner
Melodien werden stets gelobt. Wie es auch immer um das nach
historisch-kritischen Kriterien noch nicht erforschte Wirken
Flotows stand: 1839 gelingt ihm mit „Le Naufrage de la Meduse“
ein beachteter Erfolg. Das Stück wird immerhin 54 Mal in einem
Jahr gezeigt. Es ebnet ihm offenbar den Weg auf die Bühne der
Opéra-comique: 1843 kommt dort „L’esclave de Carmoëns“ heraus,
später auf Deutsch am Wiener Kärntnertortheater als „Indra,
das Schlangenmädchen“ aufgeführt.

Flotow lernt in Paris einen anderen jungen Deutschen kennen:
Jakob  Offenbach,  genannt  Jacques,  abgebrochener  Cello-
Studiosus.  Der  spätere  Maître  der  unterhaltungsverrückten
Pariser Gesellschaft lässt damals noch nicht die Grisetten
tanzen,  sondern  lebt  von  „Muggen“,  also  gelegentlichen,
schlecht  bezahlten  und  dem  Renommée  kaum  einträglichen
Auftritten. Mit Flotow durchzieht er hinfort die Salons und
assistiert  dem  betuchten  Adligen  beim  Erstellen  von
Arrangements.  Sie  mögen  sich,  der  Kölner  und  der
Mecklenburger. Dreißig Jahre später experimentieren beide mit
der Operette. Offenbach mit Riesenerfolg, Flotow so na ja:
Seine „Veuve Grapin“ (1859) war offenbar nicht das, was man
heute  einen  „Brüller“  nennen  würde.  Wie  dieses  Stückchen
wirklich klingt, kann man demnächst erfahren, denn es gibt
nicht  nur  seit  einem  Jahr  beim  Label  Line  Music  eine
Rundfunkaufnahme  von  1951  auf  CD,  sondern  in  der
„Hauptstadtoper“  in  Berlin  ab  4.  Mai  eine  Serie  von
Aufführungen. Bei anderen Werken sucht man jedoch vergeblich
nach Noten, Aufnahmen oder gar Aufführungen, nicht einmal „ad
experimentum“.

http://www.hauptstadtoper.de


Friedrich von Flotow

In den 1840er Jahren weist die Kurve von Flotows Karriere
steil  nach  oben.  Jetzt  arbeitet  er  für  die  großen
musikalischen  Institutionen  in  Paris,  die  „Opéra“  und  die
„Opéra-comique“. Er lernt den Dichter Friedrich Wilhelm Riese
kennen,  ein  Landsmann  aus  Berlin,  der  Flotows  wichtigster
Librettist werden sollte. Gemeinsam landen sie 1844 in Hamburg
mit „Alessandro Stradella“ einen Coup. Fortan gehört Flotows
Name in die Spielpläne der Theater; er zählt in dieser Zeit
neben Heinrich Marschner und Albert Lortzing zu den wichtigen
Komponisten deutscher Herkunft. Und dann „Martha“: 1847 in
Wien  uraufgeführt,  schlägt  das  heiter-sentimentale
Gesellschaftsmärchen  mit  ironischer  Unterströmung  alle
Rekorde.

Jetzt ist Friedrich von Flotow am Gipfel des Ruhmes angelangt.
Die Hymne auf das Porterbier, die schmachtende Tenorarie „Ach
so fromm“, das rührende irische Volkslied von der „Letzten
Rose“: Flotow verwebt treffsichere „Hits“ in ein Werk, das dem
Adel kein gutes Zeugnis ausstellt und Lady Harriett als ein
ziemlich abgefeimtes Stück auftreten lässt, das sich herzlich
wenig  um  die  Befindlichkeit  seiner  Spielfiguren  kümmert.
Flotow musste diese Schicht wohl gekannt haben; wer weiß,
welche  Eindrücke  von  den  Schlössern  des  mecklenburgischen
Landadels in seine „Martha“ eingeflossen sind.

http://www.revierpassagen.de/8725/nostalgischer-charme-friedrich-von-flotow-zum-200-geburtstag/20120429_1326/flotow


Vicco von Bülow hat in Flotow offenbar einen Geistesverwandten
erkannt: Mit unnachahmlich feinem Humor, preußisch verkühlter
Koketterie  und  sicherem,  aber  liebevollem  Blick  für  die
Schwächen  und  Bosheiten  der  Bühnenfiguren  hat  er  „Martha“
nicht nur mit Hunden – will heißen: Möpsen –, sondern auch mit
Charme und jener naiv anmutenden Heiterkeit auf die Bühne
gebracht,  die  nur  der  wissende  Geist  so  unbeschwert
gegenwärtig  zu  setzen  weiß.  Seit  der  Premiere  1986  in
Stuttgart ist diese Inszenierung über diverse Bühnen gewandert
und war zuletzt am Münchner Gärtnerplatztheater zu sehen: Zu
hoffen ist, dass sie nach der Renovierung des Hauses nicht dem
historisch uninformierten Entrümpelungswahn eines Intendanten
– wer auch immer es dann auch sein sollte – zum Opfer fällt.

Wie gesagt: Flotows einstiger Erfolg ist selten geworden. Der
Zeitgeist ist solchen Werken nicht günstig gesinnt. Das hat
gute  Gründe:  Die  Probleme  der  Ständegesellschaft  sind  uns
heute  ebenso  fremd  wie  die  Beziehungsfragen  eines
patriarchalistischen Zeitalters; der zensurgeeignete, bis zum
Schmerz verharmloste Humor ebenso wie die jede Provokation
meidende Kompositionsweise. Nach Wagner und Verdi ist eben
vieles vorherhörbar geworden, und was das Ohr des Pariser oder
Wiener Komödienbesuchers damals als angenehm empfunden hat,
ruft  heute  nicht  einmal  mehr  homöopathische  Abgaben  von
Endorphinen oder gar Adrenalin hervor.

Doch  deswegen  ist  Flotow  weder  zu  verachten  noch  zu
verdrängen.  Denn  was  damals  als  „pikant“  galt  –  die
Sittenwächter waren durchaus argwöhnisch! –, kann heute im
Sinne einer „zweiten Ebene“ durchaus theaterwirksam und im
besten Sinne unterhaltend wirken. Zu denken ist an Nostalgie
und Ironie: Ich erinnere mich an eine Coburger „Martha“ von
2006,  die  vom  goldenen  Licht  einer  wehmütigen  Erinnerung
überglänzt  war,  ein  Märchen  aus  einer  vergangenen  Zeit,
inszeniert  als  Bild  einer  Kindheitsfantasie,  der  man  sich
erinnerungsselig hingeben kann.

Wie man aus den zum Genre gehörenden Klischees Funken schlägt,



indem man sie mit den Stereotypen von heute konfrontiert, hat
der Regisseur Roman Hovenbitzer in einer derzeit laufenden
Inszenierung von „Alessandro Stradella“ in Gießen vorgeführt.
Dieser erste Erfolg Flotows ist seit Jahren nicht mehr in
Deutschland gegeben worden. Die letzte Inszenierung der Werks
um  den  skandalträchtigen  Lebenswandel  des  Barockkomponisten
Alessandro Stradella gab es 2001 beim irischen Wexford Opera
Festival. Dort spann sich eine mäßig einfallsreiche Regie um
die zentrale Melodie der Oper, die Hymne „Jungfrau Maria“,
einst ebenfalls ein Zugstück für Tenöre.

In Gießen hat Regisseur Roman Hovenbitzer nun die Bezeichnung
„Romantisch“ hinterfragt und sich lieber auf die musikalische
Machart  verlassen,  die  unverkennbar  die  Mittel  der
französischen „Opéra comique“ anwendet. Schon immer im Wege
stand dem Werk die undramatische Handlung. In drei Akten wird
eine Variante des Komödientopos bedient, der da lautet: Alter
Vormund will junges Mündel heiraten; die schwärmt in diesem
Fall  den  bewunderten  Sänger  Stradella.  Zwei  Auftragskiller
sollen den Barden aus dem Wege räumen. Doch sind sie zwei Akte
lang am finalen Schuss gehindert, weil die wunderschöne Stimme
selbst die finsteren Seelen der Mordgesellen rührt. Ende gut,
alles  gut:  Stradella  bekommt  das  Mädel  und  die  Musik  hat
wieder einmal ihre Macht bewiesen.

Hätten  sich  Hovenbitzer  und  sein  Bühnenbildner  Hermann
Feuchter auf eine flott gespielte, knackig bebilderte Komödie
beschränkt, wäre das langatmig und nett gewesen, mehr aber
auch nicht. Doch jenseits der Lachimpulse, wie ein Karton mit
der Aufschrift „Vorsicht Kunst“ mit der kessen Leonore als
Inhalt, vertiefen sie die knallbunte Szene immer intensiver
mit emblematischen Zeichen. Dann wird aus der Geschichte zum
Beispiel die eines pubertierenden Mädchens, das seinen Star
anhimmelt.

Doch  Hovenbitzer/Feuchter  graben  tiefer.  Sie  führen  mit
leichter Hand zentrale Motive der Künstler-Mythologie ein, wie
sie im 19. Jahrhundert entstanden sind und wie sie – zum



Starkult degeneriert – noch heute wirken: mediale Vermittlung,
zweckgerichtete  Ansprache  von  Emotionen  und  Klischees,  den
Künstler als „Heiland“ im Kreis seiner Jünger. Die Madonna
steht für die Fixierung auf das Ideal der „Reinheit“ der Frau
im 19. Jahrhundert, aber auch für die ideologische Überhöhung
des unerreichbaren Weiblichen im Gegensatz zum realen Objekt
sexueller Begierde.

Die beiden komischen Killer schießen den Star dann doch über
den Haufen, weil die gebotene Kohle mehr lockt als der Reiz
des Gesangs. Damit bricht Hovenbitzer das Happy End, führt die
Oper dann aber doch zum glücklichen Ende – allerdings als
ironische  Reminiszenz  an  die  trivialromantische  Vorstellung
von der Macht der Musik und der Liebe. „Alessandro Stradella“
in  Gießen  wird  so  zu  einer  klug  konzipierten  Revue  über
Mentalitäten und geistige Konzepte, auf denen Flotows Oper
basiert,  ohne  sie  ausdrücklich  anzusprechen.  Aus  biederem
Unterhaltungstheater  für  den  mundtot  gemachten  Bürgerstand
nach 1848 wird ein witziges Lehrstück über Oper, Kunst und
Geist  im  19.Jahrhundert  –  nicht  im  Sinne  eines  musealen
Vorzeigens, sondern als Befragung auf relevante Inhalte.

Friedrich  von  Flotows  Leben  verlief  nach  seinen  beiden
„Treffern“ unstet: Er schrieb für Berlin und Wien, allerdings
ohne  durchschlagenden  Erfolg,  nahm  1855  die  Stelle  des
Hofmusikintendanten in Schwerin an, ging zurück nach Paris und
zog  sich  1873  auf  sein  Mecklenburger  Stammgut  Teutendorf
zurück. Ob er sich 1870 mit „L’Ombre“ an der Opéra-comique
nicht  durchsetzen  konnte,  weil  seine  Musik  nicht  goutiert
wurde oder der Deutsch-Französische Krieg ausbrach – wer will
es wissen? Seine letzte Oper erschien 1876 in Turin auf der
Bühne; zwei Werke blieben unvollendet, als Flotow 1883 in
Darmstadt einem Schlaganfall erlag.

In den letzten Jahren gab es hin und wieder „Martha“ – sogar
an Theatern wie der Wiener Volksoper. In Schwerin, wo Flotow
acht  Jahre  wirkte,  inszenierte  Robert  Lehmeier  2009  den
Klassiker.  Die  Produktion  wird  aus  Anlass  von  Flotows

http://www.theater-schwerin.de/repertoire/MT_1211799794.html


Geburtstag wieder aufgenommen, aber nur zwei Mal gespielt –
zum letzten Mal am 17. Mai. Die Oper Halle bringt „Martha“ am
12. Mai im Goethe-Theater in Bad Lauchstädt heraus.

In  Schwerin,  Hauptstadt  Mecklenburgs  und  Sitz  eines
Staatstheaters, hat der 200. Geburtstag Friedrich von Flotows
immerhin zu einem Kammerkonzert und zu einer Ausstellung im
Parkettfoyer  des  wunderschönen  Theaterbaus  geführt:  „„Mein
siebenjähriger Krieg – Flotow in Schwerin“ heißt ihr Titel. Zu
mehr konnte man sich nicht verständigen: Kein Werk Flotows in
den  Sinfoniekonzerten,  keine  Neuinszenierung  einer  Oper;
offenbar  auch  nirgends  wenigstens  eine  wissenschaftliche
Konferenz. Man darf spekulieren, dass die Ketten des Etats das
Theater an jedem Flugversuch in diese Richtung abhalten. So
kann selbst ein Staatstheater eine seiner genuinen Aufgaben
nicht mehr erfüllen. Das sei den Kulturpolitikern hierzulande
gesagt: Ein materiell verarmtes Theater holt auch bald die
geistige Armut ein.

Zum Tod des „Revierflaneurs“
geschrieben von Bernd Berke | 9. August 2012
Sein Blog www.revierflaneur.de war eines der anspruchsvollsten
im Lande. Seine stupend kenntnisreichen Streifzüge auch durch
entlegene  und  buchstäblich  erlesene  Gefilde  der  Literatur
haben oft genug Neuland erschlossen, Hochinteressantes, meist
von den Rändern her betrachtet. Beobachtungen des Flaneurs in
seinen  Essener  Revieren  konnten  noch  das  Unscheinbarste
erhellen,  ja  leuchten  lassen;  ganz  ohne  alle  Ruhrgebiets-
Klischees.

Jetzt ist der „Revierflaneur“ Manuel Hessling verstorben. Viel
zu früh. Bestürzend früh. Man will es nicht wahrhaben. Sein
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Tod lässt einen nicht in Ruhe. Ganz so, wie er in kontroversen
Diskussionen ungern Ruhe gegeben hat.

Manches  hat  er  harsch  verweigert,  mit  großer,  geradezu
erhabener  Konsequenz.  Er  war  ein  entschiedener  Gegner  und
Verächter des Autowahns, der Fernsehverblödung. Unausweichlich
schien ihm die Apokalypse, der Niedergang der Menschheit, doch
ohne  jeden  Trost  der  Religion.  Glühend  hat  er  für  den
Atheismus  gestritten,  darin  fast  schon  wieder  gläubig.

Wir haben einige Jahre nebeneinander her geschrieben, er war
stets  der  Fleißigere,  in  gewisser  Hinsicht  auch  der
Unerbittlichere, der sich am Schreibtisch geradezu aufreiben
konnte, unbestechlich, doch manchmal hochfahrend im Urteil.
Ungenaue Formulierungen waren ihm ein Gräuel. Seine Texte hat
er  geschliffen  wie  Diamanten.  Doch  gerade  einen  solchen
Vergleich hätte er wohl nicht gemocht.

Im Kulturblog „Westropolis“ (WAZ-Gruppe, 2007-2010) haben wir
parallel  gebloggt  –  und  uns  gelegentlich  auf  langen
Kommentarstrecken  bis  ins  Grundsätzliche  hinein  gestritten.
Zwischenzeitlich  sind  wir  gar  vom  „Du“  zum  „Sie“
zurückgekehrt.  Auf  dem  weiten  Felde  des  Streits,  der
Auseinandersetzung schien er sich besonders wohl zu fühlen,
allerdings  nicht  ohne  Hang  zur  Versöhnlichkeit.  Doch  er
wollte, dass man das Streiten ernst nahm, dass man nicht ins
Unverbindliche auswich. Jede Art von Larifari war ihm zuwider.

Wunderbare Literaturrätsel hat er seinerzeit ersonnen, die das
Feuilleton jeder überregionalen Zeitung geschmückt hätten. Wie
ein gütiger Herbergsvater hat er mehrmals die „Westropolis“-
Autor(inn)en  versammelt.  Es  waren  beinahe  schon  familiäre
Treffen.  Da  zeigten  sich  seine  anderen,  nicht  minder
gewichtigen  Seiten:  das  Gesellige,  Humorvolle,  die  wache
Bereitschaft zum höheren Nonsens.

Von  Haus  aus  war  er  Buchhändler  –  und  gewiss  einer,  der
lesekundige  Menschen  noch  richtig  beraten  konnte,  darin



vielleicht  auch  einem  erzieherischen  Impuls  folgend.  In
letzter  Zeit  hat  er  nach  und  nach  Teile  seiner  riesigen
Büchersammlung verkauft – und darüber geschrieben, bibliophile
Preziosen wie Freunde verabschiedend. Es tat schon weh, davon
zu hören. Ich habe mir vorgestellt, dass mit jedem abgegebenen
Buch  der  Besitzer  gelitten  hat.  Er  hat  diese  Befürchtung
abgetan, als ginge es just um irdische Güter, von denen man
sich ohnehin irgendwann trennen muss.

In den letzten Jahren hat er sich aufs Schreiben für sein
eigenes Blog konzentriert, das reiche Früchte trug. Jeglichen
Tag unterzog er sich der Arbeit am Text. Ich habe versucht,
ihn als Autor für die „Revierpassagen“ zu gewinnen, er hat
sich Bedenkzeit erbeten und sich dann doch fürs eigene Gelände
entschieden. Aus seiner Sicht war das wohl richtig, denn er
war letzten Endes ein Einzelkämpfer.

An der Frequenz, nicht aber an der Qualität seiner Beiträge
hat  man  schließlich  merken  können,  dass  ihn  offenbar  die
Kräfte  verließen.  Ein  großer  Optimist  ist  Manuel  Hessling
nicht gewesen, doch in seinem letzten Blog-Artikel vom 5. März
weht mehr als ein Hauch von Melancholie. Und wenn man einen
Wunsch äußern dürfte, so wäre es dieser: dass sein Blog zum
Lesen, Denken und Andenken bestehen bleibe. Wer weiß, was da
noch nachwirkt.

Manuel Hessling hinterlässt seine Frau Ursula und fünf Kinder.
Ihnen gilt alles Mitgefühl.

Den  eigenen  Tod  sterben  –
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Gerbrand  Bakkers  Roman  „Der
Umweg“
geschrieben von Günter Landsberger | 9. August 2012
Eine Literaturwissenschaftlerin aus Amsterdam, die wegen einer
Affaire mit einem jungen Studenten ihren Arbeitsplatz an der
Universität  verloren  hat  und  ihre  Dissertation  über  Emily
Dickinson  auch  deswegen  nicht  mehr  vollendet,  ist  kurz
entschlossen aus ihrer gewohnten Umgebung geflohen; sie ist
gewillt,  fortan  in  einer  ihr  fremden,  englischsprachigen
Umgebung zu leben und wohl auch zu sterben, lässt also –
zunächst für die beiden letzten Monate des Jahres (2009) – ihr
bisheriges Leben unvermittelt hinter sich. Nicht in Irland,
wie  von  ihr  ursprünglich  beabsichtigt,  kommt  sie  unter,
sondern eher zufällig in Wales. Sie mietet dort auf dem Lande
Haus und sporadisch Arbeit erforderlich machenden Landbesitz,
die überschaubare Hinterlassenschaft einer Witwe namens Evans.
Weder der Ehemann der nunmehr ehemaligen Anglistikdozentin aus
Amsterdam noch deren Eltern wissen, wo sie geblieben ist. Sie
wissen auch nicht, dass bei ihr überraschend eine tödlich
schwere Krankheit diagnostiziert worden ist, herausgefunden im
Anschluss  an  getrennte  medizinische
Fruchtbarkeitsuntersuchungen bei ihr und ihrem Mann. Im Falle
des Ehemannes – sein schließliches Beinahwissen betreffend –
zumindest zunächst noch nicht.

————————————————————————————————————————

Keines, bislang leider noch keines der bisherigen Bücher des
niederländischen Autors Gerbrand Bakker habe ich vor seinem
neuesten, in der Übersetzung Andreas Eckes jetzt bei Suhrkamp
erschienenen Roman „Der Umweg“ gelesen. Dass ich mir gerade
diesen jetzt ausgesucht habe, dürfte ein besonderer Glücksfall
sein.  Es  handelt  sich  um  eine  Lektüre,  die  sich  durchweg
gelohnt  hat,  die  –  aus  verschiedenen  Gründen  –  lange
nachschwingt.  Dass  ich  endlich  auch  so  richtig  aufmerksam
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geworden bin auf die Gedichte, die Briefe und die Person Emily
Dickinsons, von der ich merkwürdigerweise zuvor allenfalls den
Namen  kannte,  ist  dabei  ein  ganz  wundervoller,  mir  sehr
willkommener Nebenertrag.

