
Ohne Wachstum und gewaltfrei
leben: „Das konvivialistische
Manifest“
geschrieben von Wolfgang Cziesla | 1. Juli 2015
Eine neue Zeit der Manifeste scheint gekommen. Nach Stéphane
Hessels  manifestartigem  Pamphlet  „Empört  Euch!“  und  dem
„Akzelerationistischen Manifest“ erschien im September 2014 in
deutscher  Übersetzung  „Das  konvivialistische  Manifest“,  das
inzwischen mehr als 2.500 Unterzeichner gefunden hat.

Seit Ivan Illichs Veröffentlichung von „Tools of Conviviality“
(dt.: „Selbstbegrenzung. Eine politische Kritik der Technik“,
1975) ist Konvivialität im politisch/soziologischen Diskurs –
mehr  noch  im  anglo-  und  frankophonen  Bereich  als  in
Deutschland  –  ein  fester  Begriff.  Ein  Jahr  vor  Illichs
Erstpublikation des Buchs in den USA (1973) war der Bericht
für den Club of Rome, „Die Grenzen des Wachstums“, erschienen,
der seitdem in mehreren Neuauflagen aktualisiert worden ist,
dessen Einschätzungen und implizite Warnungen bis heute jedoch
nichts an Dringlichkeit eingebüßt haben.

Ausgehend  von  einem  Kolloquium  in  Tokio  im  Jahr  2010
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veröffentlichten 64 Wissenschaftlerinnen und Wissenschaftler
unterschiedlichster politischer und religiöser Überzeugungen
unter dem kollektiven Autorennamen „Les Convivialistes“ das
konvivialistische  Manifest,  das  die  wesentlichen  globalen
Herausforderungen  benennt  und  Chancen  aufzeigt,  wie  ein
gewaltfreies Zusammenleben unter gleichzeitiger Schonung der
Ressourcen unseres Planeten möglich sein könnte.

Der Markt dringt in jeden Winkel vor

Konstatiert wird, was nicht zu übersehen ist, ein Vordringen
ökonomischen Denkens in Bereiche, die noch bis in die 1970er-
Jahre  weitgehend  frei  von  marktwirtschaftlichen  Ansprüchen
waren. „Benchmarking und ständiges reporting werden nun zu den
Grundwerkzeugen des lean management und der Verwaltung durch
Stress.“  (S.  55)  Veränderungen  im  Gesundheitswesen,
Hochschulranking,  Stadtmarketing,  effizienteres
Kulturmanagement  –  jedem  Leser  und  jeder  Leserin  wird  zu
diesen Stichworten eine Vielzahl von Beispielen einfallen. Das
Manifest begnügt sich zusammenfassend mit dem Hinweis auf ein
„Neomanagement“, das nicht nur in den Wirtschaftsunternehmen
ausartet, sondern auch den öffentlichen Sektor erfasst, bis
der Markt auch den letzten noch unterkapitalisierten Winkel
unserer Freizeit besetzt hat.

„Es gibt keine erwiesene Korrelation zwischen monetärem oder
materiellem  Reichtum  einerseits  und  Glück  oder  Wohlergehen
andererseits“, schreiben die Autor(inn)en (S. 68). Statt einer
Verkürzung der Arbeitszeit durch technischen Fortschritt, wie
sie  John  Maynard  Keynes  um  1930  voraussagte,  erhöht  die
Automatisierung  den  Arbeitsdruck.  Psychische  Defekte  wie
Depression und Burnout gehen mit diesen Entwicklungen einher.

Die  Standard-Wirtschaftswissenschaft  gelte  es  in  ihre
Schranken zu verweisen. Von den Autoren des Manifests ist es
vor allem der Ökonom Serge Latouche, der in den letzten Jahren
mit Überlegungen zu einer möglichen Wachstumsrücknahme an die
Öffentlichkeit getreten ist. „Degrowth“ im Englischen, bzw.



„décroissance“ als das französische Äquivalent und, da der
Glaube an Wachstum als eine Quasi-Religion angesehen werden
kann,  spricht  Latouche  analog  zum  Atheismus,  auch  von
„acroissance“.

Selbstverständlich müssen für die weit und die weniger weit
entwickelten Länder unterschiedliche Maßstäbe angelegt werden,
will  man  die  nicht  zuletzt  im  Zusammenhang  mit  der
Flüchtlingsfrage  stets  beteuerten  Politikerfloskeln,  die
Situation in den Herkunftsländern der Flüchtlinge verbessern
zu  müssen,  beim  Wort  nehmen  und  einen  wirtschaftlichen
Ausgleich anstreben.

Die Maßlosigkeit bekämpfen

„Das  Niveau  des  weltweit  universalierbaren  materiellen
Wohlstands  entspricht  annähernd  demjenigen  der  reichsten
Länder um das Jahr 1970, vorausgesetzt, man erreicht es mit
den heutigen Produktionstechniken.“ (S. 67) Das würde nicht
nur  Selbstbegrenzung  in  den  Industrienationen  erfordern,
sondern  eine  Neudefinition  der  Ziele.  Vom  wirtschaftlichen
Wachstum ist nicht nur keine Rettung zu erwarten; es führt
geradewegs  in  den  Untergang.  Einfacher  Wohlstand,  der  mit
einem  Konzept  vom  „guten  Leben“  einhergeht,  wird  von  den
Konvivialisten  anvisiert.  Dazu  müssen  die  der  Zocker-
Mentalität der Spekulanten eigene, zerstörerische Maßlosigkeit
und die Auswüchse der Finanzwirtschaft bekämpft werden. Die
Autor(inn)en setzen sich nicht nur für ein Mindesteinkommen,
sondern auch für ein Höchsteinkommen ein.