Bakkers Roman stelle ich seinem erzählerischen Rang nach –
ohne zu zögern – dem thematisch verwandten Kurzroman Juan
Carlos Onettis „Abschiede“ zur Seite. Gemeinsam ist beiden
Romanen die von beiden Autoren beeindruckend beherrschte Kunst
des Aussparens und Dennoch-Sagens. Im einen Fall (bei Onetti)
entsteht  in  uns  das  Portrait  eines  dem  baldigen  Tode
anheimgegebenen  Mannes  mittleren  Alters,  im  anderen  (bei
Bakker) das einer zwar noch relativ jungen Frau in ähnlicher
Situation und – ein wenig unpräzis dahinter – das Portrait
ihrer  wortkargen,  eben  nur  bruchstückhaft  aufscheinenden
Geschichte und Vorgeschichte. Ich bin davon überzeugt, dass
jeder Leser nach erfolgter Lektüre sein spezifisches Bild von
dieser Frau und ihrem Leben als Ganzes haben wird, ohne dass
im Buch selbst über bloße Andeutungen hinaus in genauerer
Weise  triftige  Details  ihrer  Lebensgeschichte  mitgeteilt
worden wären.

Dass Agnes, sich selber als „Emilie aus Rotterdam“ vorstellend
(S.91),  die  so  umfangreiche  wie  geschwätzige  Dickinson-
Biographie des Dickinson-Forschers Habegger die sie gegen ihre
eigene Erwartung doch nach Wales mitgenommen und eben nicht in
ihrem  „Büro  in  Amsterdam“  (S.96)  zurückgelassen  hatte,
schließlich  in  den  Abfalleimer  wirft  (S.164),  scheint  mir
sprechend  genug:  Auch  eine  noch  so  sehr  lückenlos  sein
wollende Biographie kommt an das Leben eines Menschen nicht
wirklich heran. Je angestrengter und detailfreudiger sie sich
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darum  bemüht,  umso  weniger.  Ebenfalls  bezeichnend  mag  es
durchaus  sein,  dass  Emilie  den  Band  mit  den  gesammelten
Gedichten der Dickinson selber, obwohl sie diese schon im
Ansatz ihrer unvollendet gebliebenen Dissertation keineswegs
pauschal  zu  überschätzen  bereit  gewesen  war,  entschieden
behält und so weiterhin in Ehren hält.

Ein  acht  Verse  umfassendes  Zweistrophengedicht  in  der
englischen Originalsprache eröffnet portalartig, gewissermaßen
als Motto Emily Dickinsons, den ganzen Roman Gerbrand Bakkers,
ehe  wir  in  die  Folge  der  61  Kapitel  eintreten,  die  im
Verhältnis von 25 : 36 auf die zwei Großkapitel „NOVEMBER“ und
„DEZEMBER“ verteilt sind. Als 61. Kapitel steht ganz am Ende,
damit  dem  Roman  eine  ringförmige  Gestalt  gebend,  eine
niederländische (bzw. hier in der Suhrkamp-Ausgabe deutsche)
Übersetzung dieser beiden Strophen. Das Originalgedicht hatte
nach dem Romantitel das erste, die Übersetzung ganz am Schluss
das  letzte  Wort.  Sie  wirkt  emphatisch  unvermittelt  als
wesentliches Vermächtnis der weiblichen Hauptfigur des Romans;
zumal  diese  Übersetzung  ins  Niederländische  die  einzige
literarische Frucht ihrer letzten beiden Lebensmonate ist, die
sie gezielt zuallerletzt in einem dem Vorbild und Vorleben der
Dichterin analogen, ihr selber als Städterin und Ausländerin
entschieden fremden ländlichen Rückzugsgebiet zugebracht hat.
Noch einmal vor ihrem baldigen Ende will sie sich persönlich
als sie selbst erproben.

Auf die Entsprechungen und die Unterschiede, auf die bewussten
Adaptionen  und  die  bewussten  Abgrenzungen  zwischen  Emily
Dickinson und Emilie, der weiblichen Hauptfigur des Romans,
müsste eine nochmalige Lektüre besonders achten.
Einiges jedoch fällt schon bei der ersten Lektüre ins Auge.
Agnes  (aus  Amsterdam!)  nennt  sich  in  Wales  Emilie  (aus
Rotterdam!). Wohl bewusst und gleichsam symbolisch nennt sie
sich nicht Emily, sondern Emilie; womit sie Nähe und Distanz
gleichermaßen andeutet, auch wenn sie in Kauf nehmen muss,
dass dieser Name von Bradwen Jones, dem walisischen Jungen,



ohnehin englisch ausgesprochen wird. Agnes alias Emilie zieht
der Sache nach (mehr indirekt als ausdrücklich) eine Parallele
zu  Emily  Dickinsons  ungelebtem  Leben  und  ihrem  bisherigen
eigenen. Die meisten ihrer Aktions- und Reaktionsweisen, ihrer
fluchtartigen  Verhaltensweisen,  die  uns  der  Roman  ins
Bewusstsein ruft, lassen sich von diesem Kontext her besser
verstehen.

Dazu  passt,  dass  das  englische  Einstiegsgedicht  nicht  nur
sprachlich übersetzt wird (S.182f.), und zwar so, wie wir es
dem abschließenden Übersetzungsergebnis entnehmen können. Noch
wichtiger für Agnes alias Emilie ist die mehr als sprachliche,
die  handlungsmäßig  praktische  Übersetzung  dieses  Gedichtes,
will  sagen:  die  ihr  aus  eigener  Kraft  noch  mögliche,
praktisch-szenische Umsetzung dieses Gedichtes. Dieses Gedicht
wird von ihr zuletzt geradezu inszeniert: Es dient Emilie-
Agnes  zur  selbstbestimmten  Verlebendigung  ihres  Endes,  zur
selbstbestimmten  vorzeitigen  Herbeiführung  des  durch  ihre
schwere  Krankheit  in  nächster  Zeit  ohnehin  unvermeidbaren
Lebensendes. Sie will ihren eigenen Tod sterben. Und auch der
junge Mann, Bradwen, der im Dezember (!) gekommen ist und ihr
im Angesicht ihrer schrittweise zunehmenden Hinfälligkeit so
tatkräftig wie selbstverständlich geholfen hat, mit dem sie
sich zuallerletzt, obschon auch einen Sohn in ihm erblickend,
als Geliebte noch verbunden hat, vielleicht auch, damit er nur
ja keinen Verdacht schöpft, gerade auch dieser soll sie erst n
a c h ihrem Tode von neuem sehen. Deswegen schließt sie ihn
nicht ohne Eigensinn und Hinterlist etwas entfernter von ihrem
vorgesehenen Sterbeort ein und so vor ihrer zum Tode führenden
Inszenierung optisch aus, die sie zusätzlich mit für sie sonst
unüblicher, klassischer Musik teils übertönt, teils feierlich
gestaltet. Ihr Mann, der inzwischen über einen Detektiv auf
ihre Spur gekommen ist, findet sie mit dem ihn wegen seines
Gipsbeines als Fahrer begleitenden Polizisten – erschließbar,
aber in zumindest denkbarer Direktheit unerwähnt – nur als
Leiche vor. Eine normale Reaktion empathisch-emotionaler Art
des Ehemannes wird nicht mitgeteilt; als wenn sie ohnehin



nicht zustandegekommen wäre. Dies spricht eine eigene Sprache:
In ihrer Ehe bleibt Agnes alias Emilie allem Anschein nach
auch n a c h ihrem Tode noch so allein, wie sie es zuvor in
ihrem  ganzen  kinderlosen  Ehe-  und  früherem  Familienleben
gewesen ist.

Unabhängig davon: Auch der Junge, der junge Bradwen, begibt
sich nach seinem „Umweg“ (S. 151, S. 228f.) von diesem wieder
weg auf den ursprünglich von ihm beabsichtigten Weg zurück.
Wie eine ihr selber unbewusst Verklärte hat er Emilie-Agnes am
Vortage nach ihrem ersten und zugleich letzten Zusammensein in
geradezu  neuer,  so  noch  nie  dagewesener  Schönheit  gesehn
(S.226). Ehe er nun, nach ihrem Tod, (merkwürdig klaglos)
wieder  seiner  eigenen  Wege  geht,  schmückt  er  den  von  ihm
unlängst für sie festlich geschmückten Weihnachtsbaum wieder
ab und pflanzt ihn mit seiner noch lebenskräftigen Wurzel
erneut ein. (S.228)

Gerbrand Bakker: „Der Umweg“. Roman. Aus dem Niederländischen
von Andreas Ecke. Suhrkamp Verlag, 228 Seiten; 19,95 €

F. C. Delius zieht Bilanz –
diesseits  und  jenseits  der
Ideologie
geschrieben von Bernd Berke | 9. August 2012
Wenn ein Büchnerpreisträger seinen neuen Band „Als die Bücher
noch geholfen haben“ nennt, so klingt das nach Resignation –
und man möchte inständig hoffen, dass er es nicht so meint.
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Tatsächlich scheint es, als hätte sich Delius hier noch einmal
seines  langen  literarischen  Weges  vergewissern  wollen.
Zeitlich hebt es an mit dem eher unscheinbaren, doch recht
glückhaften Auftritt des schüchternen jungen Schriftstellers
beim  Treffen  der  damals  noch  maßgeblichen  „Gruppe  47“  im
schwedischen Sigtuna.

Das  ebenfalls  ausgiebig  geschilderte  Nachfolgetreffen  in
Princeton/USA nutzte dann der junge Peter Handke ganz gezielt
für  seine  furiose  Generalattacke  auf  die
„Beschreibungsimpotenz“  der  deutschen  Gegenwartsliteratur,
also seiner lästigen Konkurrenz. Auch so hochfahrend konnte
man  sich  damals  also  den  Eintritt  in  die  Kreise  der
Hochliteratur verschaffen. Im grob gewobenen Vergleich steht
der bescheidene Delius jedenfalls nicht schlecht da. Auch so
eine Marktstrategie.

Nicht nur im Vorfeld der APO-Jahre galt, dass Literatur, wenn
sie den Namen verdient, vor platten Ideologien bewahrt – ein
Credo, das Delius auch durch die teils dogmatisch erstarrende
Nach-68er-Zeit beibehalten hat, als manche gar den „Tod der
Literatur“ ausrufen oder die Literatur wenigstens in linke
Dienste nehmen wollten. Auch in diesem Punkt möchte Delius
sanft darauf hingewiesen haben, dass er damals nicht auf der
falschen Seite gestanden hat. Was er sich freilich bis heute
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vorwirft,  ist,  dass  er  nicht  vehementer  gegen  dröhnende
Ideologen Einspruch erhoben hat. Wohl auch eine Frage des
Temperaments.

Breit  ausgemalt  wird  noch  einmal  der  Konflikt  mit  dem
eigentlich  sehr  literatursinnigen  Verleger  Klaus  Wagenbach,
der  in  den  frühen  70er  Jahren  unter  Einfluss  von  Baader-
Meinhof-Apologeten geraten sei und daher sein Politprogramm
für krude Stadtguerilla-Thesen geöffnet habe. Hier sitzt wohl
noch  ein  Stachel:  Derart  ausführlich  schlägt  Delius  noch
einmal die Schlacht von vorvorgestern, dass es sich wie eine
noch ausstehende, finale Abrechnung mit dem Wagenbach jener
Jahre liest. Ganz so, als wollte Delius nun endlich seinen
geistigen Nachlass ordnen und dabei seine damalige Rolle ein
für allemal festhalten.

Doch beileibe nicht nur Wagenbach ist damals in den Strudel
der  Ideologie  geraten.  Zitat  Delius:  „Ein  unerforschtes
Gebiet: Wie sich die Sprache der Studentenbewegung zwischen
1967  und  1970  ins  Offensive,  vom  Fragen  zum  Behaupten
gewendet,  vom  Konkreten  und  Sinnlichen  abgewendet,
radikalisiert  und  es  sich  im  Abstrakt-Allgemeinen  bequem
gemacht  hat.“  Jeder,  der  damals  in  bissige  Polit-Debatten
verstrickt war, wird diesen Ansatz seufzend bestätigen. Es
waren giftige Jahre, in denen am Streit um die „richtige“
Linie nicht selten Freundschaften oder Beziehungen zerbrachen.

Für  einen  Schriftsteller,  der  sich  als  Teil  der  Linken
begriff,  die  literarischen  Kriterien  aber  keineswegs
preisgeben  mochte,  müssen  jene  Zeiten  eine  stete
Gratwanderung, ein schwieriges Lavieren gewesen sein. Zumal
Delius sehr frühzeitig – bereits ab 1963 – mit Autorenkollegen
in  der  DDR  (Günter  Kunert,  Wolf  Biermann,  später  Heiner
Müller,  Thomas  Brasch  usw.)  Freundschaft  geschlossen  hat,
deren  Texte  er  unter  schwierigen  Bedingungen  im  Westen
zugänglich machte, wenn es nur irgend möglich war. So einer
konnte den Moskauer Doktrinen nicht mehr auf den Leim gehen.



Übrigens hat Delius als Lektor beim Rotbuch-Verlag auch die
spätere Nobelpreisträgerin Herta Müller erstmals hierzulande
herausgebracht. Das ist denn doch ein bemerkenswerter Befund:
Gerade linke Literaten und Lektoren haben damals offenkundig
ungleich mehr für Autoren aus dem Osten (und somit indirekt
für  den  Fall  der  Mauer)  bewirkt,  als  die  notorischen
„Kommunistenfresser“.

Es ist überhaupt eine „Lehre“ dieses Buches: Wer sich den Sinn
für literarische Qualität bewahrt und als Kompass nutzt, der
widersteht so mancher falschen Lockung. Delius benennt auch
einige andere, die auf solche Weise unbeirrbar Kurs hielten;
unter den Generationsgenossen vor allem Nicolas Born und Peter
Schneider,  dazu  verehrte  Vorbilder  von  großer  geistiger
Unabhängigkeit wie etwa Susan Sontag oder Walter Höllerer.

Die Lektüre dieser Delius-Rückblicke setzt ein ausgeprägtes
Interesse  für  Zeit-,  Literatur-  und  Verlagsgeschichte  mit
ihren Kollektiv-Experimenten speziell der 1970er Jahre voraus.
Der  Autor  breitet  auch  noch  einmal  seine  langwierigen
juristischen  Auseinandersetzungen  mit  dem  Siemens-Konzern
(nach der fiktiven Festschrift „Unsere Siemens-Welt“, um die
es einen erbitterten Satirestreit gab) und mit dem damaligen
Kaufhauskönig Helmut Horten aus.

Zuweilen  weiß  man  nicht  so  recht,  was  Delius  bei  seinen
„biografischen  Skizzen“  (Untertitel)  angetrieben  hat.  Mal
lesen  sich  die  Kapitel  wie  bloße  Reminiszenzen  für  die
archivarische  Schublade,  anderes  klingt  nach  Rechtfertigung
und Apologie, wieder anderes nach Materialiensammlung für ein
Lesebuch zum Zeitgeist und zum Werkhintergrund des Autors. An
manchen Punkten wäre eine präzise Nennung der Zitatstellen
dokumentarisch hilfreich gewesen.

Offen  klafft  schließlich  die  Frage,  ob  die  Bücher  heute
weniger oder gar nicht mehr helfen. Der letzte Text des Bandes
ist Delius’ Dankrede zum Büchnerpreis, in der denn doch den
Worten  wieder  alles  Gewicht  gegeben  wird:  „…am  Ende
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entscheiden in der Literatur (…) allein die Sätze, der Satz.
Die Energie und die Unruhe, die sich zwischen zwei Punkten
entfalten.“ Es möge so bleiben immerdar.

Friedrich  Christian  Delius:  „Als  die  Bücher  noch  geholfen
haben“.  Biografische  Skizzen.  Rowohlt  Berlin.  304  Seiten.
18,95 Euro.

Soziale Miniaturen (13): Ein
Nachruf im bleibenden Zorn
geschrieben von Bernd Berke | 9. August 2012
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Es ist einer gestorben, um den ich nicht richtig trauern mag.

Wie man hört, muss sein Sterben qualvoll gewesen sein. Kann
man  hier  jegliches  Mitleid  verweigern?  Eigentlich  nicht.
Sicherlich nicht.

Doch zu seinen Lebzeiten habe ich ihn als ein Charakterschwein
hassen gelernt. Ja, ich schreibe diese furchtbaren Worte ganz
bewusst  hin  und  weiß,  dass  nicht  wenige  diese  Zeilen
unterschreiben würden. Mir ist schon geläufig, dass Hass und
Feindschaft schlechteste Ratgeber sind. Auch verraten derlei
entschiedene Abneigungen viel über einen selbst. Geschenkt.

Und überhaupt: Über die Toten darf nur Gutes gesagt werden. Es
wäre in diesem Falle gar selbstlos. Eher schon neige ich zu
einem  Nachruf  im  bleibenden  Zorn.  Ich  will  nicht  daran
ersticken.

Meine  nicht  allzu  tiefe  Trauer  betrifft  denn  auch  eher
allgemeine Sphären. Das Leiden an sich. Die Conditio humana.
Hier ist ja ein Mitmensch verstorben. Auch mit ihm ist eine
ganz eigene Weltsicht hinweg – wie krude auch immer. Auch er
hat  sein  Innenleben  gehabt.  Nur  hat  er  es  niemals  offen
gezeigt, sondern mit aller Machtanstrengung einen Kraftkult
der Unangreifbarkeit verkörpern wollen. Wie der sich immer
über alle Alten und Schwachen lustig gemacht hat! Wie überaus
dumm und kurzsichtig das gewesen ist. Es ist, als hätte er nun
den allerhöchsten Preis für seinen Zynismus entrichtet.

Er wurde mitten im Weltkrieg geboren, wahrscheinlich hat man
ihm  in  aller  Kindesfrühe  unerbittliche  Härte  eingepflanzt.
Ebenso wahrscheinlich ist er im Innersten ein armes Würstchen
gewesen,  insgeheim  um  ein  Zipfelchen  Zuneigung  bettelnd,
freilich  ringsum  gepanzert.  Solch  einer  wird  dann  unter
gewissen  Umständen  zum  gnadenlosen  Schleifer  und  Galeeren-



Einpeitscher, was elend sentimentale Anwandlungen vor hohen
Feiertagen und im allfälligen Alkoholnebel nicht ausschließt.

Er hatte sich eine tigerhaft gefährlich klingende Stimmlage
antrainiert, er hat sich – völlig ungebrochen, daher zunehmend
lächerlich  –  als  Alphamann  geriert,  hat  dabei  vielen  die
Motivation geraubt, sie erdrückt, vor den Kopf gestoßen oder
gedemütigt. Etlicher Groll und unterdrückte Wut haben sich
gegen  ihn  angesammelt.  Umso  betrüblicher,  dass  er  höchst
selten wirklichen Widerstand erfahren hat. Ein diktatorisches
Lehrstück.

Für  seine  dumpfen  Scherze  aus  dem  Ungeist  gesammelter
Vorurteile hat er lachbereite Hilfstruppen gefunden, die sich
wohl Vorzugsbehandlung oder wenigstens Schonung erhofften. Er
hat sich sehr genau gemerkt, wer da nicht aus vollem Halse
mittun wollte. Doch nie, nie hat man erlebt, dass er selbst
wohlwollend oder gar herzlich über den Scherz irgend eines
anderen gelacht hätte. Das hätte er sich selbst als Schwäche
angerechnet.

Seine sterblichen Überreste sollen in Frieden ruhen, den er
manchem Lebendigen nicht gelassen hat. Und damit gut.

Straßennamen erinnern an den
Widerstand
geschrieben von Hans Hermann Pöpsel | 9. August 2012
Im  schönen  Münster  tobt  seit  Monaten  eine  Debatte  über
politisch korrekte Straßennamen. In diesem Zusammenhang will
ich  hier  einmal  an  einige  „gute  Beispiele“  aus  der  Stadt
Ennepetal erinnern.
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Die  NS  feiert
den
"Heldengedenkt
ag"  auf  dem
Hindenburgplat
z in Münster

Da ist zum einen der „Hindenburgplatz“, den es auch in Münster
in besonderer Größe gibt. In Ennepetal wurde nach Hitlers
Steigbügelhalter ein Sportlatz an der Städtischen Realschule
genannt – inoffiziell. Als der Platz in den 80-er Jahren mit
Wohnhäusern überbaut werden sollte, kam aus dem Rathaus der
Vorschlag, das Straßensystem in der neuen Siedlung nun auch
offiziell Hindenburgplatz zu nennen. Aus der Redaktion der
Westfälischen  Rundschau  heraus  haben  wir  Kollegen  damals
heftig dagegen polemisiert, und in der Folge gab der Rat der
Stadt  die  Idee  auf  und  benannte  die  Siedlung  nach  einem
lokalen Schriftsteller um in  „Wilhelm-Crone-Hain“.