Alternative Formen von Ökonomie sieht Alain Caillé, einer der
maßgeblichen Initiatoren des konvivialistischen Manifests, in
der „Schenkökonomie“, wie der französische Soziologe/Ethnologe
Marcel Mauss sie in seiner Schrift „Die Gabe“ unter anderem am
Beispiel des indianischen Potlatsch und des melanesischen Kula
beschreibt.

Sicherlich  ließen  sich  einem  modernen  Mitteleuropäer  oder



Nordamerikaner  archaische  Vorstellungen  von  der  Beseeltheit
und dem Eigenwillen von Dingen, etwa Geschenken, oder die
unter  Drohung  von  Ehr-  und  Gesichtsverlust  unbedingte
Verpflichtung  des  Beschenkten  zur  Gegengabe  schlecht
vermitteln und taugen kaum als Modelle zur Rettung der Welt.
Doch lesen sich manche Gedanken aus dem 1925 veröffentlichten
Werk erstaunlich aktuell. „Und wir müssen ein Mittel finden,
um die Einkünfte aus Spekulationen und Wucher einzuschränken.
Nichtsdestoweniger  muss  das  Individuum  arbeiten.  Es  muss
veranlasst  werden,  mehr  auf  sich  selbst  zu  bauen  als  auf
andere. Andererseits muss es sowohl seine Gruppeninteressen
wie  seine  persönlichen  Interessen  verteidigen.  Allzuviel
Großzügigkeit und Kommunismus wäre ihm und der Gesellschaft
ebenso abträglich wie Selbstsucht unserer Zeitgenossen und der
Individualismus unserer Gesetze“, schreibt Marcel Mauss.

Aufwertung des Unentgeltlichen

Die  Verfasser(innen)  des  Manifests  weisen  in  diesem
Zusammenhang  auf  zahlreiche  bereits  praktizierte
unentgeltliche  Aktivitäten  hin  –  Fair  Trade,  Open-source-
Projekte,  Ehrenämter,  Non-Profit-Organisationen,  digitale
Netze  als  Gemeineigentum  oder  das  Konzept  einer
„Weltzivilgesellschaft“.  Das  sind  keine  neuen  Erfindungen,
doch scheint in einer durchökonomisierten Welt das Bedürfnis
gestiegen,  auf  den  unentgeltlichen  Dienst  am  Mitmenschen
besonders hinzuweisen.

Der homo oeconomicus, wie die Wirtschaft ihn sich vorstellt,
kenne nur „äußerliche Motivationen“ – Streben nach Gewinn und
hierarchischem  Aufstieg.  In  diesem  System,  folgern  die
Autorinnen  und  Autoren,  wird  sich  jegliche  intrinsische
Motivation – Arbeit, die ihren Wert in sich selbst hat, Freude
an  gutem  Handwerk,  Drang  nach  sinnvoller  Betätigung,
Handlungen  aus  Solidarität  oder  aus  Pflichtgefühl  –
zurückentwickeln.

Was  kann  man  machen?  Ulrike  Herrmann,



Wirtschaftskorrespondentin der taz und Autorin des Buchs „Der
Sieg des Kapitals“ (2013), sagte in einem im Gespräch in der
Reihe „Essay und Diskurs“ im Deutschlandfunk am 19.04.2015:
„Wenn man sehr massiv in dieses System [des Kapitalismus‘]
eingreift,  wäre  der  einzige  Effekt,  dass  es  wirklich
einbricht. Und das wäre ein chaotischer Prozess, den man sich
auch nicht friedlich vorstellen darf. Da wären Verluste zu
verkraften, und an Sicherheit, dass die Leute alle panisch
würden.“

Was der Ritus vermag

Die Gefahr sehen auch die Autor(inn)en des konvivialistischen
Manifests. „Die schwierigste Aufgabe, die dazu erfüllt werden
muss, besteht darin, ein Bündel politischer, wirtschaftlicher
und  sozialer  Maßnahmen  vorzuschlagen,  die  es  der
größtmöglichen Zahl von Menschen ermöglichen, zu ermessen, was
sie  bei  einer  neuen  konvivialistischen  Ausgangssituation
(einem New Deal) nicht nur mittel- oder langfristig, sondern
sofort zu gewinnen haben. Schon morgen.“ (S. 74)

In seinem 1962 erschienenen Werk „Das wilde Denken“ erläutert
Claude  Lévi-Strauss,  dessen  ethnologische  Arbeiten  Marcel
Mauss  viel  verdanken,  den  Unterschied  zwischen  Spiel  (mit
Wettkampfcharakter)  und  Ritus.  Das  Spiel  gehe  von  einer
prästabilen  Ordnung  aus  und  schaffe  in  seinem  Verlauf
Ungleichheit. Der Ritus dagegen habe eine Ausgangslage der
Asymmetrie – profan und sakral, Gläubige und Priester, Tote
und Lebendige, Initiierte und Nicht-Initiierte – und möchte
alle  Beteiligten  auf  die  Gewinnerseite  bringen,  so  Lévi-
Strauss.  Er  nennt  das  Beispiel  einer  Ethnie  in  Papua-
Neuguinea,  die  das  Fußballspielen  gelernt  hat,  „die  aber
mehrere  Tage  hintereinander  so  viele  Partien  spielen,  wie
nötig sind, damit sich die von jedem Lager verlorenen und
gewonnenen genau ausgleichen.“ Den Wettkampf funktionieren sie
zu einem Ritus um. Die großen Wirtschaftskonzerne werden sich
diese ehrenwerte Haltung sicher nicht zum Vorbild nehmen. Die
Hoffnung lastet auf den Zivilgesellschaften.