Zum anderen wurden in Ennepetal bewusst mehrere große Straßen
nach  verfolgten  Widerstandskämpfern  gegen  das  NS-Regime
benannt, die zum Teil bereits 1933 in „Schutzhaft“ kamen und
von  der  Gestapo  in  der  berüchtigten  Dortmunder  Steinwache
inhaftiert wurden. Das waren Sozialdemokraten wie Gustav Bohm,
Otto Hühn und Julius Bangert, aber auch der Zentrums-Politiker
Ewald Oberhaus, der Kommunist Karl Polixa und vor allem zu
nennen  der  Metall-Gewerkschafter  Peter  Alfs.  Nach  der
Freilassung  aus  der  Schutzhaft  machte  Alfs  einen  kleinen
Tabakladen auf, der zu einem Treffpunkt der NS-Gegner und
entsprechend beobachtet wurde. 1938 wurde er erneut von der
Gestapo verhaftet und wieder nach Dortmund gebracht. Später
kam Alfs zusammen mit den Widerstandskämpfern Karl Polixa aus
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Gevelsberg, Wilhelm Kraft aus Haßlinghausen und Otto Hühn, dem
späteren  Landrat  des  Ennepe-Ruhr-Kreises,  in  das
Konzentrationslager  Sachsenhausen.  Im  Frühjahr  1945
organisierte die SS den so genannten „Todesmarsch“ aus dem KZ
Sachsenhausen  Richtung  Norden.  Im  Wald  bei  Below  wurden
hunderte von Kranken erschossen, darunter auch Peter Alfs aus
Milspe  (heute  Ennepetal)  und  Wilhelm  Kraft,  der  ehemalige
Bürgermeister von Haßlinghausen (heute Sprockhövel).

Auch  Wilhelm
Kraft  wurde
von  SS-Leuten
erschossen.

Das Urteil gegen Peter Alfs, nach dem er ins KZ kam, wurde
erst 1955 aufgehoben, ein Jahr später wurde er offiziell für
tot erklärt. 1978 ehrte ihn der Rat der Stadt Ennepetal durch
die Benennung einer Straße mit seinem Namen. Nach Wilhelm
Kraft wurde wenig später die neue Gesamtschule des Ennepe-
Ruhr-Kreises in Sprockhövel benannt, und die Schulgemeinschaft
bemüht  sich  sehr,  das  Gedenken  an  Krafts  Wirken  und  den
Widerstand gegen die Nationalsozialisten allgemein lebendig zu
erhalten.
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Paul Nizon und die Goldadern
der Kunst
geschrieben von Bernd Berke | 9. August 2012
Paul Nizon lebt und schreibt aus voller Brust elitär, die
allermeisten Verhältnisse lässt er weit hinter sich liegen. Er
grenzt  sich  streng  ab,  hält  sich  heraus  aus  dem  gängigen
Streit  der  Zeit,  besteht  auf  „Niemandszugehörigkeit“.
Kritiker, die ihm weniger gewogen sind, halten ihn für einen
prätentiösen „Dichterdarsteller“. Nach üblichen Maßstäben ist
der  1929  in  Bern  geborene  Nizon  ein  Bewohner  des
Elfenbeinturms.

Jetzt sind seine Journale der Jahre 2000 bis 2010 erschienen.
Sie  erheischen  langsame,  einlässliche  Lektüre  und  häufiges
Innehalten.

Es gibt nur wenige, die ihr ganzes Dasein so sehr mit Mühsal
und Triumph der Schriftlichkeit gleichsetzen, die so unbedingt
das Künstlertum im althergebrachten Sinne beschwören. Zitat:
„Nur das Wort gewordene oder besser Poesie gewordene Leben ist
lebenswertes Leben.“ Konsequenz: „Und darum verachte ich all
die kleine Verbrauchskunst, so amüsant oder bestechend oder
interessant sie auch sein mag…“ Unerbittliche Forderung: „Nur
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das  Bis-an-die-Grenze-Gehen  zählt  oder  genügt  in  Sachen
Kunst.“

Paul  Nizons  geistesaristokratischer  Dünkel  geht  freilich
einher mit ausgesprochener Sympathie für die Clochards und
Verzweifelten. Auf den ersten Blick findet man seine Texte
vielleicht  nicht  sonderlich  „welthaltig“,  doch  kann  man,
seinen  Schilderungen  aus  der  Nahsicht  folgend,  bei  jedem
Schritt und jeder Wendung den Atem anhalten. Satz für Satz
klingt  seine  augenblickliche  Staunensbereitschaft  an,  er
selbst sagt es so:  „…daß ich am Morgen beim Hinausgehen und
Tagbegrüßen immer noch wie ein Kind voller Wundererwartung
einhergehe…“  Daraus  erwächst  dann  wortwörtlich  „Sagenslust.
SPRACHLUST.“

Die Journale nehmen einen sogleich gefangen, wenn er etwa zu
Beginn rückblickend von den frühen Jahren in Paris spricht, wo
er als „Lebensanwärter“ auf den „offenen Markt des Lebens“
tritt und sich alles vor schierer Erwartung anspannt, erhöhte
Verletztlichkeit  und  drohendes  Scheitern  inbegriffen.  Man
fühlt sich hier nah am Zauber allen Anfangs, am schöpferischen
Quell,  doch  auch  im  Zwiespalt.  Das  Schreiben  gerät  zur
permanenten  Selbst-Erfindung,  darauf  spielt  wohl  auch  der
Titel des Bandes („Urkundenfälschung“) an, der im gesamten
Buch  ansonsten  nicht  vorkommt.  Das  Ich  ist  eine  fragile
Fiktion,  es  muss  jederzeit  errungen  werden,  aus  Worten
hervorgehen.

Immer wieder vergleicht Nizon seine Art des Schreibens mit dem
breiten, nie versiegenden Erzählstrom von Peter Handke und
sieht  sich  selbst  eher  als  Verschweiger,  der  nur  wenigen
Goldadern nachspüre; hingegen als manischen „Verschwender“ in
den Journalen, „die den Seitenflügel meines Werks ausmachen“.

Nizons Fähigkeit zu rühmen zeigt sich auch und gerade in den
Journalen. Die französische Lebensart, leuchtende Momente in
Paris  oder  Rom,  der  „Schönheitsanfall“  angesichts  der
Erscheinung einer Frau – all das wird aus flüchtigen Momenten



geborgen  und  als  Kostbarkeit  aufgehoben.  Die  Kehrseite:
Zutiefst  erschrocken  notiert  der  Schriftsteller,  dass
vielleicht alles nur im relativ schmalen Werk bewahrt sei,
dass er hingegen im äußeren Leben versagt habe.

Im Zeitrahmen dieser Tagebücher leidet Nizon an den Folgen
einer  Ehescheidung,  andererseits  gibt  ihm  die  glückhafte
Vollendung  des  Romans  „Das  Fell  der  Forelle“  Auftrieb.
Hochgemutes  Emporschwingen,  quälerische  Selbstzweifel  und
Selbstmitleid  wechseln  einander  flackernd  ab.  Skepsis,  den
eigenen  Ruhm  betreffend  und  folglich  auch  Einkommens-Panik
gehören zur Nachtseite der vogelfreien Existenz. Auch macht
das Alter sich zunehmend bemerkbar, es sterben Freunde, jeder
Tod bedeutet einen Weltverlust. Gallig bemerkt Nizon zudem,
wie er sich etwa der gegenwärtigen Musikszene entfremdet habe,
während ihn 1968 mit seinen kulturellen Begleiterscheinungen
immerhin noch gestreift hatte.

Die künstlerischen Leitsterne Nizons erstrahlen in etlichen
Passagen, in erster Linie Vincent van Gogh und Robert Walser,
außerdem – schon widersprüchlicher gefasst – Elias Canetti,
mit  dem  Nizon  befreundet  war  und  den  er  als  wichtigste
Begegnung seines Lebens bezeichnet, wenngleich er ihn auch als
bedrohlich empfunden hat.

Zumal  die  Anfänge  („künstlerische  Inkubationszeit“)  werden
noch  einmal  eingehend  bilanziert.  Einige  Essenzen  klingen
ehern kulturkonservativ. So stellt der einstige Museumsmann
Nizon über die Kunst seit Kandinsky fest: „Das Abstrakte war
wohl doch ein Irrweg.“ Verächtlich erwähnt er Rap und Poetry
Slam als niedere Formen. Und er spricht sich vehement gegen
Kulturrelativisten  aus,  die  beispielsweise  die
nordafrikanische  Rai-Musik  in  einem  Atemzug  mit  Schubert
nennen. Er selbst weiß, dass seine Haltung eurozentrischem
Hochmut entspricht – und steht dazu.

Überhaupt  gleichen  die  Journale  über  weite  Strecken  dem
Versuch, auf dem Felde der Künste so etwas wie großbürgerliche



Dignität,  jedenfalls  hochveredeltes  Herkommen  zu  behaupten.
Ein solches Unterfangen steht quer zur Jetztzeit, es  kann
geradezu  heroisch  genannt  werden.  Wohlfeile  Bekräftigungen
landläufiger Meinungen finden sich anderswo zuhauf. Hier aber
geht es um Werte jenseits des Tages.

Paul Nizon: „Urkundenfälschung. Journal 2000-2010“. Suhrkamp
Verlag. 376 Seiten. 24,95 Euro.

Wie  unterschiedlich  Pfarrer
doch sein können
geschrieben von Rudi Bernhardt | 9. August 2012
Wie  unterschiedlich  doch  Pfarrer  sein  können,  wie
unterschiedlich  ihre  spezifische  Vorstellung  von  Seelsorge,
wie  widersprüchlich  ihre  gelebte  Art  zwischenmenschlicher
Zuwendung.

Vor  wenigen  Tagen  durfte  ich  wieder  einmal  Pfarrer  Peter
Hintze dabei erleben, wie er mit gütiger Miene seinen jungen
Freund, unser aller Bundespräsidenten und Niedersachsens Ex-
Ministerpräsidenten, Herrn Christian Wulff, gegen allgemeine
Anfeindungen in Schutz nahm und dabei weder auf argumentativen
Schwachsinn verzichtete noch auf moralin-gesäuerte Wortwahl.
Nicht einmal die ewig bildenden Redakteure konnten auf eine
Mahnung verzichten: Da gab es doch diese Gebote, von denen
eines es untersagte, falsches Zeugnis zu reden.

Nehmen wir einmal an, dass Pfarrer Hintze einfach zu wenig
wusste, dass er nicht wissentlich falsches Zeugnis ablegte,
sondern  schieren  Unfug,  aber  mit  dem  erklärten  Willen,
sozusagen  als  letzter,  real  existierender  Freund  unserem
Präsidenten seelsorgerisch zur Seite zu stehen.
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(Foto: Bernd Berke)

Und dann hörte ich nach vielen Jahren den ruhig tönenden Bass
von  Pfarrer  Alfred  Buß,  derzeit  noch  Präses  und  vormals
Gemeindepfarrer  in  Unna-Königsborn.  Der  sprach  von  seiner
Vorliebe  für  das  evangelische  Christentum,  weil  das
selbstkritisch sein kann und flache Hierarchien bevorzugt. Der
sprach  von  seinen  Gedanken  über  Teilstrecken  seines
Lebensweges und davon, was er jeweils in diesen Zeiten gelernt
habe. Er sprach auch von Fehlern, die ihm selbst unterlaufen
waren, Fehlern, die er mutmaßlicher Weise noch machen werde
und Fehlern, die die Menschheit ständig macht. Und dann sprach
er von den seelsorgerischen Herausforderungen, die sich dem
Gemeindepfarrer stellen, wenn er Menschen auf dem Weg hinüber
begleiten.  Dass  seine  Frau  zur  Niederkunft  bereits  im
Krankenhaus war und er für sie daheim im alten Zechenhaus noch
wichtige  Dinge  besorgen  sollte.  Und  dass  ihn  just  da  ein
Brandanruf  eines  Gemeindegliedes  erreichte,  er  daher  viel
später in Krankenhaus zurückkehrte.

Wie  unterschiedlich  Pfarrer  doch  sein  können.  Alfred  Buß
kündigte  in  seinem  Interview  mit  WDR5  an,  dass  er  zum
Ruhestand  ins  Zechenhaus  nach  Unna-Königsborn  zurückkehren
werde.  Ich  freue  mich  schon  auf  ihn,  wieder  öfter  seinen
satten  Bass  mit  dem  rollenden  „rrr“  zu  hören.  Und
mitzuerleben,  dass  so  ziemlich  ständig  etwas  Kluges  dabei
herauskommt, wenn er spricht.
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„Schmidts  Einsicht“  kommt
nicht zu spät
geschrieben von Hans Hermann Pöpsel | 9. August 2012
Drei Romane mit der Titelfigur Albert Schmidt hat der in Polen
geborene  amerikanische  Autor  Louis  Begley  geschrieben.  Den
letzten mit dem deutschen Titel „Schmidts Einsicht“ gibt es
zunächst  sogar  nur  bei  uns  –  in  den  USA  erscheint  die
Originalausgabe erst im März als „Schmidts Steps Back“.

Viele erinnern sich bestimmt an Jack Nicholson, der 1997 den
alternden Anwalt Schmidt aus New York im Kino verkörperte.
Dieser etwas verschrobene Witwer mit dem hohen Einkommen hat
ständig  Zoff  mit  seiner  Tochter  Charlotte  und  eine
ausgelassene Liebesaffäre mit einer jungen Kellnerin seines
Lieblingslokals auf Long Island.

Im abschließenden dritten Band, der am Silvestermorgen 2009
beginnt und zwischen verschiedenen Rückblenden pendelt, ist
diese Affäre beendet. Stattdessen knüpft die Handlung an den
Schluss des zweiten Teils an, in dem Schmidt in Paris vor dem
Haus  einer  früheren  Geliebten  steht  und  unentschlossen
überlegt,  ob  er  klingeln  soll.  Er  hat  tatsächlich  diese
hübsche Französin – inzwischen ebenfalls Witwe – wieder für
sich  gewinnen  können.  An  jenem  Silvestertag  wartet  er  in
seiner Villa auf ihren Besuch und die Antwort auf die Frage,
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ob sie bei ihm bleiben möchte. In der Zwischenzeit sind jedoch
so dramatische Dinge geschehen, dass Schmidt seine Einstellung
zum  Leben  ändert,  er  kommt  im  Sinnes  des  Buchtitels  zur
„Einsicht“, er kommt gewissermaßen zur Ruhe, und die Trilogie
des Autors findet ein altersweises Ende.

Louis  Begley,  das  zeigen  alle  seine  Bücher,  ist  ein
hervorragender Menschenkenner mit großem Einfühlungsvermögen.
Auch sein Held Schmidtie, der durch seinen Sexismus und den
unbewussten Antisemitismus eigentlich etwas abstoßend wirken
soll,  wird  nie  vollständig  in  ein  Schwarz-Weiß-Schema
gepresst, so dass man letztlich so etwas wie Mitleid mit einem
alten Mann empfindet, dem das Schicksal große Glücksmomente
und ebenso hartes Leid bescherte. Aus der Angst vor dem Tod
gewinnt Schmidt zum Schluss jedoch noch einmal die Hoffnung,
dass  Liebe  allem  einen  Sinn  geben  kann  –  ganz  ohne  den
Zynismus, an den er sich so gewöhnt zu haben glaubte.

Louis Begley: Schmidts Einsicht. Roman, Suhrkamp Verlag, 416
Seiten, 22,90 Euro.

Gespräche  als  Teil  des
literarischen Werks
geschrieben von Günter Landsberger | 9. August 2012
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Seit Eckermanns Gesprächen mit Goethe wissen wir, dass es
Schriftstellergesprächsbücher geben kann, die man fast schon
zu den Werken der betreffenden Schriftsteller zählen darf.
Manchmal gelingt eine solche Werkausweitung auch heute. In den
letzten  Jahren  bis  hin  in  die  allerletzte  Zeit  sind  mir
mindestens vier Gesprächsbücher untergekommen, bei denen dies
der Fall ist.

Sie alle bieten Ergänzung wie Einstiegshilfe in das namhafte,
manchmal etwas sperrige Werk der jeweiligen Schriftsteller… .
Sie  erleichtern  gleichermaßen  Zugänge  für  (unbedingt!)
wünschenswerte Neuleser und vervollständigen, bestätigen oder
korrigieren das vielleicht schon vorhandene Bild, das wir uns
bereits konkret von Ilse Aichinger, W. G. Sebald, Julien Gracq
und Ernesto Sábato durch eigene Lektüre gemacht haben.

In all diesen Büchern wird ein facettenreich reichhaltiges,
ganz  eigenes,  in  wirklich  jedem  Falle  hochinteressantes
Spektrum vermittelt.

Und wenn man zuguterletzt das große Buch der elf Gespräche
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Carlos Catanias mit Ernesto Sábato gelesen hat, kann man noch
eines draufsetzen und auch noch den neuesten Essayband von
Claudio Magris hinzunehmen, der recht viele sehr anregende und
kundige Essays enthält und unter ihnen eben auch jenen, der in
unseren Zusammenhang besonders gut passt, seinen Essay über
Sábato:  „Ernesto  Sábato  und  das  zweierlei  Schreiben“.  Wie
Magris darin eine grundlegende Unterscheidung trifft zwischen
der  Essayistik  Sábatos,  seinem  aufklärerisch  eingreifenden,
humanitätsorientiertem  Schreiben,  und  seinem  visionären
Romanwerk, leuchtet mir ein, ich kann es durch eigene Sábato-
Lektüre  bestätigen.  Nur  eine  einzige  wesentliche  Ergänzung
hätte ich zu machen: In einem bestimmten, mich menschlich
besonders  bewegendem  Kapitel  im  Schlussteil  seines
überragenden Romans mit dem unmöglichem Titel „Über Helden und
Gräber“ gelingt es Sábato, mit einem Male wie nebenbei seine
Tages- und Nachtdimensionen miteinander zu verbinden.

W. G. Sebald: „Auf ungeheuer dünnem Eis“. Gespräche 1971 bis
2001.  Hrsg.  Torsten  Hoffmann.  Fischer  Taschenbuch  Verlag,
Frankfurt/Main 2011. 9,99 €

Ilse Aichinger: „Es muss gar nichts bleiben“. Interviews 1952
– 2005. Mit beigelegter CD. Hrsg. Simone Fässler. Edition
Korrespondenzen, Reto Ziegler, Wien 2011. 23,00 €

Julien  Gracq:  Gespräche.  Aus  dem  Französischen  von  Dieter
Hornig. Literaturverlag Droschl. Graz/Wien 2007. 23,00 €

Ernesto Sábato: Zwischen Schreiben und Leben. Gespräche mit
Carlos  Catania.  Aus  dem  Spanischen  übersetzt  von  Erica
Engeler. Verlag im Waldgut, Frauenfeld 1998. 25,50 €

Claudio  Magris:  „Das  Alphabet  der  Welt.  Von  Büchern  und
Menschen“. Aus dem Italienischen von Ragni Maria Gschwend,
Edition Akzente Hanser. München 2011. 21,90 €



Franziska  Becker  –  die
Bilderbuch-Emanze
geschrieben von Katrin Pinetzki | 9. August 2012

Franziska Becker

Wenn eine Künstlerin, eine Zeichnerin, einen bedeutenden Preis
für ihr Lebenswerk erhält, und wenn ein nicht unbeträchtlicher
Teil  dieses  Lebenswerkes  sich  mit  dem  Verhalten  und  dem
Verhältnis der Geschlechter beschäftigt – dann hat man ein
Problem. Einerseits will man Kunst und Künstlerin nicht auf
dieses Thema reduzieren. Andererseits geht es immerhin um die
Frau, die seit 1977, also seít Erscheinen der „Emma“, in jeder
Ausgabe des Frauenmagazins vertreten ist. Franziska Becker,
die  in  diesem  Jahr  Deutschlands  einzigen  Satirepreis,  den
„Göttinger Elch“, verliehen bekommt, verbindet man einfach mit
Emma. Ist sie auch eine Emanze? Darf man „Emanze“ sagen? Und
darf man fragen, ob man das sagen darf?

Der Krampf im Kopf löst sich durch körperliche Anstrengung:
Franziska  Becker  hat  für  das  Interview  in  ihre
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Dachgeschosswohnung  in  der  Kölner  Südstadt  eingeladen.  Im
Hausflur der vierten Etage wird man immerhin mit einem ersten
Bild der Karikaturistin belohnt, aber oben ist man deshalb
noch lange nicht. Als Becker vor einigen Jahren Besuch von
einem amerikanischen Journalisten hatte, der sie für seine
internationale Kunst-Kolumne interviewen wollte, konnte der es
gar nicht fassen: Fünf Stockwerke ohne Fahrstuhl, das gebe es
in den Staaten seit seiner Geburt nicht mehr.