Les Convivialistes: „Das konvivialistische Manifest. Für eine
neue Kunst des Zusammenlebens“. Herausgegeben von Frank Adloff
und Claus Leggewie in Zusammenarbeit mit dem Käte Hamburger
Kolleg  /  Centre  for  Global  Cooperation  Research  Duisburg,
übersetzt  aus  dem  Französischen  von  Eva  Moldenhauer;
[transcript]  Verlag,  Bielefeld,  2014;  09/2014,  78  Seiten,
kart.;  7,99  Euro;  kostenloser  Download  über
http://www.transcript-verlag.de

______________________________________________

Diese  Besprechung  wurde  in  ähnlicher  Form  ebenfalls  im
Hotlistblog  veröffentlicht:
https://derhotlistblog.wordpress.com/2015/06/26/affirmatives-v
om-firwitz-2/

Chancen  am  Borsigplatz:  Der
soziale  Ertrag  des
Bierbrauens  und  andere
Aktionen
geschrieben von Gastautorin / Gastautor | 1. Juli 2015
Bei  „Public  Residence:  Die  Chance“,  einem  künstlerischen
Experiment in der Dortmunder Nordstadt, ging es um kulturelle
Teilhabe und soziale Kreativität. Das Projekt endete im Mai,
soll  aber  nachwirken.  Gastautorin  Isabelle  Reiff,  selbst
Mitglied im eingetragenen Verein „Borsig11“, zieht eine Bilanz
aus Veranstaltersicht:

„Das ist zynisch, dass Sie das hier machen!“ So begann ein
längeres Streitgespräch, das der Künstler Frank Bölter mit
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einem Politiker der Linken auf dem Kleinen Borsigplatz führte.
Anlass dazu bot eine eigenwillige Kunstaktion im Rahmen von
„Public Residence: Die Chance“. Das Projekt basiert auf einer
Kunstwährung, die an die Quartiersbewohner ausgegeben wird und
echte Euros wert ist. Der Geldwert kann sich aber nur in einem
gemeinschaftlichen Projekt entfalten.

Diese Bedingung hatten vorher die geldgebende Montag Stiftung
und der austragende Verein „Borsig11“ gesetzt. Frank Bölter
war  also  darauf  angewiesen,  bei  den  Nachbarn  ganz
verschiedener Façon und Herkunft den gemeinsamen Nenner zu
finden. Und welcher war es dann? Die Liebe zum Bier!

Resultat  einer  speziellen
Kunstaktion  unter  Anleitung
von  Frank  Bölter:
Selbstgebrautes  vom
Borsigplatz.  (Foto:  Frank
Bölter)

Selber Bier zu brauen ist im Fahrwasser der US-amerikanischen
Craft-Beer-Bewegung regelrecht zu uns herübergeschwappt: Immer
mehr Menschen fangen hierzulande an, in ihrer Freizeit Bier zu
brauen  –  in  der  Garage,  im  Kabuff  oder  Gartenhaus.  Frank
Bölter veranstaltete diese Arbeit open air im öffentlichen
Raum  und  zwar  an  einem  Lieblings-Treffpunkt  höchst
passionierter  Biertrinker.
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„Hinter jedem einzelnen, der hier den ganzen Tag rumsitzt und
säuft, stecken Suchtkrankenakten, kaputte Familiengeschichten,
gescheiterte Laufbahnen und Offenbarungseide. Und jetzt kommen
Sie und wollen denen zeigen, wie man selber Bier braut!“,
beschwerte sich der Lokalpolitiker, während Bölter damit zu
tun hatte, Kastanien-Blätter aus dem Sud zu fischen, weil es
an diesem Tag wieder so stürmte.

Während der Politiker sich echauffierte, als sei sonst niemand
zugegen, mischten an dem Stunden währenden Brauvorgang nicht
nur Leute mit, die den Kleinen Borsigplatz zu ihrer zweiten
Heimat erkoren haben. Auch Nachbarn, eine angehende Diplom-
Braumeisterin und Neugierige rebelten, schroteten und rührten.

Später tauchte noch Kurti auf: Im Knast habe er siebeneinhalb
Jahre lang selbst immer Bier gebraut. Das Rezept könne er beim
nächsten Mal mitbringen. Gerhard hatte in weiser Voraussicht
Malzmyrrhe dabei. Er rühmte sich einer Zusatzausbildung zum
Biersommelier. Peter packte nach Ablass des Suds wortlos den
übriggebliebenen Brauteig ein und kehrte später unverhofft mit
daraus gebackenen Brötchen zurück.

Für Bölter war es ein Etappenziel, „Menschen miteinander in
Kontakt zu bringen, die sich sonst eher aus dem Weg gehen“.
Mehr noch „gewinnt man beim Selberbrauen ein Stück weit die an
die Sucht abgegebene Verantwortung für die eigene Person durch
die  gewonnene  Portion  Selbstermächtigung  zurück“.  Den  Satz
sollte man zwei Mal lesen. Ob der Politiker Orhan dann anders
darüber  denkt,  den  „Alkis“  vom  Kleinen  Borsigplatz  das
Bierbrauen beizubringen?

Alle Künstler während des Public-Residence-Jahres waren (wie
vorher schon das Projekt „2-3 Straßen“) vor die schwierige
Aufgabe  gestellt,  Menschen  zu  mobilisieren,  die,  was  ihre
erwerbsmäßigen  Beteiligungschancen  in  dieser  Gesellschaft
angeht, die Hoffnung mehr oder weniger aufgegeben haben. Dass
ihre Väter großteils nur wegen der Arbeit hierher zogen, steht
auf einem anderen Blatt. Das Quartier um den Borsigplatz ist



heute  das  mit  der  höchsten  (Langzeit-)Arbeitslosigkeit  in
Dortmund.

Führung  durchs
Stadtquartier:  Matthias
Hecht  alias  Dr.  h.  c.
Wilfurt  Loose  (vorn),
dahinter  (mit  roter  Kappe)
Rolf  Dennemann.  (Foto:
Isabelle  Reiff)

Geblieben ist das gelernte Malocher-Verständnis von Arbeit:
Arbeit kann nicht Spaß machen, ist Frondienst, bei dem ein
anderer  das  Meiste  verdient.  Bildungslücken,  fehlende
Sprachkenntnisse, Schicksalsschläge (wozu auch das Wegziehen
ganzer  Industrien  zählt)  erschweren  die  persönliche
Neuorientierung. Übrig bleibt das Gefühl, Opfer der Umstände
zu sein, eben nicht seines Glückes Schmied.

Tradierte  Sozialprogramme  verstärken  oft  noch  diese
Selbstwahrnehmung.  Können  künstlerische  Ansätze  hier  neue
Perspektiven  eröffnen?  Auf  dieser  Überzeugung  fußt  das
Programm der Montag Stiftung Kunst und Gesellschaft aus Bonn.
Insgesamt  200.000  Euro  hat  sie  für  den  Borsigplatz
bereitgestellt: Der Betrag bildet die Basis der „Chancen“-
Währung, außerdem wurde aus diesem Topf die Arbeit von sieben
Künstlern bezahlt.

Sie  kamen  auf  die  Idee,  Straßen  umzubenennen,  Gärten
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anzulegen, ein Repair-Café zu gründen. Es wurde öffentlich
gekocht, getanzt, Theater gespielt. Ein bis vor Kurzem noch
leer  stehendes  Ladenlokal  ist  jetzt  ein  beliebter
Nachbarschafts-Treff (Oesterholz 103). Fortbestehen soll auch
das Geschmacksarchiv, bei dem vergessene Rezepte nachgekocht
werden,  genau  so  die  Jugend-Theatergruppe  Kielhornschule.
Einige im Quartier bieten jetzt sogar selbst Workshops an –
vom Möbelbau aus Paletten bis zum Meditationskurs.

Aber viele machen auch nicht mit; umso mehr Chancen sind übrig
geblieben – also Noten mit echtem Geldwert. Jeder Anwohner hat
ein  Anrecht  auf  100  davon.  Ungefähr  die  Hälfte  hat  ihre
Chancen noch gar nicht ergriffen. Das bedeutet, dass viele,
die rund um den Borsigplatz leben, immer noch Gelegenheit
haben, sich auf etwas zu einigen, was sie in ihrem Stadtteil
verwirklichen und dann gemeinsam mit denen ihnen zustehenden
Chancen finanzieren wollen.

Ohne sehr viel Kommunikation und Überzeugungsarbeit kann das
nicht gelingen. Jetzt müssen andere in die Lücke springen, die
die  Künstler  hinterlassen  haben.  Einer  ist  immerhin  hier
geblieben, weil er seit 15 Jahren in der Oesterholzstraße
wohnt: Rolf Dennemann hat als freischaffender Künstler, Autor,
Regisseur und Schauspieler (und gelegentlicher Mitarbeiter der
„Revierpassagen“)  vorher  schon  Partizipationsprojekte
angezettelt, in den Kleingärten in der Nordstadt zum Beispiel,
auf dem Hauptfriedhof oder in einem Rentnerwohnblock in Essen.
“Bitte kein Wasser runterschütten”, hieß eine der Aktionen.

Dennemann ist nicht der gefällige Typ, so einer „will auch
nicht andere um Chancen anbetteln“. Dafür weiß er, wie das
Quartier am Borsigplatz tickt. Er hat die Veränderungen, denen
es unterworfen ist, über viele Jahre beobachtet. Und er kennt
die wichtigen Protagonisten im Viertel. Ein klarer Vorteil
gegenüber den kurzfristig zugezogenen Künstlern. Und so kommt
die von Dennemann initiierte Stadtteilführung „Borsig-VIPs“ so
gut an, das man ihm unaufgefordert Chancen zusteckt. Er hat
sich dafür aber auch die stadtbekannte Annette Kritzler ins



Boot geholt und Matthias Hecht, der alias Dr. h.c. Wilfurt
Loose den Quartiersforscher zum Allerbesten gibt. Dennemann
ist daher weiter auf „Spurensuche“, sammelt Geschichten und
Erinnerungen von Anwohnern und deckt en passant die geheimen
Berühmtheiten im Viertel auf.

Wenn die stadtbekannte Kritzler diese ehrenvollen Namen bei
ihrer  Führung  sonor  verortet  und  Loose  das  auch  noch
akademisch untermauert, kommt man kaum umhin, zu glauben, dass
die  östliche  Nordstadt  in  Wirklichkeit  voller
öffentlichkeitsscheuer Stars steckt. Wahrscheinlich sind sogar
noch  längst  nicht  alle  aufgespürt.  Drum:  Wer  ungeahnte
Anekdoten,  verschollene  Dokumente  oder  sonstige
Quartiersgeheimnisse  auf  Lager  hat,  sollte  Dennemann  was
erzählen. – Vielleicht ist der Borsigplatz in ein paar Jahren
– weit über seine Bedeutung für den BVB hinaus – ein Stadtteil
mit vielen Mythen und Legenden.