Franziska Becker scheint die tägliche Treppenlauferei gut zu
bekommen – sie wirkt bedeutend jünger als 62. Das liegt wohl
vor allem an ihren großen, dunklen, perfekt fallenden Locken,
die sie häufig kunstvoll mit ihrer Hand zerstrubbelt. Sie
trägt Schwarz, etwas raffiniert Geschnittenes, das irgendeine
Mischung aus Kleid, Overall und Hosenanzug ist. Halt – würde
man  bei  einem  männlichen  Künstler  auch  sehr  ins
Kleidungsdetail gehen? Da ist er schon wieder, der Krampf.

Lieber erst einmal mit einer unkomplizierten Frage beginnen.
Findet sie es nicht frustrierend, mit Anfang 60 einen Preis
fürs Lebenswerk zu bekommen – so, als sei von ihr nichts mehr
zu  erwarten?  „Es  klingt  zwar  so,  als  würde  man  bald
abnippeln“, sagt Franziska Becker, „aber ich habe ihn lieber
jetzt, als wenn ich schon tatterig bin. Und ich arbeite ja
auch schon 35 Jahre, da hat man das meiste vom Arbeitsleben
hinter sich.“

"Born  to  be  wild"  -
Franziska  Becker
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Tatsächlich waren die Elch-Preisträger der vergangenen Jahre –
Olli Dittrich, Josef Hader, Helge Schneider – noch jünger. Bei
den Entscheidungen der Jury steht, so heißt es, „nicht der
Zeitgeist Pate; nicht der Massengeschmack und nicht momentaner
Erfolg“,  sondern  „Können,  Charakter  und  Wirkung“.
Ausgezeichnet werden sollen Künstler, die Spuren hinterlassen.
Dies galt in der Vergangenheit offenbar vor allem für Männer:
Franziska Becker ist erst die zweite Frau, die den seit 1997
vergebenen  Preis  bekommt.  Die  erste  war  Marie  Marcks,
ebenfalls  Karikaturistin.

Dass  Franziska  Becker  Spuren  hinterlassen  hat,  zeigt  sich
bereits heute. Tausende Frauen hatten oder haben ihre Bücher
in den Regalen stehen, und ihre Kinder holen sie gern hervor,
um sich darüber kaputtzulachen, wie es so war, früher: als der
„neue Mann“ geboren wurde, der über seine Identität als Vater
gleich ein „total authentisches Video“ drehte. Als die Frauen
vom Heilkristall-Workshop zum Bauchtanz-Marathon fuhren. Als
Gläserrücken und Schamanismus schwer in Mode waren und sich
die Frauen in Frauencafés gegenseitig beharkten. In solchen
Arbeiten  illustriert  Becker  treffend  die  Verhältnisse,  die
skurril genug waren. Am stärksten ist sie aber, wenn sie in
typischer Becker-Manier die Verhältnisse umkehrt. Ein simpler
Kunstgriff, der ohne viel Worte, dafür umso bildgewaltiger
zeigt, wie die Welt auch ganz anders sein könnte. Dann starren
aufgeregt weibliche Augenpaare durch Seh-Schlitze einer Peep-
Show,  in  der  sich  ein  schlecht  rasierter  Mann  mit
Hundehalsband, ein Finger lasziv in den Mund gesteckt, selbst
befriedigt.  Dann  stopfen  Gänse  den  Käfig-Menschen  mit
Trichtern Brei in den Schlund, und modebewusste Zobel tragen
Mäntel aus Menschenhaut, mit vielen Händchen vom Jungmensch.
Und dann bedecken auch islamische Männer ihre Reize – mit
einem extralangen Bart, der bis zum Gemächt reicht.



Menschenfreund - Franziska
Becker

„Ich möchte für meine Arbeit und nicht als Frau honoriert
werden“,  sagt  Becker  dazu,  „es  gibt  halt  sehr  wenige
Karikaturistinnen,  und  wenige,  die  so  lange  durchhalten.“
Franziska Becker hält durch, seit 35 Jahren, ohne sich, wie
sie sagt, „verbiegen zu lassen“, ohne sich verkauft zu haben.
Darauf, sagt sie, sei sie schon ein bisschen stolz.
Gelegenheiten hat es durchaus gegeben – etwa eine Anfrage, ob
sie nicht von der Emma zur Brigitte wechseln wollte. Doch Emma
und Brigitte – das waren in den späten 70ern und frühen 80ern
nicht einfach zwei Magazine für unterschiedliche Zielgruppen,
das waren unvereinbare Welten. Und Becker, gerade in der einen
Welt heimisch geworden, dachte nicht daran, sie wieder zu
verlassen: „Ich fühle mich bis heute bei der Emma zu Hause,
ich  habe  ja  auch  ein  politisches  Anliegen“,  sagt  sie.
Inzwischen haben sich alle geändert: Emma, Brigitte, Franziska
Becker  selbst.  Könnte  sie  sich  inzwischen  vorstellen,  für
beide  Magazine  zu  arbeiten?  Moralische  Bedenken  hätte  sie
heute keine mehr, sagt sie, aber: „Ich weiß nicht, ob die
Alice das so prickelnd fände.“
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Traumbaum - Franziska Becker

Alice  Schwarzer:  Franziska  Becker  lernte  sie  1975  in
Heidelberg kennen. Zwei Jahre später hörte sie, dass Schwarzer
für ihr neues Magazin eine Karikaturistin suchte, und bewarb
sich mit einer Kugelschreiber-Zeichnung – ausgerechnet einer
Parodie auf die „Vorher – Nachher“-Serie aus der Brigitte. Als
Becker auf die sieben Jahre ältere Schwarzer traf, war „Der
kleine Unterschied und seine großen Folgen“ gerade erschienen;
Schwarzer kam aus Paris zurück, wo sie sich mit Simone de
Beauvoir und Jean-Paul Sartre angefreundet hatte. Den Respekt,
den  Franziska  Becker  als  Kunststudentin  damals  vor  der
Journalistin und Feministin empfand, hat sie sich bis heute
bewahrt.

Die  Geschichte  ihrer  Politisierung  hat  Franziska  Becker
schonungslos  in  einer  ihrer  Zwölf-Bilder-Geschichten
nachgezeichnet. „Meine 68er in Heidelberg“ erzählt von einem
etwas orientierungslosen Mädchen, das sich nach einem Semester
Ägyptologie in einer „kleinmütigen Anwandlung“ doch für eine
Ausbildung am Hygiene-Institut entscheidet. „So, halten Sie
meine Pipette, Fräulein Becker“, sagt in der Bild-Geschichte
ein  unappetitlich  distanzloser  Ausbilder  zu  dem  jungen
Mädchen. Doch bevor sie dagegen auf die Barrikaden gehen wird,
muss sie erst noch lernen, dass genau das – der Kampf um
Gleichberechtigung – ihr Lebensthema ist, und nicht etwa der
gegen den Monokapitalismus und das Schweinesystem, den ihr
Freund und seine Kommilitonen ausfechten, während sie ihre
Freundinnen  Flugblätter  tippen  lassen.  Erst,  als  Franziska
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Becker mit anderen Frauen ihr Ding machte, fühlte sich alles
richtig  an.  Eine  Emanzipationsgeschichte  in  Bildern,  eine
Bilderbuch-Emanzipation.

Noch richtiger wurde es, als Franziska Becker, ihrem Job bei
Emma sei Dank, der Kunstakademie den Rücken kehren konnte.
„Ich  war  unglücklich  dort.  Es  gab  viel  Konkurrenz  unter
Männern – Frauen wurden nicht recht ernst genommen. Es gab
keine einzige Professorin oder Assistentin, und es war alles
andere als der Hort geistigen Austausches, den ich mir erhofft
hatte“,  sagt  sie.  Immerhin  erwarb  Becker  unter  dem  Jung-
Professor Markus Lüpertz brauchbare Kenntnisse im Aktzeichnen
und Anatomie. Bereut hat sie ihre Entscheidung nie. Von nun an
kümmerte sie sich selbst um ihre künstlerische Entwicklung –
und  das  ausgesprochen  erfolgreich.  Aus  dem  anfangs  noch
kindlichen, ungeübten Strich wurde eine eigene Handschrift,
erkennbar durch große Liebe auch zum kleinsten Mode-Detail.

Urzeitcomic  -  Franziska
Becker

Kaum zu glauben, dass sie ihre Zeichnungen nie nach der Natur,
sondern stets aus der Erinnerung macht: Franziska Becker saugt
Bilder in sich auf, speichert sie – und vertraut ihren Blick
auf die Welt dann dem Papier an. Aus dem Job wurde ein Beruf.
Franziska-Becker-Figuren findet man inzwischen in „Psychologie
heute“ oder „Stern“, in der „Titanic“ oder in Tageszeitungen.
Sie illustriert Bücher und malt, gerne auf großer Leinwand und
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unter  Verarbeitung  überraschender  Materialien:  alte
Landkarten,  Federn,  Wolle,  Papierschiffchen.  Die  Galerie
Jöllenbeck vertritt ihre Bilder. Sie veröffentlichte mehr als
20  Bücher,  darunter  die  Klassiker  „Mein  feministischer
Alltag“,  „Männer“,  „Weiber“  oder  „Hin  und  Her“,  letzteres
gemeinsam mit ihrem langjährigen Lebensgefährten, dem Zeichner
Manfred von Papen (papan). Die Ausstellung, die der Elch-
Preisträgerin derzeit im Alten Rathaus Göttingen ausgerichtet
wird,  ist  bereits  ihre  21.  Einzelschau.  Franziska  Beckers
Kulleraugen-Figuren mit ihren Langnasen waren bereits im Von
der Heydt Museum Wuppertal, im Caricatura Museum Frankfurt, im
Wilhelm Busch Museum Hannover oder im Kölnischen Stadtmuseum
zu sehen.

Treu geblieben ist Franziska Becker nicht nur der Emma und
ihrem zeichnerischen Einsatz für gleiche Rechte, treu blieb
sie auch einem unkonventionellen Lebensstil: Die Künstlerin
wohnt  mal  in  ihrer  Kölner  Südstadtwohnung,  mal  in  ihrem
abgeschiedenen Atelier im Bergischen Land – und vier Monate im
Jahr in Philadelphia. Dorther kommt ihr Freund, ein ehemaliger
Soziologie-Professor.  Becker  hat  ihn  vor  15  Jahren
kennengelernt: Er hatte ihr „New York Tagebuch“ in die Finger
bekommen und ihr daraufhin einen Brief geschrieben.

Party - Franziska Becker

Die USA, überhaupt das Reisen, verschaffen Franziska Becker
noch einmal neue Themen und Pläne. In diesem Jahr, das hat sie
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sich  fest  vorgenommen,  will  sie  mit  ausgewählten  Arbeiten
unterm  Arm  beim  „New  Yorker“  vorsprechen,  dem  berühmten,
kunstsinnig- intellektuellen Stadtmagazin. Außerdem will sie
ein Kinderbuch schreiben und illustrieren, will sie viel mehr
große Bilder malen und dabei neue Techniken ausprobieren. Neue
Themen kommen ihr mit Anfang 60 sowieso: In „Der Fall Mutti“
versucht  Tochter  Franziska  erfolgreich,  den  Kränkungen  und
Unverschämtheiten einer altersdementen Frau Humor abzuringen –
mit Erfolg. Für diese Bildgeschichte wurde Franziska Becker –
wie für viele andere vermeintlich politisch unkorrekte auch –
von einem Teil ihres zumeist weiblichen Publikums angefeindet.
Doch davon hat sie sich, wie von so manch anderem auch, längst
emanzipiert.

(Der Text erschien zuerst in der Februar-Ausgabe des Magazins
K.WEST)

Bariton  Thomas  Quasthoff
beendet  Sängerkarriere:  Auch
geplante  Auftritte  in
Dortmund und Essen abgesagt
geschrieben von Werner Häußner | 9. August 2012
Traurige Nachricht für alle Musikfreunde: Wie die Philharmonie
Essen am 11. Januar mitteilt, beendet Thomas Quasthoff seine
Karriere als Sänger. Der Bassbariton, der vor allem als Lied-
und  Oratoriensänger  eine  beispiellose  Karriere  hinter  sich
hat, wird aber nach wie vor auf der Bühne zu erleben sein, wie
er auf seiner Homepage mitteilt: „Thomas Quasthoff wird als
Sprecher, bei Lesungen und im Rahmen der neuen Reihe «Thomas
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Quasthoffs Nachtgespräche» am Konzerthaus Berlin auf der Bühne
zu erleben sein.“ Ausfallen muss jedoch das für 19. Mai 2012
in der Philharmonie Essen geplante Konzert. Die Karten werden
zurückgenommen, teilte die Philharmonie mit. Quasthoff hatte
in der Region außerdem Auftritte am 26. Januar im Konzerthaus
Dortmund und am 28. Januar in der Philharmonie Köln geplant.
Bei beiden Konzerten springt der Bariton Florian Boesch ein.

Für  Quasthoffs  Entscheidung  sind  gesundheitliche  Gründe
maßgebend.  Der  Sänger  hatte  2011  mit  einer  hartnäckigen
Kehlkopfentzündung zu kämpfen. Seine Gesundheit erlaube es ihm
nicht, „dem Anspruch, den ich immer an mich selber und an die
Kunst gestellt habe, gerecht werden zu können“, begründet der
Künstler seine Entscheidung. „Ich habe dem Beruf sehr viel zu
verdanken und gehe ohne Bitterkeit. Im Gegenteil – ich freue
mich auf neue Herausforderungen, die es in meinem Leben geben
wird. Ich bedanke mich bei allen Musikerkolleginnen und -
kollegen, mit denen ich gemeinsam auf der Bühne stehen durfte,
bei  allen  Veranstaltern  und  bei  meinem  Publikum  für  ihre
Treue“, wird Quasthoff in der Pressemitteilung zitiert.

 

Thomas Quasthoff bei seinem letzten Auftritt
als  Sänger  in  der  Essener  Philharmonie  im
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Dezember 2010. Foto: Sven Lorenz

 

Essens  Intendant  Johannes  Bultmann  äußerte  sich  „sehr
schockiert“,  bekundet  aber  seinen  Respekt  vor  einer
Entscheidung, die „keineswegs selbstverständlich“ sei. Noch im
Dezember  2010  sei  Quasthoff  mit  einer  Gala  zu  seinem  50.
Geburtstag in der Philharmonie zu Gast gewesen. Dies sei – wie
heute bekannt – einer seiner letzten großen Auftritte als
Sänger gewesen.

Der 1959 in Hildesheim geborene Sänger studierte bei Charlotte
Lehmann  in  Hannover.  1984  hatte  er  seinen  ersten  großen
Auftritt im Oratorium „Die letzten Dinge“ von Louis Spohr in
Braunschweig. 1987 gewann er den Ersten Preis beim Mozartfest-
Wettbewerb  in  Würzburg.  Den  Karriere-Durchbruch  ermöglichte
der Gewinn des Internationalen Musikwettbewerbs der ARD im
Jahr 1988. Sieben Jahre später gab Quasthoff beim Oregon Bach
Festival sein USA-Debüt; 1999 trat er erstmals in der Carnegie
Hall in New York auf – mit Schuberts „Winterreise“.

Auch auf der Opernbühne war Thomas Quasthoff zu erleben, so
2003  in  Beethovens  „Fidelio“  unter  Simon  Rattle  bei  den
Salzburger  Osterfestspielen.  2004  folgte  der  Amfortas  in
Wagners „Parsifal“ an der Wiener Staatsoper. Quasthoff nahm in
den letzten Jahren auch Jazz, Soul und Blues in sein Programm
auf. Der vielfach ausgezeichnete Künstler unterrichtet seit
langem junge Sänger; 1996 erhielt er eine Professur an der
Musikhochschule Detmold, 2004 wechselte er an die Hanns Eisler
Hochschule in Berlin. Seine Diskografie ist reichhaltig; zu
seinen letzten Veröffentlichungen zählen das Jazz-Album „Tell
it  like  it  is“  (2010),  Bachs  „Matthäuspassion“  mit  dem
Thomanerchor  und  dem  Gewandhausorchester  unter  Riccardo
Chailly (2010) und eine Platte mit italienischen Arien von
Joseph  Haydn  mit  dem  Freiburger  Barockorchester  (2008).
Berühmt  geworden  sind  zum  Beispiel  seine  Aufnahmen  der
„Winterreise“ mit Charles Spencer am Flügel oder seine Loewe-



Balladen mit Norman Shetler als Begleiter.

Bob Anderson: Der Mann, der
Darth Vader war
geschrieben von Rudi Bernhardt | 9. August 2012
Wer kennt Bob Anderson? Ich bin mir sehr bewusst, dass es auf
diese Frage nur sehr wenige gescheite Antworten geben wird.
Sporthistoriker mögen auskramen, dass unter seiner kundigen
Säbelführung  die  britische  Fechtequipe  1952  bis  ins
Viertelfinale vorstieß, er als Einzelfechter allerdings nur
die Vorrunde überstand. Militärkundige des Königreichs mögen
vielleicht  Erinnerungen  daran  entstauben,  dass  dieser  Bob
Anderson  während  des  Zweiten  Weltkrieges  –  vielleicht  ein
wenig  anachronistisch  –  Fechtunterricht  auf  Kriegsschiffen
erteilte. Ganz Kundige, die etwas von Kino verstehen, könnten
indes pistolenschussartige antworten: „Das war doch der Typ,
der als betagter Knopp mit dem Laserschwert als Darth Vader
herumfuchtelte.“

Ja, das war Bob Anderson, der am Neujahrstag 2012 ganz leise
von der Lebensbühne abtrat und urplötzlich noch einmal das
Nachrufinteresse ernst zu nehmender Medien auf sich zog. Nach
Krieg und Sportlerkarriere zog es ihn nach Hollywood, den
Stars beizubringen, wie man ebenso elegant wie glaubwürdig
seine Gegner mittels Degenklinge ins geschauspielerte Jenseits
befördert. Errol Flynn beispielsweise, den er so hart ran
nahm,  dass  er  ihn  richtig  verletzte,  was  ihm  den  bissig-
bewundernden Beinamen „Mann, der auf Errol Flynn einstach“
eintrug.  Doch  Flynn  dankte  ihm  das  harte  Training  mit
unvergleichlichen Fechtszenen, die er als gern gebuchter Held
in Unterhosen ablieferte.
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Auch  hier  schwingt  Darth
Vader  das  Laserschwert:
Dreier-DVD-Box  von  George
Lucas' "Star Wars" (Trilogie
IV-VI).  (Copyright:
Twentieth  Century  Fox  Home
Entertainment/Amazon)

Bob Anderson stieg zum nachgefragten Stuntman und Trainer auf.
Er machte später Kiefer Sutherland ebenso wie Charlie Sheen zu
unschlagbaren  Musketieren,  machte  Orlando  Bloom  und  Johnny
Depp zu filigranen Klingenakrobaten, ließ den völligen Fecht-
Dilettanten Viggo Mortensen im „Herrn der Ringe“ heldenhaft
aussehen – Bob Anderson war damals schon 80 Jahre alt.

Ja, und er gelangte zu schier ewigem Ruhm als er ausgerechnet
mit einem plastilinen Leuchtprügel unter George Lucas in Star
Wars kurzerhand für David Prowse einsprang, weil der partout
nichts Gescheites mit dem Laserschwert anfangen konnte. Lucas
wollte  eigentlich  Andersons  Anonymität  bewahren,  aber  Mark
Hamill,  der  den  Luke  Skywalker  gab,  konnte  nicht  an  sich
halten und lüftete das Geheimnis: Aus ehrlicher Bewunderung
für  die  Arbeit  des  „mürrischen  Bob“,  wie  er  wegen  seiner
perfektionistischen Trainingshärte gern genannt wurde.
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August Macke vor 125 Jahren
geboren  –  Farbe,  Licht  und
lebensfrohes Schaffen
geschrieben von Rudi Bernhardt | 9. August 2012
Eines seiner Bilder – natürlich ein Druck – hängt immer noch
über meinem Bett, es hat nun eine ganze Reihe innerfamiliärer
Ereignisse  und  Umzüge  miterlebt,  strahlt  unbeirrt  seine
heitere und spannungsfreie Atmosphäre aus und begleitet meine
Tageslaune positiv. Es stammt aus dem riesigen Werk des August
Macke,  dessen  Vorname  heute  gern  mal  von  Lehrenden
„fransösisch“  mit  „Ogüste“  prononciert  wird,  weil  eine
frankophone  Herkunft  den  meisten  ja  grundkünstlerisch
vorkommt, zumindest für einen Vertreter des Expressionismus.