Schöne neue Welt ohne Bargeld
geschrieben von Rolf Dennemann | 1. Juli 2015

Bargeld  lacht  angeblich  –
aber  vielleicht  nicht  mehr
lange? (Foto: Bernd Berke)
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Der  Wirtschaftsweise  Bofinger  spricht  aus,  was  viele
Wirtschafts-  und  Finanzeliten  denken  und  wünschen:  Die
Abschaffung des Bargeldes. Kann man sich das vorstellen? Na,
klar. Und dabei wird einem ganz schwindelig. Es bedeutet die
endgültige  totale  Macht  des  Kapitals  über  das  Volk.
Übertrieben?  Wenn  schon.

Der Wirtschaftsweise sieht viele Vorteile: Schwarzarbeit würde
verschwinden und Warteschlangen an den Supermarktkassen wären
Geschichte, da ja dort das Abzählen von Kleingeld viel Zeit in
Anspruch  nimmt.  Hat  er  schon  mal  per  Karte  einen  Joghurt
bezahlt  und  dann  funktioniert  das  nicht  oder  dauert  und
dauert…?

In  Dänemark  ist  man  kurz  davor,  Bargeld  verschwinden  zu
lassen.  Das  wäre  das  Ende  der  „hohen  Kante“  in  Form  des
Sparstrumpfes und der Bedeutung von Kopfkissen, Sofapolstern
und anderen Behältnissen für den „Notgroschen“, der ja immer
noch so heißt und nicht durch den „Noteuro“ ersetzt wurde. Der
totale  Kontrollverlust  über  sein  Guthaben  (welch‘  schönes
Wort) wäre die Folge.

Vorteil: Raubüberfälle würden sich nicht lohnen, es sei denn,
man braucht eine Jacke, ein Smartphone oder die Gucci-Tasche.
Auch Geldtransporter wären Geschichte. Das Klimpern der Kasse
auf Märkten, das Köpfen von Kleingeldrollen, Kaugummiautomaten
wären Geschichte und natürlich das Sparschwein.

Und  was  ist  mit  dem  sogenannten  Trinkgeld?  Gibt  es  dann
Geldkarten  speziell  für  Trinkgelder?  Müssen  Bettler  dann
Kartenlesegeräte mit sich tragen? Wird die Oma dem Enkel dann
Geldkarten zustecken und nicht den Zwanni? Die Sammelbüchsen
für  Schiffbrüchige  oder  SOS-Kinderdörfer  stünden  dann  in
Museen, das Pokern wäre weniger prickelnd, auch die sogenannte
Portokasse wäre passé.



Pionierin  mit  der  Kamera:
Frauenfilmfestival  erinnert
an die Dortmunderin Elisabeth
Wilms
geschrieben von Bernd Berke | 1. Juli 2015
Als  „filmende  Bäckersfrau“  hat  sich  Elisabeth  Wilms
(1905-1981) lange Zeit selbst verstanden. Oft und penetrant
wurde  diese  Formel  später  in  journalistischen  Titelzeilen
aufgegriffen, bis sie vollends zum Klischee geronnen war.

Jetzt werden ausgewählte Arbeiten von Elisabeth Wilms in einem
regionalen Schwerpunkt des Internationalen Frauenfilmfestivals
in Dortmund gezeigt. In diesem Kontext ist es natürlich erst
recht  nicht  ratsam,  sie  als  Ehefrau  vorzustellen,  die
lediglich ihrem Hobby gefrönt habe. Da klingt es doch weitaus
besser, dass der Gatte Erich, als er nach Jahrzehnten der
Plackerei 1964 die Bäckerei verpachtet hatte, von ihr fortan
als Chauffeur und Stativträger beschäftigt wurde…
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Kamera  läuft:  die
Dortmunderin
Elisabeth  Wilms
beim  Dreh.  (©
Stadtarchiv
Dortmund)

1932 hatte die gebürtige Münsterländerin just nach Dortmund
eingeheiratet und Tag für Tag im Bäckereiladen des damals noch
dörflich anmutenden Ortsteils Asseln gestanden, nebenher ihre
Filmleidenschaft  entdeckt  und  nach  und  nach  ihr  spürbar
vorhandenes  Talent  staunenswert  entwickelt.  Unschätzbar
wertvolles Zeitzeugnis: 1943 filmte sie das noch unzerstörte
Alt-Dortmund. Welch ein Jammer, dass dies alles längst dahin
ist.

Schnitt am Wohnzimmertisch

Elisabeth Wilms hatte ein Gespür fürs Wesentliche, das sie mit
gekonnter  Kameraführung  umzusetzen  verstand.  Den  Schnitt
besorgte sie selbst am heimischen Wohnzimmertisch. Und als sie
sich eine bessere Kamera leisten konnte, war das alsbald auch
an der Qualität der Filme abzulesen.

Ihre ersten Streifen wie „Münsterland – Heimatland“ oder „Der
Weihnachtsbäcker“  wurden  1944  von  der  Filmprüfstelle
ausgezeichnet. Sie fügten sich – ob gewollt oder nicht – ins
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kritiklose Heimatbild der NS-Zeit. Was Betrachter_innen (so
die  Schreibregelung  im  Festivalheft)  nicht  ohne  weiteres
wissen können: Der Bäckermeister im Weihnachts-Film war nicht
etwa Elisabeth Wilms’ Ehemann Erich. Der war damals als Soldat
im Einsatz. Deshalb übernahm ein Kriegsgefangener seine Rolle.
Und der Lehrling, der in dem anheimelnden Streifen vorkommt,
ist kurz darauf gegen Ende des Krieges gefallen. Sprich: Der
verborgene Hintergrund des Films ist ungleich bedeutsamer als
das, was auf der Leinwand erscheint.

Trotz strenger Verbote machte Frau Wilms heimlich Aufnahmen
während der Bombenangriffe auf Dortmund und Münster. Es war
dies aber auch schon das Höchstmaß an Ungehorsam, das sie sich
erlaubte.

Blanke Not in der Trümmerzeit

Weithin  bekannt  wurde  Elisabeth  Wilms  mit  Filmen  aus  der
unmittelbaren Nachkriegszeit, die 1980/81 um ihre nachträglich
aufgesprochenen Kommentare ergänzt wurden. „Alltag nach dem
Krieg“  (1948)  berichtet  in  bewegenden,  höchst  einprägsamen
Bildern  vom  Elend  der  Dortmunder  Bevölkerung  in  der
Trümmerlandschaft.

Szene  aus  dem  Wilms-Film
„Alltag  nach  dem  Krieg“
(1948):  Armenspeisung  für
Kinder.  (©  Elisabeth
Wilms/KG  Asseln)
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Mitten  in  den  Ruinen  hausten  die  Menschen  unter  heute
unvorstellbar  erbärmlichen,  oft  lebensgefährlichen
Bedingungen. Es wird einem weh zumute, wenn man in all die
ausgemergelten Gesichter schaut. Mit Szenen von Schwarzmarkt,
Hamsterfahrt und notgedrungenem Kohlenklau erweist sich der
Film als erstrangiges zeitgeschichtliches Dokument. Manch eine
Einstellung wird man nicht so schnell vergessen – und das
zeugt auch von der besonderen Begabung der Elisabeth Wilms,
die mit diesem Film zu Spenden aufrufen wollte.

Wie die Westfalenhalle entstand

Mit teils riskanten Drehs hat Elisabeth Wilms 1951/52 den Bau
der  neuen  Dortmunder  Westfalenhalle  filmisch  begleitet.  Es
lässt sich so wenden, dass sie sich in dieser Männerwelt der
Bauleute behauptet hat. Jedenfalls ist es ein interessanter
Film, der auch als Lob der Arbeit und der vielen beteiligten
Gewerke durchgeht.

Bei der Festival-Vorführung dürfte es freilich bestenfalls für
nachsichtiges Lächeln sorgen, dass beim Eröffnungsprogramm der
Halle „das schwache Geschlecht“ (O-Ton von damals) Gymnastik
vorführen  durfte.  Für  Unkundige  sei’s  gesagt:  Damit  waren
Frauen gemeint.

Wirtschaftswunderbare Waschmaschine

Später drehte Elisabeth Wilms vielfach Auftragsarbeiten und
Werbefilme – beispielsweise für eine Constructa-Waschmaschine,
die der geplagten Hausfrau das Leben erleichtern sollte. Bevor
der  Ehemann  sich  gnädig  zum  Kauf  herbeiließ,  waren  –  mit
gereimten Sprüchlein – rund 9 Minuten (!) einer zeittypischen
Familiengeschichte zu absolvieren, in denen natürlich alles
für die Waschmaschine sprach, die übrigens auch das Honorar
für  diesen  putzigen  Werbefilm  darstellte.  Den  Chefs  des
unentwegt  ins  Bild  gerückten  örtlichen  Stromversorgers  VEW
dürfte das Filmchen gleichfalls gefallen haben.

Fern von aller Renitenz



Elisabeth Wilms und ihre Filme können heute weder politisch
noch feministisch vereinnahmt werden, dazu ist das in diesen
Schöpfungen  waltende  Bewusstsein  denn  doch  zu  harmlos  und
kleinbürgerlich.  Utopien  oder  Befreiungs-Sehnsüchte  sind
diesen Werken nicht eigen, von Rebellion ganz zu schweigen.

Gleichwohl war da eine begabte Pionierin am Werk, die zwar
nicht anderen den Weg ebnete, aber recht konsequent ihren
eigenen  Weg  beschritten  hat;  wobei  sie  es  vergleichsweise
leicht hatte: Ihr Film über eine Italienreise aus den 1950er
Jahren  zeigt  gediegenen  Wohlstand  mit  Opel  Kapitän  und
imposantem Wohnananhänger. Daheim besorgte ihre Schwägerin den
Haushalt. Auf solchen Komfort konnte damals wahrlich nicht
jede Frau zurückgreifen.