Macke-Kataloge  aus  den
Verlagen  Hatje  Cantz
(erschienen 2001, links) und
Wienand (erschienen 1992 zur
Ausstellung  in  Emden,  Ulm
und  Bonn,  rechts)  (Foto:
Bernd  Berke)

Aber August hieß wirklich August, wurde heute vor 125 Jahren
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im Sauerland geboren, in Meschede, zog mit den Eltern aber
schon im Kindesalter zunächst nach Köln und später nach Bonn.
Ja, er war auch mal in Paris, ja, er setzte sich auch mal gern
dem Sonnenlicht des Südens (Tunesien) aus, aber er malte sein
gewaltiges Werk überwiegend in Bonn. Allein rund 200 Mal stand
seine Elisabeth im Zentrum seiner Bilder, die frohe Farben,
kaum zu stillende Lebenslust und ganz sicher auch die ganz
unverbraucht naive Freude am Luxus ausstrahlten.

August Macke, der gern und ungemein viel lernte, der sich
ebenso  gern  und  ebenso  gern  vieles  selbst  beibrachte,
entfernte  sich  auch  deshalb  nach  kurzer  Zugehörigkeit  von
Kandinsky und dem „Blauen Reiter“, zu dem er durch Franz Marc,
den lebenslangen Freund, gestoßen war. Allerdings hingen auch
seine Bilder bei der ersten Ausstellung des „Blauen Reiter“ in
Hagen  bei  Karl-Ernst  Osthaus,  dem  August  Macke  große
Bewunderung  entgegen  brachte.  Alsbald  aber  wandte  er  sich
wieder Bonn zu und seiner Lebensfreude zu, Kandinsky war ihm
einfach zu theoretisch.

Nur  mal  gerade  zehn  Jahre  blieben  ihm,  um  ein  ungeheuer
umfangreiches Werk zu schaffen. Nur 27 Jahre durfte er alt
werden, ehe ihm der Erste Weltkrieg schon 1914 das kreative
Leben nahm. Allein diese Information in Schülerzeiten reichte
mir, Patriotismus und Feldgesänge für immer als das Dümmste zu
empfinden, was Menschen bewegen kann. Was bitte sehr, hätte er
noch schaffen können, wenn dieser Krieg nicht gewesen wäre?
Franz Marc wurde zwei Jahre darauf ebenfalls ein Opfer dieses
Schlachtens, er starb bei Verdun.



„Dies Scheusal hier – ist ein
Vampyr“: Vor 150 Jahren starb
der  Komponist  Heinrich
Marschner
geschrieben von Werner Häußner | 9. August 2012

Der  junge  Heinrich  Marschner.
Zeitgenössische  Lithographie.
Foto: Archiv Häußner

Der Vater ist verzweifelt. Die Tochter, jung, frisch verliebt,
ist durchgebrannt. Abgehauen mit ihrem Liebhaber. Mitten in
der Nacht. Man geht auf die Suche. Im einsamen Wald findet
sich eine Spur. Fackeln, ein Schrei, und nacktes Entsetzen:
Das Mädchen liegt leblos an einer Höhle. Am Hals eine blutige
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Spur. Die Männer im Suchtrupp wissen: „Sie ward zum Opfer dem
Vampyr“ …

So dramatisch geht es zur Sache in Heinrich Marschners Oper
„Der Vampyr“. Drei Opfer muss der elegante Blutsauger binnen
24  Stunden  zu  Tode  beißen,  damit  ihm  die  Hölle
Fristverlängerung gewährt. Schafft er es? Das ist die bange
Frage.  Am  Schluss  überstürzen  sich  die  Ereignisse.  Eine
Hochzeit  wird  verhindert,  ein  Schwur  gebrochen.  Aber  nach
Marschners Willen siegt das Gute:

„Wer Gottesfurcht im frommen Herzen trägt, im treuen Busen
reine Liebe hegt, dem muss der Hölle dunkle Macht entweichen.
Kein Zauber kann ihn je erreichen!“

Die  Oper  über  den  Vampyr,  der  selbst  unter  seinem
„schrecklichen  Beruf“  leidet,  war  1829  ein  überwältigender
Erfolg.  Nach  der  Uraufführung  in  Leipzig  zog  sie  eine
gruselige  Spur  durch  Europa.  Romantische  Schauergeschichten
waren damals in Mode, und Marschners „Vampyr“ befriedigte den
Wunsch nach Geheimnisvollem und Unheimlichem.

Ruthven, der Vampyr – eine gebrochene Gestalt

Doch Heinrich Marschner schuf nicht nur eine Zeitgeist-Oper.
Er stellte Figuren auf die Bühne, die tief in menschliche
Abgründe blicken lassen. Und die sich der Frage nach dem Bösen
stellen müssen. Der Stoff wurde schon in der Entstehungszeit
als „widerlich“ und „grausam“ abgelehnt. Doch hinter solchen
Urteilen  steckt  das  Zurückschrecken  vor  der  psychologisch
zugespitzten  Behandlung  von  Liebe,  Tod,  Leidenschaft  und
Grauen.



Beim  Label  „Opera  d’oro“  ist  die  einzige
befriedigende  Aufnahme  von  Marschners  „Der
Vampyr“ erhältlich (OPD 7016). Sie ist unter
Fritz  Rieger  beim  Bayerischen  Rundfunk
entstanden  und  verwendet  statt  der  üblichen
Bearbeitung  Hans  Pfitzners  älteres  Material.
Die  autographe  Partitur  des  „Vampyr“  ist
verschollen.

Während bei Weber, im Kaspar im „Freischütz“ und im Lysiart in
der  „Euryanthe“,  die  Mächte  des  Bösen  noch  eindeutig
bestimmten  Figuren  zugeordnet  sind,  ist  Marschners  Lord
Ruthven  eine  gebrochene  Gestalt:  Zur  Blutgier  getrieben,
leidet er gleichzeitig an dem Zwang zur mörderischen Tat. Er
trägt das Verhängnis in sich selbst, er „muss es tun“, lehnt
sich  aber  innerlich,  wenn  auch  vergeblich,  gegen  die
Verdammnis  auf.  Marschner  hat  im  Verein  mit  seinem
Librettisten  und  Schwager  Wilhelm  August  Wohlbrück  die
romantische  Doppelnatur  psychologisch  und  existenziell  so
scharf erfasst, dass die dämonische Existenz der Vampirgestalt
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auch  gegen  komplexe  Charaktere  wie  Wagners  „Holländer“
bestehen kann.

Ideal des Musikdramas: Hans Heiling

Als Höhepunkt von Marschners Künstlertum wird jedoch „Hans
Heiling“ gesehen. Auf ein Libretto von Philipp Eduard Devrient
geschrieben und 1833 uraufgeführt, grenzt das Werk nach einem
Urteil Hans Pfitzners „an das Ideal eines Musikdramas“. Mehr
als  jede  andere  Oper  entspricht  „Hans  Heiling“  dem
romantischen Kernthema E.T.A. Hoffmanns: dem Zusammenhang von
Menschen- und Geistersphäre, dem Scheitern des hohen, idealen
Anspruchs an der Enge der bürgerlich geordneten Welt und dem
Zurückschrecken der Menschen aus Fleisch und Blut an der als
dämonisch  empfundenen  Konsequenz  des  Transzendenten  und
Absoluten, das ihnen in einer Gestalt wie der von Marschners
Helden entgegentritt.

Hans Heilings Schicksal entzieht sich den Zuordnungen von Gut
und  Böse.  Er  ist  nicht  mehr  der  Dämon,  der  an  seiner
verfluchten Natur zugrunde geht, wie der „Vampyr“; nicht mehr
der  entfesselt  leidenschaftliche  Mensch  wie  Marschners
Tempelritter in „Der Templer und die Jüdin“, der an seiner
Maßlosigkeit  und  an  unbeantworteter  Liebe  scheitert.
Ausgestattet mit dem Wissen vom Jenseitigen und der Macht des
Überirdischen, sehnt sich Heiling nach Menschlichkeit, will
das anspruchslose, scheinbar von Liebe durchdrungene Glück der
Menschen teilen. Er strebt aus der Geistersphäre in die der
Menschen  und  muss  erkennen,  dass  das  eine  der  Preis  des
anderen ist.

Heiling  ist  ein  echter  tragischer  Charakter,  ein  Wesen
schicksalhaften Leidens, dessen Unglück „eine solche Höhe von
Teilnahme  und  Mitleid  erregt,  wie  sie  seinem  höheren
Standpunkt und Fall nur immer gebührt“, schreibt Marschner
1831 an seinen Librettisten Devrient. Seine Erdenfahrt und die
Zurückweisung  durch  das  Bauernmädchen  Anna  bringen  Heiling
geläutert, aber innerlich gebrochen ins Geisterreich zurück.



Jetzt kann er als König über das Reich der Geister herrschen
und  die  Welten  der  Irdischen  und  der  Überirdischen
gegeneinander  abgrenzen  –  freilich  um  den  Preis  seines
persönlichen Glücks.

In diesem romantischen Sujet ist das Problem von Macht und
Liebe angesprochen, der Gegensatz des romantischen und des
begrenzten,  bürgerlichen  Charakters  gezeichnet.  Marschners
„Hans Heiling“ ist ein gültiges Werk über einen innerlich
zerbrochenen Wanderer zwischen den Welten, dessen Schicksal
bis heute nichts an Brisanz und Aktualität eingebüßt hat.

Marschners  drei  Meisterwerke  –  dazu  zählt  noch  die  1829
uraufgeführte große Oper „Der Templer und die Jüdin“ – waren
lange auf den Bühnen zu sehen. In Marschners 150. Todesjahr
bleiben sie unbeachtet. Der 1795 in Zittau geborene Komponist
ist  weitgehend  vergessen.  Das  hat  er  nicht  verdient.
Aufführungen der letzten Jahre haben gezeigt, dass die Stoffe
auch heute noch faszinieren und nachdenklich machen. Und die
Musik hält gehobenen Maßstäben stand. Kurz vor der Gründung
steht eine Heinrich-Marschner-Gesellschaft, die wieder auf das
Werk des Komponisten aufmerksam machen will.

Isoliert und unzeitgemäß

Ausgebildet  wurde  Marschner  unter  anderem  von  Thomaskantor
Johann Gottfried Schicht in Leipzig. Seine Karriere führte ihn
vom Musiklehrer des Grafen Zichy in Preßburg/Bratislava zum
Musikdirektor der Oper in Dresden. Mit seiner ersten Frau war
er als reisender Dirigent unterwegs, so in Danzig, wo seine
Oper  „Lucretia“  uraufgeführt  wurde.  Als  Komponist  wie  als
Dirigent hatte er in Leipzig ab 1828 erfüllende Jahre. Nach
seinen  sensationellen  Opernerfolgen  wurde  er  1831
Hofkapellmeister in Hannover. Dort wirkte Marschner, geehrt
und  angefeindet  zugleich,  bis  1859  und  brachte  nach
übereinstimmenden Berichten das Orchester auf ein nie gehörtes
Niveau.



Als Marschner starb, galt er jedoch schon als unzeitgemäß: als
Komponist  nicht  mehr  gefragt,  als  Generalmusikdirektor  des
Königs  von  Hannover  gegen  seinen  Willen  in  die  Pension
komplimentiert.  Seine  großen  Erfolge  lagen  hinter  ihm,  er
selbst  hatte  sich  gesellschaftlich  wie  persönlich
zurückgezogen.

Schicksalsschläge hatten sein Leben überschattet: Drei Frauen
starben  ihm;  von  seinen  zehn  Kindern  überlebte  nur  eine
Tochter das Jugendalter. Seine Zeit war das Biedermeier, seine
musikalische Sprache von Wagner und Meyerbeer überholt.

Noch einmal versuchte Marschner, Anschluss an die Moderne zu
erlangen:  Mit  „Sangeskönig  Hiarne  und  das  Tyrfingschwert“
wollte  er  in  Paris  einen  Erfolg  landen.  Doch  das
Empfehlungsschreiben  an  Napoleon,  die  Reise  in  die
Welthauptstadt der Musik blieben erfolglos. Marschner kehrte
im Juli 1861 krank nach Hannover zurück. Ein Schlaganfall
setzte dem Leben des Todkranken am 14. Dezember 1861 um neun
Uhr abends ein jähes Ende. „Hiarne“ wurde 1863 in Frankfurt
uraufgeführt – ohne nachhaltigen Erfolg.

Als Mensch tritt uns Marschner in unterschiedlichen Facetten
entgegen. In seinen Briefen wirkt der Freigeist ehrgeizig und
nicht konfliktscheu. Doch war der kleine, rundliche Mann auch
ein geselliger, humorvoller Typ: Er schrieb zahllose Lieder
für trinkfreudige Vereinigungen wie die „Tunnel-Gesellschaft“
in Leipzig, deren Mitglieder er durch komisches Redetalent
erheiterte. In Hannover galt er als gesuchter Gesellschafter;
erlesene  Speisen  adelten  seine  Tafel.  Seine  jährliche
Weinrechnung  war  so  hoch  wie  die  Gehälter  seiner
Hausangestellten.

Marschners  Bemühen  um  Anerkennung  nahm  manchmal  sonderbare
Züge an: So schrieb er anonym Kritiken über sich selbst, um
das  Urteil  über  sein  Schaffen  zu  beeinflussen.  Doch  als
Verfechter einer deutschen Oper, die der Wahrhaftigkeit und
Einfachheit verpflichtet sei sollte, genoss er hohes Ansehen:



„Wahrheit führt zum Schönen und Bleibenden im Leben wie in der
Kunst“, schrieb er 1842 in Dresden in ein Album. Das Lob von
Kollegen  wie  Mendelssohn,  Schumann  und  Pfitzner  bestätigen
seinen Rang als führender deutscher Komponist um die Mitte des
19. Jahrhunderts.

Ludwig Thuille: Erfinderische
Musik mit lyrischer Pracht
geschrieben von Werner Häußner | 9. August 2012
Vor 150 Jahren wurde in Bozen der Komponist Ludwig Thuille
geboren.  Seine  Werke  sind  heute  weitgehend  unbekannt.  Als
Lehrer jedoch hat er eine ganze Musikergeneration geprägt. Und
seine Harmonielehre ist bis heute im Gebrauch.

Ganz eminent habe das Orchester gespielt, berichtete Richard
Strauss am 24. Februar 1886 aus Meiningen, „mit solcher Lust,
Liebe  und  Präcision,  dass  Du  Deine  helle  Freude  gehabt
hättest“. Der 21-jährige Kapellmeister hatte soeben mit der
weltberühmten Meininger Hofkapelle die F-Dur-Symphonie seines
Freundes Ludwig Thuille uraufgeführt. Beide Musiker sollten
ein Leben lang befreundet bleiben. Doch so intensiv Thuille
die musikalische Welt um die Wende vom 19. zum 20. Jahrhundert
beeinflusst hat, so nachhaltig vergessen sind seine eigenen
Kompositionen. Zum 150. Geburtstag Thuilles erinnert sich kaum
eine  musikalische  Institution  des  einst  bedeutsamen
Komponisten,  Kompositionslehrers  und  Musiktheoretikers.
Lediglich  in  seiner  Geburtsstadt  Bozen  spielt  das  dort
ansässige  Haydn-Orchester  seine  „Romantische  Ouvertüre“  in
einem Konzert unter Johannes Debus am 13. Dezember.

Leider blieb auch der Impuls wirkungslos, den das Stadttheater
Hagen  1998  unter  dem  stets  an  Entdeckungen  interessierten
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Chefdramaturgen Peter P. Pachl mit der mutigen Ausgrabung von
Thuilles Märchenoper „Gugeline“ gegeben hatte. Bis heute steht
etwa eine Wiederaufführung seiner Erfolgsoper „Lobetanz“ aus,
die Felix Mottl 1898 in Karlsruhe uraufgeführt hatte und die
es bis Berlin und New York geschafft hat. „Gugeline“ in Hagen
hat damals mit ihrer musikalischen Sprache überrascht: Thuille
erreicht schon 1901 Elemente einer klanglichen Raffinesse und
harmonischen  Komplexität,  die  man  sonst  nur  mit  Richard
Strauss  identifiziert.  Vor  allem  in  der  sinnlichen  Pracht
seiner  lyrischen  Erfindungsgabe  erweist  er  sich  als
eigenständiger  schöpferischer  Geist,  der  nicht  durch
Vergleiche  mit  später  wichtiger  gewordenen  Komponisten
aufgewertet werden muss.

Am 30. November 1861 in Bozen geboren, erfährt der Knabe mit
dem  rätoromanischen  Namen  im  Stift  Kremsmünster  ersten
geregelten  Musikunterricht  und  lernt  als  Chorsänger  eine
weitreichende  Musiktradition  kennen.  Entscheidend  für  seine
Bildung  wird  Pauline  Nagiller,  Witwe  des  Tiroler
Kapellmeisters Matthäus Nagiller. Sie holt Thuille als 15-
jährigen Vollwaisen nach Innsbruck. Durch sie lernt er die
Familie Strauss kennen. Sie sorgt auch für Unterricht durch
den  Bruckner-Schüler  Josef  Pembauer.  Erste  Lied-  und
Klavierkompositionen  entstehen.  Pembauer  empfiehlt  den
begabten Jungen zu Joseph Rheinberger nach München. Ab 1879
studiert er dort an der Königlichen Musikschule.



Ulrich  Urbans  Einspielung
der gesammelten Klavierwerke
von  Ludwig  Thuille
(Telos/Naxos)

Sein  Opus  eins,  eine  Sonate  für  Violine  und  Klavier,
veröffentlicht Thuille als 19-jähriger. Ein Jahr später, 1882,
besiegelt er mit seinem selbst gespielten D-Dur-Klavierkonzert
ein  ausgezeichnetes  Examen.  Auf  Betreiben  seines  Lehrers
Rheinberger – dem er später nachfolgen sollte – erhält Thuille
schon 1883 eine Berufung als Klavier- und Harmonielehrer an
die Münchner Musikschule. Dort unterrichtet er bis zu seinem
plötzlichen  Herztod  im  Jahr  1907.  Das  Telegramm  mit  der
Todesnachricht klebt Richard Strauss in sein Tagebuch ein.

Der passionierte Jäger führt in München ein bürgerliches Leben
in ruhigen Bahnen. Musikalisch zieht es Thuille durch die
Bekanntschaft mit dem Wagner-Anhänger Alexander Ritter zu den
„Neudeutschen“ und zur Oper. Strauss führt 1897 in München
Thuilles erste Oper „Theuerdank“ auf, ein Misserfolg, der dem
Komponisten  jedoch  ein  Drittel  des  Prinzregent-Luitpold-
Preises eingebracht hat. Seine Oper „Lobetanz“ wird an der
Metropolitan Opera nachgespielt; deren Intendant Giulio Gatti-
Casazza bezeichnet Thuille als „deutschen Puccini“. Strauss
widmet dem Freund seine Tondichtung „Don Juan“.
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Als Pädagoge entfaltet Thuille eine kaum zu überschätzende
Wirkung. Gemeinsam mit Max von Schillings sammelt er in der
„Münchner Schule“ damals bedeutende Komponisten um sich. Zu
seinen Schülern zählt etwa Hermann Abendroth, von 1911 bis
1914 Musikdirektor in Essen, dann bis 1934 Chefdirigent des
Kölner Gürzenich-Orchesters. Oder Walter Braunfels, seit 1925
gemeinsam mit Abendroth Direktor der neu gegründeten Kölner
Musikhochschule.  Hervorgetreten  ist  Thuille  mit  einer
gemeinsam mit Rudolf Louis herausgegebenen Harmonielehre, die
für Jahrzehnte als Standardwerk verwendet wurde. Sie gilt als
Wegweiser in ein modernes harmonisches Denken, von dem auch
Thuilles rund 200 Schüler profitierten.

Thuilles kompositorisches Schaffen umfasst rund siebzig Werke.
Gespielt  wird  heute  nur  noch  ab  und  zu  sein  Sextett  für
Klavier  und  Bläser  op.  6.  Der  Komponist  hat  sich  der
Kammermusik intensiv gewidmet. CD-Aufnahmen der letzten Jahre
zeigen  ihn  als  einen  eigenständigen  Musiker,  der  seinen
individuellen Weg sucht, ohne zum Sturm auf das Bestehende zu
blasen.  So  hat  das  Signum  Quartett  seine  beiden  frühen
Streichquartette  von  1878  und  1881  in  A-Dur  und  G-Dur
eingespielt  (Capriccio  C  5049).