Vermessung der „Komfortzonen“

Apropos  Komfort.  Das  stilistisch  und  thematisch  sehr  weit
gefächerte Dortmunder Frauenfilmfestival widmet sich diesmal
dem äußerst dehnbaren Begriff „Komfort“ und schickt sich an,
gleichsam  rund  um  den  Erdball  in  allerlei  Formen
„Komfortzonen“ (auch so ein Modewort) auszuloten bzw. deren
Verlust  zu  ermessen.  Der  Ruhrgebiets-Schwerpunkt  firmiert
übrigens unter dem Leitbegriff „Arbeit“, der etwas bemüht mit
„Komfort“  kurzgeschlossen  wird:  Ohne  Arbeit  gibt  es  meist
keinen Komfort. Wohl wahr…

An diversen Orten der Stadt (Festivalzentrum im Dortmunder
„U“, weitere Spielstätten im domicil, Schauburg und Cinestar)
sind in den nächsten Tagen laut Broschüre „rund 40 Programme
von der Quarkgebäck-Werbung bis zum iranischen Vampirfilm“ zu
erleben.  Selbstverständlich  stehen  vielfältige  Bilder  des
Frauenlebens  im  Mittelpunkt  –  in  aller  Welt  und  zu
verschiedenen  Zeiten.

Der historische Reigen beginnt im frühen 20. Jahrhundert – mit
1917/18 gedrehten Stummfilmen von Rosa Porten, die seit der
Entstehungszeit in Deutschland nicht mehr zu sehen waren. Da



darf man von wohl einer kleinen Sensation sprechen.

Nähere  Informationen  zum  Festival-Programm  (14.  bis  19.
April):
www.frauenfilmfestival.eu

Rio Reiser wäre jetzt 65 – er
fehlt mehr denn je
geschrieben von Rudi Bernhardt | 1. Juli 2015

Screenshot  aus:
https://www.youtube.com/watc
h?v=_UlTvJ2POXM

Zum  Platz  der  Kulturen  hinter  der  Backsteinfassade  des
Kulturzentrums Lindenbrauerei in Unna führt ein Weg. Er heißt
“Rio Reiser-Weg”, benannt nach dem legendären Frontmann der
ebenso legendären Gruppe “Ton, Steine, Scherben”.

Rio Reiser wäre heute 65 Jahre alt geworden. Und ich fragte
mich gerade, ob er im Rentenalter schweigsamer geblieben wäre
und den Versuch unterlassen hätte, der fortschreitend wirrer
werdende Welt auf seine Art den Zerrspiegel vorzuhalten. Ich
denke nein.

Rio Reiser, der am 20. August 1996 mit nur 46 Jahren starb,
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hieß bürgerlich Ralph Möbius. Er hatte einen Bruder mit Namen
Gert und einen, der heißt Peter Möbius und blieb einst durch
das Langzeitengagement des “Hoffmanns Comic Teater” in Unna
hängen. Damals, in den 1980er Jahren, trieb es auch Rio Reiser
dorthin, und er machte Musiken für wegweisende Projekte am
Hellweg. Noch heute gibt es dort viele, die dem Musiker und
Protagonisten linker Bewegungen Deutschlands liebend-kritisch
verbunden blieben.

Rio wählte seinen Künstler-Nachnamen mit Bedacht: Er zog nicht
von ungefähr die Romanfigur Anton Reiser herbei, die Karl-
Philipp Moritz in seinem – wenn man so will “Lebenswerk” –
zwischen  1785  und  1786  in  drei  Teilen  in  Berlin
veröffentlichte. Anton war in diesem “psychologischen Roman”
der Spross einer kleinbürgerlichen Familie, der hoch begabt
nach  Anerkennung  und  fortschrittlichen  Wegen  für  sich  und
seine  Zukunft  strebte,  der  den  engen  Grenzen  einer
pietistischen  Umgebung  entweichen  wollte,  der  aus  dieser
Umgebung zum Rebellen geradezu geboren wurde und Erfolg aus
der selben Kraft schöpfte, die ihn rebellieren ließ. Diese
Kraft  ließ  ihn  aber  auch  sein  individuelles  Scheitern
ertragen, in diesem Umfeld, das bisweilen zu stark für ihn
war.

Rio  Reiser  gehörte  zu  den  handverlesenen  Intellektuellen
seiner Zeit, die Karl-Philipp Moritz und seinen Gedanken zu
dessen  Epoche  und  deren  besonderen  Zwängen  näher  getreten
waren. “Rebell” – das ist die treffende Bezeichnung für ihn.
Abseits  der  immer  wieder  herunter  gebeteten  verurteilenden
Stereotype, die ihn gern auch heute noch in die Nähe von
Gewalt und revoluzzend-zerstörerischen Ambitionen stellen. Ja,
er konnte in seinen Texten und in seinem realen Leben auch mal
um sich rüpeln. Aber ihn auf solche Einzelfälle zu reduzieren,
wird ihm ebenso wenig gerecht, wie ihn auf die Textzeile “…
macht kaputt, was euch kaputt macht …” einzudampfen. Auch
sollte man sein Lebenswerk nicht nur unter der Zeile „Rio,
König von Deutschland“ in Erinnerung bewahren.



Die Deutsch-Rock-Band, deren Frontman er war, “Ton, Steine,
Scherben” in der Exegese ihres Namens in die Nähe von Trümmern
zu rücken, die nach einem revolutionären Akt übrig bleiben,
ist auch völlig blödsinnig. Eine Herkunftsanalyse des Namens
besagt, dass Heinrich Schliemann beim Ausheben von Troja Pate
stand (“Was ich fand, waren nur Ton, Steine, Scherben.”) Eine
andere  Version  entlehnt  den  Bandnamen  einer  alternativen
Antwort auf die damalige IG Bau, Steine, Erden, was auch recht
wahrscheinlich klingt.