Bei cpo gibt es das groß angelegte Es-Dur-Klavierquintett op.
20 in einer Aufnahme mit dem Vogler Quartett und dem Pianisten
Oliver Triendl. Dieser hat sich auch für das Klavierkonzert
Thuilles eingesetzt: Es ist, zusammen mit der F-Dur-Symphonie,
in einer Einspielung mit dem Haydn-Orchester Bozen unter Alun
Francis erhältlich (ebenfalls bei cpo). Der Pianist Ulrich
Urban hat schließlich bei Telos die Werke für Solo-Klavier auf
einer  CD  zusammengefasst.  Und  erst  vor  wenigen  Wochen
erschienen beim Label Thorofon zwei Platten. Die eine umfasst
25 Lieder: Alle sind zum ersten Mal eingespielt, sieben davon
stammen aus Thuilles Nachlass und sind Uraufführungen. Auf der
anderen mit dem Titel „Zauberdunkel und Lichtazur“ singt die
Sopranistin  Rebecca  Broberg  weitere  Thuille-Lieder  neben
anderen  seiner  Zeitgenossen  Anton  Urspruch  (1850-1907)  und



Erich J. Wolff (1874-1913).

Otto Julius Bierbaum, einer der literarischen Großmeister der
Jahrhundertwende, hat nicht nur die Libretti zu „Lobetanz“, zu
„Gugeline“  und  zu  dem  kühnen  Tanz-Melodram  „Die  Tanzhexe“
geschrieben. Er hinterließ auch einen Nachruf in Gedichtform
für den plötzlich verstorbenen Freund. Darin heißt es:

Denken wir an Dich, Ludwig, der du ein Mensch warst, dessen
Gegenwart
Heiter den Geist der Schwere vertrieb und die Herzen erwärmte.

Väterchen  Franz  fehlt  uns,
trotz alledem
geschrieben von Hans Hermann Pöpsel | 9. August 2012
Als  Bernd  Berke  auflistete,  „worüber  wir  inzwischen  nicht
geschrieben haben“, da stieß mir natürlich sofort Väterchen
Franz  auf.  Bei  Facebook  gab  es  zu  dem  Thema  und  zur
politischen Korrektheit ja schon ausführlichste und strengste
Debatten,  deshalb  will  ich  hier  mal  etwas  Persönliches
beitragen.
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So sah der Autor 1969
aus.

Im Jahre 1970 diente ich in der Bundeswehr, weil mein Antrag
auf Wehrdienstverweigerung zu spät eingegangen war. Aber im
Sommer war es dann so weit, und die Zivildienststelle bei der
AWO in Dortmund-Brüninghausen wartete. Dort gab es am Randes
des  Altenheims  statt  einer  Acht-Mann-Bundesbude  eine
schnuckelige  Zwei-Zimmer-Wohnung  für  die  beiden  Zivis,
einschließlich einer „Musiktruhe“ mit Plattenspieler, und da
liefen immer wieder die Scheiben von Wader, Süverkrüp und
Degenhardt, aber auch die Stones und die Beatles und sogar
Reinhard Mey. Die „Schmuddelkinder“ und „Tonio Schiavo“ mit
seinem Herner Paradies kannten wir natürlich auswendig, und
die Diskussion, ob denn die DKP zur Volksfront gehört, die kam
erst später im Studium. Emotional war das auf jeden Fall eine
tolle Kiste.

Danke, Dr. Degenhardt, „Drecksack mit dem Ulbrichtbart“, wie
er selbst mal zornig einen der Schmähbriefe an sich besang.

______________________________________________

Teaserbild  in  der  Artikel-Übersicht:  Cover  einer  posthumen
Neuerscheinung.  Am  2.  Dezember  kommt  das  Boxset  mit  4
Degenhardt-CDs unter dem Titel „Gehen unsere Träume durch mein
Lied“ (Koch Universal Music, ca. 23 Euro) heraus.
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Der  Kitsch,  der  auf  den
Gräbern liegt…
geschrieben von Hans Hermann Pöpsel | 9. August 2012
Jetzt geht es allerorten auf die Friedhöfe. Gräber pflegen,
Lampions aufstellen, Gestecke ablegen – was im Gemeingebrauch
so dazu gehört.

Bei solchen Gelegenheiten wirft man auch schon mal einen Blick
auf fremde Grabstellen, und da scheint mir in letzter Zeit
eine  bedenkliche  Entwicklung  einzusetzen:  Engelchen  aus
Porzellan,  das  geht  ja  vielleicht  noch,  aber  steinerne
Bärchen, bunte Puppen, modellierte Alltagsgegenstände, sogar
Batterie  betriebene  Blinklichter,  alles  mögliche  liegt
heutzutage auf Gräbern herum. Mein Fall wäre so etwas nicht,
aber wenn man erst mal tot ist, dann sieht man ja nichts mehr
von derlei Kitsch.

Weitgehend  kitschfreie
Impression  vom  Dortmunder
Ostfriedhof  (Foto:  Bernd
Berke)

Zu  aktiven  Berufszeiten  bin  ich  als  Journalist  in  vielen
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Privatwohnungen gewesen, und daher weiß ich, dass derartige
Dekorationen für viele Menschen normal zu sein scheinen. Sie
setzen nun also ihre Wohnzimmereinrichtung auf dem Friedhof
fort. Vielleicht einen neue Form der volkstümlichen Trauer.
Nun  warte  ich  nur  noch  auf  den  Tag,  an  dem  das  erste
Smartphone aus Porzellan neben dem Grabkreuz liegt. Oder ein
echter Laptop. Das wär’s doch.

Lisztiana IV – Und wie hält
er’s mit der Religion?
geschrieben von Martin Schrahn | 9. August 2012

Franz  Liszt,
Fotografie um 1860.

Die  Musikwelt  feiert  heuer  den  200.  Geburtstag  von  Franz
Liszt. Das Urteil über ihn scheint klar: der Frauenheld, der
Tastenlöwe. Dass er 1865 die niederen Weihen erlangte, sich
fortan Abbé nennen durfte – bestenfalls eine Laune. Oder eine
Flucht  in  die  Religion?  Michael  Stegemann,  Professor  für
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Historische  Musikwissenschaft  an  der  TU  Dortmund,  weiß  zu
differenzieren. Gerade hat er das Buch „Franz Liszt – Genie im
Abseits“ veröffentlicht. Martin Schrahn sprach mit ihm über
den tiefreligiösen, janusköpfigen Komponisten und über dessen
kirchenmusikalisches Werk.

Es heißt, Liszt habe schon als Knabe den Wunsch geäußert,
Priester zu werden. Ist das glaubwürdig, Herr Stegemann?

Michael  Stegemann:  Ich  denke  schon.  Der  Musikfeuilletonist
Joseph d’Ortigue hat dies 1835 in der „Gazette musicale de
Paris“ so dokumentiert und beruft sich auf Tagebücher von
Liszts Vater.

Die allerdings verschollen sind.

Ja. Doch Liszt selbst hat diese Äußerung auch später noch
bestätigt, gegenüber seiner Biographin Lina Ramann.

Was trieb ihn zu diesem Wunsch?

Er suchte Geborgenheit. Schutz im Schoß der Mutter Kirche,
wenn Sie so wollen. Denn der Wunderknabe am Klavier, vom Vater
durch die Salons gehetzt, war von seiner Mutter getrennt. Wir
müssen dies aber auch vor dem Hintergrund sehen, dass Liszt in
ein tief katholisches Haus hineingeboren wurde. Ganz bewusst
wurde er auf den Namen Franciscus getauft.

Als der Vater plötzlich starb, 1827 in Boulogne-sur-Mer, hätte
Franz seinem Leben die erwünschte Richtung geben können.

Theoretisch schon. Doch er musste sich um die Mutter kümmern,
die ihm nach Paris nachgereist war. Auffällig aber ist, dass
er noch vor dem Tod des Vaters ein Tagebuch begann – das
nichts  anderes  war  als  eine  Sammlung  moralisch-religiöser
Zitate  und  Maxime.  Er  las  außerdem  „Paradise  Lost“,  das
epische Gedicht des Engländers John Milton.

Dann traf der Komponist in den 1830er Jahren den Abbé Félicité



de Lamennais…

Und  der  Abbé  und  seine  vom  sogenannten  Saint-Simonismus
geprägten  Schriften  hatten  enorme  Bedeutung  für  die
spirituelle  und  künstlerische  Entwicklung  des  Komponisten.
Saint-Simon vertrat die Meinung, Kunst und Religion sollten
gleichermaßen den Menschen dienen. Er sprach quasi aus dem
Geist der Juli-Revolution von 1830.

Und der Abbé?

War  verantwortlich  dafür,  dass  Liszt  sich  dem  ernsthaften
Komponieren  zuwandte.  Der  Künstler  habe  die  christliche
Aufgabe, dem Menschen zu einem besseren Leben zu verhelfen,
schrieb Lamennais. Der Komponist selbst wollte fortan zwei
Maximen folgen: „Génie oblige“ und „Caritas!“. Das Genie ist
verpflichtet, sich für die Kunst einzusetzen wie auch für die
Menschen, die Hilfe brauchen.

Alles schön und gut. Aber gleichzeitig begann er die Affäre
mit  Marie  d’Agoult,  einer  verheirateten  Frau.  Selbst  nach
deren Scheidung lebten sie quasi in wilder Ehe, hatten drei
Kinder  miteinander.  Spricht  das  nicht  gegen  seine  tief
verwurzelte Religiosität?

Der  Liszt-Forscher  Michael
Stegemann.  Foto:  Klavier-
Festival Ruhr

http://www.revierpassagen.de/5409/lisztiana-iv-und-wie-halt-ers-mit-der-religion/20111027_1247/stegemann_michael


In diesem Fall schließt das eine das andere nicht aus. Aus
Briefen geht hervor, dass beide durchaus ein gemeinsames Bild

von Religiosität hatten. Doch dazu gehörte eben auch
Lebensfreude. Liszt hatte allerdings wohl nie die Absicht,
Marie zu heiraten, das Verhältnis also zu legalisieren.

Doch  später  bei  Caroline  von  Sayn-Wittgenstein  waren  die
Hochzeitspläne keine Spielerei?

Nein,  sie  haben  wirklich  ernsthaft  und  über  Jahre  darauf
hingewirkt. Und sie hätten es sich einfach machen können, nach
Carolines Scheidung von ihrem Mann, dem Fürsten Nikolai von
Sayn-Wittgenstein,  Spross  eines  alten,  aber  verarmten
litauischen  Adelsgeschlechts,  zum  Protestantismus  zu
konvertieren. Doch sie wollten den Dispens des Papstes, also
katholisch heiraten.

Was in letzter Sekunde vereitelt wurde. Warum?

Weil  die  Familie  des  Fürsten  Hohenlohe  –  dem  Mann  von
Carolines  Tochter  aus  erster  Ehe,  Marie  –  ein  übles
Intrigenspiel anzettelte. Es ging um Geld und Besitz, Marie
hätte nichts geerbt. Und das Sayn-Wittgensteinsche Vermögen in
Form  von  Landbesitz,  das  Caroline  von  ihrem  Vater  geerbt
hatte, war unermesslich groß.

Sie hat sich nach dieser Niederlage von der Kirche abgewandt,
veröffentlichte  sogar  eine  mehrbändige  Abrechnung  mit  dem
Vatikan. Wieso aber hat sich Liszt arrangiert?

Die Kirche war für ihn noch immer ein Schutzraum. Zeitweise
lebte er in Rom sogar in einem Kloster. Bei aller Berühmtheit
war er doch lieber für sich. Denn Liszt sah sich selbst als
Gescheiterten. Sein Werk erfuhr Missachtung, die Beziehung zu
Caroline verblasste nach und nach. Schon 1858 war er in Pest
in den Franziskanerorden eingetreten.

Lassen Sie uns zur Kirchenmusik des Komponisten kommen. Warum



taten sich die Zeitgenossen auch damit schwer?

Zunächst einmal: Liszts Werke auf diesem Gebiet zählen zum
Wichtigsten des 19. Jahrhunderts. Seine Reform, die er auch
theoretisch  untermauert  hatte,  lief  in  Richtung  einer
musikalischen Ökumene. „Via Crucis“ etwa, eine Darstellung der
Kreuzwegstationen  Jesu,  verknüpft  gregorianische  mit
lutherischen Chorälen. Dieses späte Opus ist übrigens bestes
Beispiel  für  den  spröden,  aber  ungemein  faszinierenden
Altersstil Liszts. Es blieb, mit seinen Klängen, die weit in
die Harmonik des 20. Jahrhunderts weisen,  unverstanden. „Via
Crucis“ wurde überhaupt erst 1929 uraufgeführt.

Immerhin  konnte  er  mit  der  „Legende  von  der  Heiligen
Elisabeth“  Erfolge  feiern.  Woran  lag  das?

Das Werk war eher volkstümlich religiös und protestantisch
geprägt, orientiert an der deutschen Oratorientradition, etwa
mit Blick auf Mendelssohns „Elias“.

Liszt, der Unverstandene, der Gescheiterte. Es heißt, er habe
Selbstmordgedanken geäußert. Wie viel Wahrheit ist daran?

Wir müssen diese Äußerungen sehr ernst nehmen. Er schreibt
dies etwa in einem Brief an Olga von Meyendorff, die er 1863
in  Weimar  kennengelernt  hatte.  Auch  seine  Biographin  Lina
Ramann  bestätigte  seine  Lebensunlust.  Außerdem  dürfen  wir
nicht  vergessen,  dass  Liszt  seit  1842  regelmäßig  trank,
schließlich zum Alkoholiker wurde. Ich wage zu behaupten, dass
er im klinischen Sinne depressiv war.

Er genoss das Weltliche und flüchtete sich letzthin in die
Religion?

Nein, diese Ebenen existieren gewissermaßen übereinander.  Das
oft vorgetragene Bild, Liszt habe erst mit seiner Weihe zum
Abbé zur Religion gefunden, ist falsch.

Auch das Komponieren von Kirchenmusik hat ja nicht mit dem



Weihejahr begonnen.

Genau. Sein „Psaume instrumental“ (De Profundis) für Klavier
und Orchester entstand schon 1834. Der 1833 begonnene, 20
Jahre  später  veröffentlichte  Klavier-Zyklus   „Harmonies
poétiques et religieuses“ ist tief religiös geprägt. Darauf
folgten  die  großen  kirchenmusikalischen  Werke:  die  Graner
Messe, Missa solemnis, das Oratorium „Christus“.

Blicken  wir  auf  das  Jubiläum.  Warum  wird  des  Meisters
Kirchenmusik  so  gut  wie  gar  nicht  aufgeführt?

Insgesamt ist zunächst festzuhalten, dass überhaupt nur der
geringste Teil von Liszts 800 Werken in Konzerten zu hören
ist. Außerdem gilt: Kirchenmusik ist nicht cool. Der Hype des
Virtuosen  hingegen  ist  nahezu  ungebrochen.  Das  Publikum
jubelt, wenn sich junge Tastenzauberer etwa in die Ungarischen
Rhapsodien stürzen.

Ist das der einzige Grund?

Nein,  ein  Problem  ist  natürlich  auch,  dass  das
kirchenmusikalische Werk wenig erschlossen ist. Es gibt keine
kritische Notenausgabe. Und letzthin: Das gängige Liszt-Bild,
das  eines  Superstars,  ist  doch  bequem.  Es  gibt  wenig
Interesse,  es  zu  korrigieren.

Kann  das  Jubiläumsjahr  mit  all  seinen  Publikationen  und
Sonderkonzerten nicht Abhilfe schaffen?

Vielleicht punktuell. Doch ich fürchte, dass nach dem Liszt-
Jahr alles schnell vergessen sein wird.

 

(Das Gespräch wurde in ähnlicher Form in der „Tagespost“,
Würzburg, veröffentlicht)

 



 

Nachruf, lass nach!
geschrieben von Bernd Berke | 9. August 2012
Kürzlich bin ich wieder einmal in Versuchung geraten…

In die Versuchung, einen Nachruf zu schreiben. Der Verstorbene
aus der Film- und Theaterwelt ist wahrlich bedeutsam genug
gewesen und hat einem große Momente gegeben. In solchen Fällen
ist es beinahe, als wäre ein Freund oder Familienmitglied
gegangen.

Doch dann habe ich mich bezähmt. Im Gegensatz zu früheren
Jahren bin ich nicht mehr gehalten, solche Beiträge ad hoc zu
liefern. Ja, ich kann es sogar ganz bleiben lassen. Oh, schöne
Freiheit! Oh, Segen des Verzichts! Außerdem muss man doch oft
einsehen,  dass  es  Berufenere  gibt,  die  den  posthum  zu
Rühmenden  zeitlebens  publizistisch  begleitet  haben.
Fünfzehntes Gebot, leider selten in Stein gemeißelt: Du sollst
nicht unberufen nachrufen.

Vor allem die überregionalen Zeitungen können in der Regel für
alle  Kultursparten  und  deren  Verzweigungen  auf  kundige
Spezialisten zurückgreifen, die sich Zeit nehmen, „auf Vorrat“
zu schreiben. Die Nachrufe entstehen also lange vor dem Tod
der betreffenden Kulturgrößen. Makaber genug, doch ist das
Verfahren geeignet, die Textqualität merklich zu steigern.
Nun gut. Auch dabei kommen nicht immer strahlende Artikel
heraus.  Aber  die  Chancen  auf  achtbare  Beiträge  stehen
eindeutig  besser.

https://www.revierpassagen.de/5234/nachruf-lass-nach/20111020_1250


Ansicht  vom
Dortmunder
Ostfriedhof  (Foto:
Bernd  Berke)

Bei den meisten Zeitungen hingegen dürfte in solchen Fällen
ein „Schnellschuss“ abgefeuert werden. Im ungünstigsten Falle
kommt  die  Todesnachricht  am  späten  Nachmittag  oder  frühen
Abend  und  zwingt  dazu,  die  bereits  fast  fertigen  Seiten
„umzuschmeißen“. Ich mag hier keine Zynismen zitieren, die in
derlei Situationen zum Redaktionsjargon gehören.

Jedenfalls muss es dann hemdsärmelig zugehen. Früher hätte man
mit  Tucholsky  gesagt,  es  werde  „mit  der  Zigarette  im
Mundwinkel“ geschrieben. Rasch wird jemand „ausgeguckt“, in
dessen thematischen Beritt der Nachruf fällt. Oder wer halt
gerade  am  Platze  ist.  Der  oder  die  muss  dann  sehr  zügig
schreiben. Nur net hudele? Von wegen!

Ehedem hat man zur oberflächlich raschen Information flugs im
Papierarchiv  gewühlt  (bevorzugt  Beiträge  zu  „runden“
Geburtstagen  der  nun  Verstorbenen)  und  eilends  Munzinger-
Biographien oder Lexika gewälzt. Vor allem aber dienten Texte
der Nachrichtenagenturen als „Anregungen“. So mancher Nachruf
ist vorwiegend am schlackernden Leitseil von dpa entstanden,
es war – um es mal doppelt auswärts zu sagen – zuweilen copy

http://www.revierpassagen.de/5234/nachruf-lass-nach/20111020_1250/attachment/007


and paste avant la lettre. Seit es Wikipedia und artverwandte
Quellen gibt, geht es noch viel haltloser zu.

Gleichwohl scheuen sich manche Journalisten (natürlich alle
bei der Konkurrenz beschäftigt, wo sonst?!) nicht, ihren Namen
über  oder  unter  derlei  zwittrige  Produkte  zu  setzen.  Das
sollte  man  erst  tun,  wenn  die  persönliche  Färbung  die
Vorlage(n) deutlich hinter sich gelassen hat. Sonst darf man
allenfalls ein verschämtes Kürzel hinzusetzen und keineswegs
mit ganzem Autorennamen protzen. Besonders perfide Variante:
Ist beispielsweise ein US-Künstler gestorben, posieren manche
bräsig in Deutschland hockenden Nachrufer mit ihrem Namen vor
der Ortsmarke New York, als seien sie eben mal hingeflogen
oder immer schon dort gewesen. Frechheit!

Happy Birthday, Paul Simon!
geschrieben von Rudi Bernhardt | 9. August 2012
Zu den Klängen von „Bridge over troubled water“ himmelte ich
das erste weibliche Wesen an, das sich mir ernsthaft in den
Lebensweg stellte, nachdem wir tags zuvor gemeinsam ebenso
andächtig  Klaus  Doldinger,  Ingfried  Hoffmann  und  Udo
Lindenberg  zugehört  hatten.  Damals  puzzelten  sie  noch  als
„Simon and Garfunkel“ ihre Stimmen ebenso gekonnt wie trendy
ineinander und klampften US-Zeitgeist gegen Swinging London.
Paul Simon, der sich selbst für durchschnittlich talentiert
hält, wird heute 70 Jahre alt und nutzte die Zeit allemal, ein
paar der populärsten und wohl auch besten Songs der neueren
Geschichte zu produzieren. Und am besten klangen die, wenn
„Tom and Jerry“ (das war ihr Gründungsname um 1957) gemeinsam
sangen.

Zu den Klängen von „Mrs. Robinson“ sah ich zum ersten Mal

https://www.revierpassagen.de/4990/herzlichen-gluckwunsch-paul-simon/20111013_1258


Dustin Hoffman in „The Graduate“ („Reifeprüfung“), wie oft
danach noch, das kann ich kaum mehr zählen.

Zu den Klängen von „The Boxer“ nahm ich die Trennung der
beiden  zur  Kenntnis,  sah  Art  Garfunkel  in  „Catch  22“
schauspielern und hatte lange Zeit nur noch die nostalgische
Wahrnehmung,  wenn  die  Radiowellen  mal  wieder  einen  dieser
Ewigkeitshits spielten.

CD-Cover  des  erwähnten
Konzertmitschnitts  aus  dem
New  Yorker  Central  Park  -
rechts Paul Simon, links Art
Garfunkel  (Sony
Music/amazon.de)

Zu fast allen Klängen, die sie je produziert hatten, krähte
ich mit den beiden, als sie am 19. September 1981 mit einer
geschätzten halben Million Menschen den New Yorker Central
Park beschallten, vor einem TV-Gerät im Freundeskreis – wie
gern wäre ich dabei gewesen. Der legendäre Bürgermeister Ed
Koch hat nur noch Erinnerungswert, der Central Park, den er
schließen wollte, liegt immer noch in Manhattans Mitte und
„Sounds  of  Silence“  wird  immer  noch  mal  wieder  im  Radio
gespielt.

http://www.revierpassagen.de/4990/herzlichen-gluckwunsch-paul-simon/20111013_1258/simon


Zu den Klängen von „Graceland“ beschloss ich dann später, Paul
Simon  doch  für  wesentlich  begabter  zu  halten  als  er  sich
selbst. Er klampft mit 70 wahrscheinlich mit anderer Technik,
des Bäuchleins wegen, das er mittlerweile hat und er wirkt ein
wenig pausbäckig, aber mal ehrlich: Wie 70 sieht er auch nicht
aus. Muss ich ja sagen, werde ich ja auch in nicht mehr allzu
ferner Zukunft.
Bin mal gespannt, welche Gelegenheit er und Art nutzen werden,
um  die  Reunion  eines  ziemlich  unerschüttlerlichen  Duos  zu
begehen.  Ein  Internet-Portal  haben  sie  ja  stets  unter
gemeinsamer  Namensnennung.

Happy Birthday, Paul!

Verehrter Apfel
geschrieben von Nadine Albach | 9. August 2012
Steve Jobs ist tot – und natürlich ist das traurig, wie es bei
beinahe jedem Menschen traurig ist, wenn er stirbt, zumal so
jung. Und sicherlich war Steve Jobs ein Visionär, einer, der
nur wenige Grenzen im Denken akzeptiert hat, der neue Wege
gegangen  ist  und  den  Umgang  mit  Handys,  Computern,  Musik
verändert hat. Der beinahe religiöse Hype aber, der jetzt um
seine Person gemacht wird, ist mir fremd. Manchen gilt dieser
Mann, der doch auch nur Mensch war, schon beinahe als Erlöser,
dem seine Jünger folgen, ohne auch nur die geringste Kritik
zuzulassen.

https://www.revierpassagen.de/4769/verehrter-apfel/20111008_1716


Warum?

Weil  er  dafür  gesorgt  hat,  dass  wir  auf  einem  Handy  mit
Wischbewegungen Fotos, Musik, E-Mails verwalten und allerlei
andere Spielereien nutzen können?

Weil er mit dem Ipad ein Gerät auf den Markt gebracht hat,
dass  möglicherweise  den  Zeitungsmarkt  revolutionieren  wird,
weil es den Medienkonsum interaktiver und mehrdimensionaler
machen kann?

Weil  er  Musik  auch  auf  dem  digitalen  Markt  zu  einem
wirtschaftlich  erfolgreichen  Produkt  gemacht  hat?

Weil  er  Ästhetik  in  den  sonst  so  tristgrauen  Bereich  von
technischen Gerätschaften gebracht hat?

Sicherlich  sind  all  das  bemerkenswerte  und  bequeme
Errungenschaften, die ich bewundere für ihre innovative Kraft.

Aber  ich  unterstelle:  Steve  Jobs  war  auch  ein  gewiefter
Geschäftsmann, einer der verkaufen, der Geld machen wollte.
Was völlig legitim ist – die Verehrung seiner Person aber erst
recht suspekt macht. Was sagt es eigentlich aus über unsere
Gesellschaft, dass wir einen auf einen Sockel stellen, der es
mit einer unglaublich geschickten Geschäftsstrategie geschafft
hat, uns vorzugaukeln, dass ein Massenprodukt individuell ist?
Dass wir durch seinen Besitz anders sind? Unser Leben gar
einfacher,  hipper,  begehrenswerter  wird  –  durch  ein
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Kaufprodukt?

Arno Frank schreibt in seinem kritischen Nachruf in der „taz“
gar von einem breitbeinigen Idealismus, der „inzwischen längst
das  Markenzeichen  eines  synkretistischen  Mischkonzerns  mit
esoterischem Einschlag und käuflichen Ikonen“ geworden sei.

Mehr zum Weiterlesen gibt es hier.

Löwenhaftes  oder:
Mitteilbarkeit  des  Nicht-
Mitteilbaren
geschrieben von Günter Landsberger | 9. August 2012

Zwei, drei Tage lang hat mich „Blumenberg“
begleitet,  dieses  neue  Buch  der
Schriftstellerin  Sibylle  Lewitscharoff,
wodurch  und  weswegen  ich  fortan  dankbar
dafür bin, dass es sie und ihre Sprache,
ihre  Art  des  Schreibens,  gibt.
Lewitscharoffs Roman hat mich begleitet und
begleitet mich noch, fast so wie im Buch
der Löwe den Blumenberg.

Sehr gut hat mir schon das kräftige, das atmende erste Kapitel
gefallen,  so  gut,  dass  ich  spontan  innehalten,  den
Romanfortgang in der Schwebe lassen wollte, um den eröffneten
Spielraum  des  Möglichen  durch  zwangsläufig  immer  größer
werdende Bestimmtheit nicht allzu schnell antasten zu lassen.

http://www.taz.de/Kritischer-Nachruf-auf-Steve-Jobs/!79461/
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Andererseits wollte ich meiner Neugier zugestehen noch etwas
mehr zu erfahren und geriet sogleich verlockt ins 2. Kapitel.

Und so hatte ich alsbald beides vor dem inneren Auge: a) den
hier  durchweg  vornamenslos  bleibenden  Philosophen  (Hans)
Blumenberg,  dem  laut  Roman  von  einem  genau  bestimmten
Zeitpunkt ab unversehens und unverfügbar – und fortan weiter,
vor allem des Nachts – ein Löwe „habhaft, fellhaft, gelb“ und
untrüglich  erschien,  weder  bloß  halluziniert  noch  bloß
geträumt, und b) vier seiner studentischen Schüler… , also
Richard,  Gerhard,  Hansi,  Isa,  deren  je  eigene  Geschichte
innerhalb  eines  eigens  für  sie  eingeflochtenen,  eigenen
Gegenwarts-Erzählstranges  dem  gesamten,  keineswegs  zu
umfangreichen Roman eine noch größere Dichte, Komplexität und
auch Schauplatzvielfalt verleihen hilft.

Den  Lewitscharoffschen  Grundeinfall,  den  mit  dem  Löwen,
empfand ich (vielleicht merkwürdigerweise) zu keinem Zeitpunkt
als  befremdlich;  wohl  auch  wegen  der  zahlreichen
Löwengeschichten,  die  mir  sogleich  selbst  in  den  Sinn
schossen, noch bevor einige davon und noch andere als die von
mir assoziierten im Roman selbst erwähnt wurden; vor allem
aber auch, weil ich von Kindheit an, genauer von meinem 9.
Lebensjahr an, Erich Kästners Roman „Der 35. Mai“ besonders
hoch schätze und bis heute sehr gerne habe. Da nämlich taucht
sehr  bald  am  Anfang  ein  arbeitslos  gewordenes,
überraschenderweise sprechendes Zirkuspferd auf Rollschuhen,
namens Negro Kaballo, auf, in der oberen Etagenwohnung des
Apothekers Ringelhuth, der gerade seinen Neffen Konrad – im
Nebenertrag auch zu dessen Schulaufgabenhilfe – zu Besuch hat,
und  weicht  nicht  mehr  von  deren  Seite;  begleitet  beide
vielmehr auf ihrer phantastischen, wirksam Schulaufgabennöte
beheben sollenden Reise durch den Kleiderschrank hindurch in
die Südsee.

Etwa im gleichen Lebensalter, dem neunten also, las ich in
einem  mir  zum  Geburtstag  geschenkten  Band,  „Die  schönsten
Sagen des Mittelalters“, unter anderem auch eine Nacherzählung



von Hartmann von Aues „Iwein, der Ritter mit dem Löwen“, die
mich  sehr  gefesselt  hat,  lange  bevor  ich  den
mittelhochdeutschen Text Hartmanns erstmals zu Gesicht bekam.
(Wie sehr freute ich mich noch vor einigen Jahren, als diese
Kindheitsvorliebe durch die Schriftstellerin Felicitas Hoppe
bei  mir  ganz  wunderbar  aufgefrischt  wurde  durch  ihr  ganz
wundervolles Buch „Iwein Löwenritter“!) Schließlich wurde ich
durch Lewitscharoffs Buchthema erinnert an eine ganz andere
Philosophengeschichte  eines  anderen  zeitgenössischen,  nach
seinem relativ frühem Tod uns heute leider nicht mehr ganz so
gegenwärtigen Schriftsteller, an Gert Hofmanns Romanerzählung
„Veilchenfeld“. Und – erst nachträglich – fand ich heraus,
dass  auch  Hans  Blumenberg  selber  ein  (unfertiges?)  Buch
hinterlassen hat, das unter dem Titel „Löwen“ als Band der
Bibliothek Suhrkamp herausgegeben worden ist.

All dies und noch mehr – z. B. meine Erinnerung an von mir
bereits gelesene Blumenberg-Bücher und an Mitteilungen über
Blumenberg, die ich von zweien, ehedem bei ihm Studierenden
bzw. in einem Fall über Georg Simmel bei ihm Promovierenden,
einst beiläufig bekommen habe – schoss so spontan zusammen.

Und so oder doch so ähnlich mag es jedem und jeder gehen, die
jeweils ein neues Buch lesen. Wir lesen uns immer selber mit
und jede(r) nachgerade ein anderes Buch.

Was es mit dem auf einmal in seinem nächtlichen Arbeitszimmer
auftauchenden  Löwen  für  eine  Bewandtnis  habe,  fragt  sich
detailliert  spürsinnig,  indem  er  von  der  einen
selbstgegebenen,  meist  vorläufigen,  nie  endgültigen  Antwort
zur nächsten übergeht, Blumenberg schon im ersten Kapitel.
Hier platt und plan das Ergebnis zu benennen, bei dem er sich
dennoch nach und nach beruhigt, brächte nicht wirklich etwas,
da  das  Suchen  nach  einer  Antwort  zu  jener  weitestgehend
umfassenden Antwort hinzugehört, die nur die ganze Erzählung
zu geben vermag. Fast nur Blumenberg – und das in wenigen
Abständen  immer  wieder  –  nimmt  diesen  für  ihn  selber
unverkennbar empirisch erfahrbaren und doch gewissermaßen aus



metaphysischen,  wenn  nicht  aus  phantastischen  Spären
herrührenden Löwen sinnlich wahr. Nur eine einzige weitere
Person, eine hochbetagte Nonne namens Käthe Mehliss bekommt an
einem  anderen  Ort,  den  Blumenberg  eines  alten  erkrankten
Freundes wegen besucht, unversehens Blumenberg u n d seinen
sonst  für  andere  unsichtbaren  Löwen  spontan
existenzbeglaubigend  zu  Gesicht.  Nur  diese  Nonne,  sonst
niemand.  Blumenberg  hat  sonst  keinen,  –  weder  in  seinem
engsten, noch in seinem weitesten Umkreis -, dem er arglos,
ohne arg missverstanden zu werden, auch nur irgendetwas über
diese mirakulöse Erscheinung, die vielleicht am zulässigsten
als Epiphanie zu bezeichnen wäre, mitteilen könnte. Bei einem,
wie er meint, ihm längst vertrauten Journalisten versucht er
es zumindest ansatzweise dennoch, aber, wie sich bald zeigt,
völlig vergebens.

„Der Einbruch des Absoluten war nicht mitteilbar. Er hätte nur
Ratlosigkeit erzeugt.“, heißt es auf der Seite 146 des Romans,
indirekt damit wohl auch ein resignatives Eingeständnis der
fiktiv-realen  Blumenbergfigur  hinsichtlich  möglicher
Mitteilbarkeit dokumentierend. Zugleich jedoch mag dies eine
tendenziell verallgemeinerbare, allgemeingültige Aussage über
die  religiöse  und  metaphy-sische  Situation  unserer  Zeit
insgesamt darstellen.

Dennoch: Lewitscharoff (bzw. der Erzähler in Lewitscharoffs
Roman) gibt sich mit dieser Situation der Zeit, der als Faktum
unterstellten  gegenwärtigen  Situation  von  Philosophie  und
Religion  erzählerisch  nicht  zufrieden.  Wo  der  diskursiv
argumentative Weg (allgemein und nicht nur für einen immerhin
agnostischen  Philosophen  à  la  Blumenberg)  versperrt  ist,
bleibt der erzählerische Weg allein noch offen; eine besondere
Art der i n d i r e k t e n Mitteilung sonach.

So  etwas  schwingt  auch  dann  mit,  abermals  indirekt,  wenn
erstmals im Roman von Blumenbergs gezieltem Auflegen einer
ganz  bestimmten  Schallplatte  die  Rede  ist:  von  einer  von
Arturo  Bene-detti  Michelangeli  eingespielten  Schubert-



Klaviersonate nämlich (wahrscheinlich der dreisätzigen in a-
moll, was aber nicht direkt gesagt wird). Da heißt es unter
anderem: „Das Zucken in Benedetti Michelangelis Mönchsgesicht
war  wieder  präsent,  das  er  einmal  in  einer  Aufzeichnung
gesehen hatte, auch dessen Äußerung, jeder wirkliche Ton sei
noch unendlich weit vom möglichen entfernt, und es tue weh,
mit dem Mangel auszukommen.“ (S.86)

Heißt das nicht umgekehrt auch, dass in jedem wirklichen Ton
das Mögliche, das absolut gesehen Mögliche, das mit höchstem
Anspruch Mögliche zumindest aufscheint, selbst wenn es sich
als  vollends  Gegenwärtiges,  als  allenfalls  visionär  schon
Mitgehörtes, auch noch so sehr und zwar scheinbar unabdingbar
entzieht? Vor allem hier im Bereich der ernstgenommenen Musik,
vielleicht sogar in Entsprechung dazu überhaupt in den heiter-
ernsten Künsten, auch den erzählenden, und z. T. auch in der
Philosophie, ist mitunter noch immer – gleichsam g e g e n die
Zeit, die längst auch schon die Philosophie und die Künste
zeitgeistig  erfasst  hat  bzw.  infiziert  haben  mag  –  vom
durchscheinend Metaphysischen die Rede, und sei’s auch nur
eher beiläufig und wie nebenbei. Rein spielerisch – könnte man
meinen.

In Lewitscharoffs Roman bricht nicht nur symbolisch bzw. in
exklusiver fragmentarischer Realität – da den allermeisten im
Roman nach wie vor verborgen – d a s  A b s o l u t e durch,
sondern  meldet  sich  erschreckend  häufig  und  durchaus
verstörend  in  seiner  antiidyllischen  Gegenläufigkeit  immer
wieder  auch  d  e  r   T  o  d,  zumal  in  den  dem
Erzählungshauptstrang hinzugesellten, z. T. sehr spannungsvoll
und pointiert erzählten Geschichten von den unterschiedlichen
Schicksalen  der  vier  jungen  als  Blumenbergianer  oder
Blumenberg-Fans  apostrophierbaren  Blumenbergstudent…en  Isa,
Richard, Hansi und Gerhard.

„Blumenberg“  ist  unverkennbar  ein  Roman,  in  dem  es  ganz
entschieden um die letzten Dinge, also ganz entscheidend um
Leben und um Tod geht. Erstaunlich nur, wie leicht und fast



schwerelos er sich dennoch lesen lässt. Und wie stark und
manchmal  sogar  bis  ins  Komische  hinein  lebendig  sein
Realitätsbezug  bleibt.

Ein gängiger, üblicher und geläufiger Roman könnte auf der
Seite 202 schon aufhören. Nicht aber ein Lewitscharoffscher.
Sibylle  Lewitscharoff  bleibt  ihrem  mit  dem  ersten  Kapitel
einsetzenden  Thema  treu  und  schreibt  so  doch  noch  ein
allerletztes  Kapitel  n  a  c  h  dem  Schlusskapitel  mental
gängiger  Art  und  macht  dieses  zunächst  naheliegend  letzte
Kapitel  zu  einem  nur  vorläufig  letzten.  In  dem  nun
allerletzten  Kapitel  mit  dem  an  Platon  und  Hieronymus
gemahnenden Titel „Im Inneren der Höhle“ (S. 203 – S. 216)
kommt  es  bezeichnenderweise  wiederum  vor  allem  auf  die
allerletzten  Passagen  an  und  dann  schließlich  auf  den
allerletzten  Satz;  der  sich  allerdings  nur  aus  dem
Zusammenhang  des  Ganzen  erschließt  und  so  auf  das  Ganze
zurückweist.

Der Genuss der Lektüre ist noch nicht zu Ende, wir können
wieder von vorne beginnen.

Sibylle Lewitscharoff: „Blumenberg“. Roman. Suhrkamp Verlag,
Berlin. 220 Seiten, 21,90 Euro.

„Der  Seiltänzer“:  Ein
Priester in Westfalen
geschrieben von Britta Langhoff | 9. August 2012

https://www.revierpassagen.de/4533/der-seiltanzer-ein-priester-in-westfalen/20110930_1200
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Die Abschaffung des Zölibats und Konsequenzen
aus den Missbrauchsfällen in der katholischen
Kirche – das sind die Kernforderungen einer
Aufsehen erregenden Predigt, die der Priester
Andreas  Wingert  in  seiner  Gemeinde  hält.
Wochen  später  sieht  er  sich  selbst  mit
Missbrauchsvorwürfen  konfrontiert  und  steht

unvermutet  vor  einem  Scherbenhaufen.  Klugen  Rat  und  Hilfe
erhofft er sich – wie so oft in seinem Leben – von seinem
besten Freund Thomas. Doch dieser liegt ausgerechnet jetzt mit
einem Herzinfarkt im Krankenhaus.

Nach einem Besuch bei Thomas begibt sich Andreas auf eine
Autofahrt kreuz und quer durch Westfalen, von Münster bis ins
tiefste Sauerland. Diese Fahrtwird insgesamt 5 Stunden dauern.
In diesen 5 Stunden erinnert sich Andreas: An eine Kindheit
und  Jugend  in  der  westfälischen  Provinz,  an  die  seitdem
bestehende Lebensfreundschaft mit Thomas, an die gemeinsamen
Erlebnisse ihrer Studienjahre in Berlin, Köln und Bonn, Wales
und München. Danach schlagen die Freunde sehr unterschiedliche
Wege ein. Thomas heiratet, gründet in Münster eine Familie und
macht  als  Geisteswissenschaftler  Karriere.  Andreas  hingegen
geht ins Paderborner Priesterseminar und wählt die Kirche als
Lebenspartnerin,  „viel  zickiger,  viel  strenger,  viel
unberechenbarer“, als ein Ehepartner sein könnte, wohl wissend
„dass es kein ungefährlicher Bund für ihn“ ist. Schon immer
fasziniert von den Ritualen der katholischen Kirche, ist er
sich sicher, dass der Glaube sein Sicherheitsnetz sein kann,
„über dem das Seil aufgespannt ist“.

Mit „Der Seiltänzer“ legt Michael Göring ein mutiges Buch zu
einem brandaktuellen Thema vor. Auf zwei Zeitebenen vermittelt
er  in  einer  klaren,  fast  nüchternen  Sprache  ein  
eindringliches Bild der Probleme und Anfechtungen, welche in
unserer  Zeit  ungut  in  das  Leben  einzelner  als  auch  der
Gemeinschaft eingreifen. Die Missbrauchsvorwürfe sind zwar das
vordergründige Thema, doch Michael Göring zeigt anhand des
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Konfliktes anschaulich, zu welch vergifteter Atmosphäre und zu
welch  verhärteten  Fronten  übereifriges  Denunziantentum,
Kollektivschuld-Vermutung und Generalverdacht führen können.
Göring selbst betont, dass er einen Entwicklungsroman habe
schreiben wollen und keine theologische Streitschrift. Dennoch
erzählt er eben nicht nur von Wendepunkten und Anfechtungen
des Alltags, sondern auch von religiöser Berufung und der
Gratwanderung eines Priesters. Nicht zuletzt die Deutschland-
Visite des Papstes hat gezeigt, wie viele Menschen sich nach
religiöser Orientierung sehnen, sich aber auch an den Dogmen
der katholischen Kirche reiben. Schon deshalb ist diesem Buch
nicht nur Erfolg, sondern auch Diskussion zu wünschen.

Als Dreingabe neben all diesen „schweren“ Themen macht der
Autor sich aber auch noch um etwas anderes verdient. Auch wenn
die Hauptschauplätze des Romans fiktive Namen tragen, Göring
zeichnet mit wenigen Worten ein Bild der alten BRD und fängt
die Atmosphäre des zweigeteilten Landes unverfälscht ein. Vor
allem die in Westfalen und im Sauerland spielenden Passagen
werden  auch  für  viele  Revierbürger  einen  hohen
Wiedererkennungswert  haben.

Zum Schluss verliert der Roman etwas von seinem Schwung, nicht
nur die Dialoge wirken auf einmal zu bemüht. Um es westfälisch
zu sagen, das Ende war mir zu verschwurbelt und passte nicht
zur klaren Sprache des Buches.

INFO:

Der  Autor  Michael  Göring  leitet  als  Vorsitzender  des
Vorstandes die ZEIT Stiftung Ebelin und Bucerius in Hamburg.
Darüber hinaus ist er Honorarprofessor am Institut für Kultur
und Medienmanagement der Hochschule für Musik und Theater in
Hamburg. Der Mitte September erschienene Seiltänzer ist – nach
vielen Fachpublikationen – sein erster Roman.

Michael Göring: „Der Seiltänzer“. Verlag Hoffmann und Campe,
352 Seiten, 19,99 Euro.



Verlagsseite  zum  Buch:
http://www.hoffmann-und-campe.de/go/der-seiltaenzer

 

 

Eine  Liebe  im  Schatten  der
Ideologie
geschrieben von Frank Dietschreit | 9. August 2012
Das  erste,  was  der  Leser  des  neuen  Buches  von  Barbara
Honigmann wahrnimmt, ist das Bild eines schlanken und großen
Radfahrers.  Im  Hintergrund  scheint  sich,  der  Wolkenbildung
nach zu urteilen, ein Gewitter anzukündigen. Die rechte Hand
hält der direkt auf den Betrachter zuradelnde Mann an die
Stirn. Wahrscheinlich hat er, wie die Autorin später im Buch
mutmaßen wird, wieder einmal Kopfschmerzen.

Vor allem daran erinnert sich Barbara Honigmann, die das von
ihr selbst gemalte Bild ihres früheren Geliebten auf dem Cover
ihres Buches zeigt: dass der Mann so dürr und lang war, oft
Migräne hatte und sich schnell aus dem Staub machte, wenn es
ernst wurde und die Frauen, die ihn umschwirrten wie Motten
das  Licht,  seine  intellektuelle  Abkapselung  durchdringen
wollten. „Wenn ich an A. denke“, schreibt Honigmann, „bin ich
verletzt, beleidigt, fühle mich abgewiesen und ausgenutzt, er
ist mir fern, fremd, unverständlich, und ich liebe ihn. Wir
sind,  wie  man  so  sagt,  im  Bösen  auseinander  gegangen.
Unversöhnt.  A.  ist  jetzt  tot.“

https://www.revierpassagen.de/4155/eine-liebe-im-schatten-der-ideologie/20110914_1313
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„Bilder von A.“ heißt das Buch. Es ist, wie alle Bücher der
jüdischen  Autorin,  die  1984  die  DDR  verließ  und  ins
französische Straßburg zog, ein auf das Nötigste komprimiertes
Bändchen. Es gibt kein überflüssiges Wort, keine erklärenden
Umschreibungen. Nur die flüchtigen Erinnerungen, die Bilder
und Briefe, die sie noch von jenem Mann hat, den sie A. nennt,
spielen eine Rolle.

A., das ist nicht allzu schwer zu dechiffrieren, ist Adolf
Dresen, der im Jahre 2001 verstorbene Theater- und Opern-
Regisseur, Vater von Filmregisseur Andreas Dresen. Die beiden,
was  Temperament  und  Alter  angeht,  völlig  verschiedenen
Künstler lernten sich bei einem Kleist-Projekt kennen. Barbara
Honigmann  war  damals  eine  junge,  unbekannte  Dramaturgin,
Dresen ein in der DDR hoch angesehener Bühnenguru. Zusammen
entwickelten  sie  Ideen  für  mehrere  Kleist-Inszenierungen,
Text-Abende  und  Konzerte.  Doch  während  die  von  Dresen
arrangierten  Inszenierungen  („Prinz  von  Homburg“,  „Der
zerbrochene Krug“) den Beifall der Zensoren fanden und noch
jahrelang auf dem Programm standen, wurden die von Honigmann
eingeübten  Aufführungen  (ein  Kinder-Kleist-Stück  und  ein
musikalisch-kritischer  Kleist-Abend)  nach  den  ersten
Vorstellungen abgesagt. Die aufmüpfige Jung-Regisseurin wurde
gefeuert. Damit war zwar die Theater-Karriere von Honigmann
beendet, die Liebesaffäre mit dem verheirateten Dresen aber
noch lange nicht.

Ausführlich  und  ungeschminkt  von  den  Schwierigkeiten  und
Verletzungen  dieser  Liebesgeschichte  zu  erzählen,  würde
vielleicht  voyeuristische  Neugier  wecken.  Doch  das
interessiert  Barbara  Honigmann  keinen  Moment.  Ihr  geht  es
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darum,  das  exemplarische  Scheitern  einer  Liebe  vor  dem
Hintergrund  der  ideologischen  Katastrophen  und  religiösen
Widersprüche zu zeigen, die das 20. Jahrhundert geprägt haben.

Barbara  Honigmann  hat  schon  mehrfach  („Damals,  dann  und
danach“, „Roman von einem Kinde“, „Eine Liebe aus nichts“,
„Alles,  alles  Liebe!“)  ihre  Lebensgeschichte  für  fiktive
Verwirrspiele  benutzt,  hat  davon  erzählt,  wie  ihre
kommunistischen Eltern aus dem englischen Exil in die DDR
kamen,  um  den  Sozialismus  aufzubauen  –  und  dafür  ihre
jüdischen  Geschichte  über  Bord  warfen  und  verdrängten.
Honigmann hat berichtet, wie sie ihr Judentum wiederentdeckte,
antisemitischen  Anfeindungen  ausgesetzt  war  und  schließlich
nach  Frankreich  auswanderte.  Seitdem  blickt  sie  von  dort,
kritisch und mahnend, auf Deutschland.

Wer  die  Zukunft  gestalten  will,  muss  die  Vergangenheit
verstehen. Für die Autorin heißt das: sich vergegenwärtigen,
warum  der  Kommunist  Dresen  seiner  Geliebten  das  Judentum
ausreden wollte, warum er ihr, damals in Ostberlin genauso wie
später in unzähligen Briefen, unterstellte, sie hätte sich nur
aus Unzufriedenheit mit dem realen Sozialismus der DDR, quasi
als antisozialistische Attitüde zum Judentum bekannt. „Warum
reitest Du immer auf den jüdischen Dingen herum“, hat A. in
einem Brief gefragt. Doch da war die Liebe zwischen den beiden
schon längst zerbrochen, hatte sich die junge Frau längst aus
den Fängen der intellektuellen Bevormundung befreit und auf
den Weg in ein eigenes Leben gemacht. Spätestens da wusste
Barbara Honigmann auch, dass die Deutschen und die Juden noch
lange brauchen würden, bis sie den anderen verstehen.

Barbara Honigmann: „Bilder von A.“ Hanser Verlag, München. 137
Seiten, 16,90 Euro.



Bayreuth – Essen und zurück:
Die  Harfenistin  Gabriele
Bamberger  im  Bayreuther
Festspielorchester
geschrieben von Werner Häußner | 9. August 2012
Sie ist wieder zu Hause. Zwei Monate Bayreuth sind vorbei. Nun
probt die Harfenistin
der  Essener  Philharmoniker  für  die  neue  Saison.  Gabriele
Bamberger hat ihren
Urlaub im Orchester der Festspiele verbracht. Ein Arbeits-
Urlaub also? Die
lebhafte Virtuosin der sanften Saiten widerspricht: „Bayreuth
ist keine
Anstrengung. Es ist wie Urlaub mit Harfe spielen.“ Seit 1985
ist die gebürtige
Österreicherin – mit wenigen Unterbrechungen – Mitglied des
Festspielorchesters. Nächstes Jahr ist sie zum zwanzigsten Mal
dabei. Und freut
sich  schon  wieder  auf  die  Herausforderung,  im  berühmten
verdeckten Graben fünf
Wagner-Opern hintereinander zu spielen.

Wie viele andere Musiker und Sänger bestätigt auch Gabriele
Bamberger: In Bayreuth zu
arbeiten, ist etwas Besonderes. Welches Orchester hat schon
vier Harfen, in den
„Ring“-Jahren sogar sechs? In einem normalen Orchester sitzen
grade mal zwei.
„Wir sind sonst Einzelkämpfer. Aber in Bayreuth entwickelt
sich ein tolles
Gruppengefühl.“ Jeder der Orchestermusiker ist motiviert, sein
Bestes zu geben.
„Kollegialität  ist  wichtig“,  sagt  die  Harfenistin,
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„schließlich  verbringen  wir
unseren ganzen Urlaub miteinander.“

Was Gabriele Bamberger in Bayreuth fasziniert, ist die Arbeit
mit berühmten Dirigenten. Ihr
erster Maestro war 1985 Giuseppe Sinopoli. Unter ihm hat sie
gleich im
„Tannhäuser“  gespielt,  für  die  Harfen  die  anstrengendste
Wagner-Oper. „Das
Beste, was ich an musikalischer Gestaltung erlebt habe, war
unter Christian
Thielemann“, schwärmt die Musikerin: „Bei ihm sitzt man auf
der Stuhlkante.
Aber gleichzeitig ist es ein ganz entspanntes Musizieren.“ Was
macht die Arbeit
mit  Thielemann  so  herausragend?  „Jeder  Dirigent  hat  seine
besondere Art zu
musizieren. Thielemann hört erst mal, was jeder der Musiker
ihm anbietet. Passt
das in sein Konzept, nimmt er das Angebot auf. Thielemann ist
ständig mit den
Augen bei den Kollegen. Eine kleine Geste, und man weiß, was
er will.“

Gerne erinnert sich Gabriele Bamberger aber auch an die Arbeit
mit Größen wie Daniel
Barenboim und James Levine. „Das Spielen mit Barenboim war ein
wirklich
nachhaltiges  Erlebnis.  Er  hat  einfach  Charisma,  ist  eine
musikalische
Persönlichkeit.“ Ähnlich ging es ihr mit Levine: „Er saß da,
mit dem Handtuch
über der Schulter, hat gestrahlt, badete in der Musik.“ Sein
„Parsifal“ sei
zwar langsam gewesen, aber dennoch ungeheuer spannend: „Da war
keine Sekunde
Langeweile drin.“ In diesem Jahr hat der Musikerin vor allem



die Arbeit mit
Daniele  Gatti  im  „Parsifal“  gefallen.  „Er  dirigiert  so
mitreißend und intensiv,
da empfindet man keine Länge. In diesem Jahr passte einfach
alles.“ Aber auch
Andris Nelsons großer Bogen bei gleichzeitiger rhythmischer
Konturierung im
„Lohengrin“ hat die Harfenistin sehr überzeugt.

In Bayreuth sitzen Musiker im Orchester, mit denen man keine
musikalische Basisarbeit mehr
zu leisten hat. Wie alle anderen wurde Gabriele Bamberger auf
eine Empfehlung
hin eingeladen. „Im ersten Sommer spielt man sozusagen für die
Kollegen“,
erklärt sie. Denn der oder die Neue müssen in den Klangkörper
passen. Wer im
nächsten  Jahr  wieder  eingeladen  wird,  gehört  zum
Festspielorchester.  Bamberger
erinnert sich: „Ich wurde vom Orchestervorstand angerufen und
gefragt, ob ich
mitspielen will. Das war Helmut Schützeichel, der in Mannheim
Oboe gespielt
hat. Ich war damals Mitglied der Badischen Staatskapelle in
Karlsruhe. Später
habe ich erfahren, dass mich mein damaliger Chef Christof
Prick empfohlen hat.“
Unter ihm hatte sie am Badischen Staatstheater bereits das
ganze gängige
Wagner-Repertoire gespielt.

Begonnen hat Gabriele Bamberger nach dem Studium in Salzburg
1979 in Gelsenkirchen. Dort
spielt ihr Mann heute noch Geige im Orchester. Und passte
früher auf die Kinder
auf, wenn seine Frau nach Bayreuth fuhr. Später wurde die
Wagner-Stadt zum



gemeinsamen Urlaubsziel. „Die Kinder haben sich in Bayreuth
wohl gefühlt, mein
großer Sohn hat im letzten Jahr hier sogar geheiratet. Uns
zieht’s immer wieder
hierher.“

Die Erfahrungen im Festspielorchester nimmt die Harfenistin
mit in die Heimat.
Aber: Dank der Bayreuther Eindrücke kann Gabriele Bamberger
auch ermessen, wie
gut die Essener Philharmoniker unter ihrem Chef Stefan Soltesz
geworden sind.
„Nach  der  Bereicherung  in  Bayreuth  folgt  eben  keine
Ernüchterung  in  Essen.
Sondern es macht richtig Spaß, wieder zu Hause zu spielen.“
Sie freut sich,
dass  Soltesz  Wagner  ins  Repertoire  integriert  hat:  „Er
vertraut mir, er weiß,
dass ich die Partien kenne. Das ist ein schönes Gefühl.“ Ihr
Bayreuth-Engagement hat Soltesz „stets unterstützt“ und sich
immer sehr
interessiert gezeigt. Dass er die Werke so genau einstudiert
und am Abend so
spontan  musiziert,  hilft  ihr  auch  für  ihren  Dienst  in
Bayreuth.  „Stefan  Soltesz
hat uns ein Bewusstsein für musikalische Qualität beigebracht.
Das müssen wir
jetzt an die jüngeren Kollegen weitergeben.“

(Der  Artikel  ist  in  kürzerer  Form  auch  in  der  WAZ  Essen
erschienen)



Helga  am  Küchentisch  in
bester Wohnlage…
geschrieben von Bernd Berke | 9. August 2012
43-jährige Bibliothekarin sucht Mann und veranstaltet deshalb
ganz  gezielt  Literaturlesungen,  auf  denen  der  Richtige
auftauchen  möge.  Bringt  nichts.  Schließlich  gibt  sie  eine
Annonce  unter  „Bekanntschaften“  auf  und  trifft  einen
Programmierer. Doch beim ersten Kino-Date taucht dummerweise
auch eine Freundin aus der Frauengruppe im Lichtspielhaus auf.

Nun gut. Kann sein, dass so etwas vorkommt. Warum denn nicht?

Im  vorliegenden  Buch  wird  daraus  eine  strenge
Versuchsanordnung,  die  Lage  wird  mit  allem  Für  und  Wider
umständlich erörtert; feministisch grundiert, mit langjähriger
(Selbst)erfahrenheit  unterfüttert,  schließlich  kolumnenhaft
zubereitet wie für eine halbwegs gediegene Zeitschrift. Nur:
Ist das eigentlich Literatur?

Es  sind  meistenteils  nur  Vorüberlegungen,  denen  eine
literarische  Verarbeitung  erst  folgen  müsste.

Im neuen Erzählband der vor allem als Filmemacherin bekannten
Helke  Sander  (täuschend  knackiger  Buchtitel:  „Der  letzte
Geschlechtsverkehr“) wird leider kaum erzählt, sondern fast
immer  nur  erwogen,  bedacht,  durchgekaut  und  geschwätzig
verplaudert. So gut wie nichts bleibt ausgespart in dieser
ungelenken Erklär- und Erläuterungsprosa. Man betrachte nur
einmal solche Anfangssätze: „Helga am Küchentisch in einer
Wohnung bester Hamburger Lage hebt horchend den Kopf von einem
Artikel in der ZEIT…“ Natürlich erfährt man auch, welchen
Artikel  diese  Helga  gelesen  hat.  Es  bleiben  keine  Fragen
offen. Der Leser sieht sich rundum informiert oder auch –
bösartig gesagt – „zugetextet“. So erschlafft nahezu jeder
Spannungsbogen.

https://www.revierpassagen.de/3825/helga-am-kuchentisch-in-bester-wohnlage/20110829_1239
https://www.revierpassagen.de/3825/helga-am-kuchentisch-in-bester-wohnlage/20110829_1239
http://de.wikipedia.org/wiki/Helke_Sander


Die Geschichten handeln von Frauen jenseits der Lebensmitte –
bis hinauf ins hohe Alter. Gegen Ende wird ein 95. Geburtstag
begangen  (Figur  einer  renitenten  Greisin),  es  wird  eine
Goldhochzeit gefeiert (Bilanz einer Ehe als stetiger Unglücks-
Quell, der aber immerhin halbwegs verlässlich sprudelt) – und
schließlich tratscht ein gewiefter Damenkreis über eine vor
Jahren Verstorbene, die es zu Lebzeiten offenbar wüst und
egozentrisch getrieben hat. Überhaupt liest sich vieles wie
der Ausfluss einer intellektuell angehauchten Damenrunde im
besseren Lokal.

Gewiss: Da wird manche Leserin ausrufen „Das kenne ich doch!“
Denn da wird ja etlicher Lebensstoff ausgebreitet, da werden
einige Modellbiographien der Mittelschicht beäugt. So etwa aus
jener Alt-Achtundsechziger-Senioren-WG, in der peinlich laute
Geräusche auf wilden Sex hindeuten. Auch hören wir von einer
auf- und abgeklärten Frau, die mit fast 60 seit zehn Jahren
mönchisch allein lebt, während – wie gallig konstatiert wird –
viele Männer ihres Alters sich eine Jüngere nehmen.

Welch ein wiederkehrender Jammer: Die alten Fesseln aus der
Vor-68er-Zeit sind gesprengt, doch adäquate neue Formen noch
nicht gefunden. Keine Generation hat den Frauen von heute
vorgelebt,  wie  das  Altern  unter  jetzigen  Bedingungen  noch
gelingen  könnte…  Beiseite  gefragt:  Haben  es  frühere
Generationen in dieser Hinsicht wirklich besser getroffen?

Egal.  Aus  solchem  Befund  ließe  sich  bestimmt  etwas
Erzählerisches formen, es hört sich im Ansatz ja wirklich
interessant an. Doch das Gros der Geschichten wird zunichte
durch den eklatanten Mangel an erzählerischen Mitteln. Hier
muss mal ein etwas längeres Zitat her. Typischer Duktus eines
Abschnitts über Frauen „mit Migrationshintergrund“:

„Vom  Grundsatz  her  schien  diese  Trennung  der  Bereiche
jedenfalls  eine  bedenkenswerte  Möglichkeit,  das  Leben  zu
organisieren, wenn sie nur vollkommen freiwillig wäre. Aber
wie sollten die in ihrer Mehrheit hier lebenden ungebildeten,



analphabetischen  und  häufig  in  Rechtlosigkeit  gehaltenen
Frauen mit ihren Männern ein Bewusstsein über die Vorteile
ihrer eigenen gewachsenen Kultur entwickeln.“

So staubtrocken reflektiert kann man vielleicht durch einen
Aufsatz  staksen,  wenn  man  auf  sprachliche  Geschmeidigkeit
keinen Wert legt. Doch mit Belletristik hat das wenig zu tun,
sondern allenfalls mit sang- und klanglosem Zergliedern.

Helke  Sander:  „Der  letzte  Geschlechtsverkehr  und  andere
Geschichten über das Altern“. Verlag Antje Kunstmann, München.
160 Seiten. 16,90 Euro.