Nun balgen sich völlig unterschiedliche Unterströmungen seit
langem  darum,  ob  Rio  eine  nennenswerte  Bedeutung  für  die
bundesdeutsche Nachkriegskultur hatte oder nicht, oder ob er
sogar eher schädlich für sie gewesen sein könnte. Sagen wir es
so: Das Schädlichste für die abendländische Nachkriegskultur
war stets die reichsdeutsche Vorkriegszeit (so um die 12 Jahre
während) und deren Nachbeben, die bis heute ihre Ausschläge
auf einer nach oben hin offenen Richter-Skala hinterlassen.
Und  die  kamen  nicht  von  einer  politischen  Linken.  Die
seismischen  Quellen  waren  woanders  zu  verorten.

Und daher meine, wenn auch sehr persönliche Einschätzung: Rio
Reiser war nicht nur wesentlicher Teil eines kulturellen und
gesellschaftlichen  Fortschritts,  er  war  nicht  nur  ein
bedeutender Faktor in der modernen deutschen Musik, er war
nicht  nur  ein  kluger  und  facettenreicher  Poet,  Künstler,
Sänger – Rio Reiser war in Europa so etwas wie der Bob Dylan
einer Generation, die für sich Hirnselbsständigkeit erzwang,
wenn versucht wurde, ihnen diese zu verweigern. Und das ist
mehr als mancher Denker, mancher Dichter und fast alle Lenker
dieses Landes in der Vergangenheit zu Wege gebracht haben.

Vielleicht fehlt dem Deutschland von heute, das Pegida und
AfD-Populismus als akut beklagt, vielleicht fehlt ganz Europa,
das Phantomschmerzen aus sogenannter „Islamisierung“ beklagt,
vielleicht fehlt aber auch dem Europa, das die Terroropfer von
Paris betrauert, heute eine wuchtige Stimme wie die von Rio
Reiser. Sie war wahrlich nicht traumschön. Das war Bob Dylans



Stimme auch nie. Aber Rio rüttelte unverdrossen wie Dylan an
der Engstirnigkeit der Gesellschaft.

_______________________________

Guten Rutsch…
geschrieben von Bernd Berke | 1. Juli 2015

Alles Gute zum neuen Jahr

wünscht  das  Team  der
Revierpassagen

(Foto: Bernd Berke)
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Ideen zum Theater der Zukunft
–  Schlaglichter  aufs
Dortmunder  Festival
„favoriten 2014“
geschrieben von Rolf Dennemann | 1. Juli 2015
Es wäre ein Kunst- und Kulturzentrum, wie es Dortmund gut zu
Gesicht stehen würde. Würde und wäre. Gab es hier in Dortmund
nicht, wird es mutmaßlich nicht geben. Das ehemalige Museum am
Ostwall  (MAO)  steht  lange  leer,  kostet  Geld  und  wird
vermutlich doch als Gebäude erhalten bleiben. Die Entscheidung
fällt  bald.  Hier  also  lud  das  Festival  Theaterfestival
„favoriten“ mit einem ansprechenden Ambiente zum Verweilen, zu
Betrachtung  und  Aktion,  zu  Café  und  moderner  Speise,  zu
Gespräch und Performance.

Es  war  ein  temporärer  Auftritt  eines  offenen  Hauses  mit
Anspruch – für die Zeit des favoriten-Festivals. Und dieses
hat  durch  seinen  Umfang  für  Verwirrung  gesorgt:  Das
Programmheft als Rätselbuch, durch das man sich durcharbeiten
musste. Cirka 40 Programmpunkte an wahrscheinlich 30 Orten
innerhalb von acht Tagen hätte man wahrnehmen können. Die
Sinne fanden Beschäftigung: Man konnte hören, sehen, tasten
und  am  Ende  auch  riechen,  als  sich  durch  Ben  J.  Riepes
Installationen  mit  Schafen  und  Hühnern  ein  bäuerliches
Geruchsfeld im MAO breitmachte.
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Installation Ben J. Riepe

Das Theaterfestival mutierte zu einem Kunstfest, also zu einer
Art RuhrTriennale in Wundertütenform. Der Theaterbegriff wurde
strapaziert. Das Festival ist also nicht nur neuerdings ein
Kunstfest,  sondern  hat  auch  seit  jeher  kulturpolitische
Bedeutung. Es hat einen hohen Stand bei der Politik in NRW.
Sieht  die  sogenannte  Szene  das  ebenso  und  wer  ist  das
eigentlich im Jahr 2014? Auch darüber wurde diskutiert.

Wie sieht das Theater der Zukunft aus? fragte das „Landesbüro
Freie Darstellende Künste NRW“ Besucher, die ihre Meinung in
einer  Box  der  Videokamera  anvertrauen  konnten.  Eindeutige
Visionen gibt es nicht, aber allerhand Ideen, die bereits in
den 90ern formuliert wurden. Von „Mehr Theater überall“ und
„raus aus den Häusern“ bis hin zu „Man sollte auch Speisen und
Getränke kostenlos abgeben“.

Das Bild ist diffus, Sparten zerfließen oder verschmelzen, es
gibt Nischen für alles und jeden, Spezialistenprogramme und
offene  Versuchsanordnungen.  Am  Sonntag  ging  „favoriten“  zu
Ende, eine unaufgeregte einwöchige Party, die am Ende sperrig
und komisch endete mit einem Absacker-Konzert: Achim Kämper,
Jan Ehlen, Tina Tonagel & Freunde ließen den Enzian blühen.

Pro

Das Ambiente stimmt, das MAO-Gebäude ist wieder im Gespräch,
das Konzept für das Festival „favoriten2014“ ist erkennbar. Es
zeigt sich auch, dass ein Festivalzentrum dem der weitläufigen
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Spielorte vieles voraus hat. Hier sammelt sich die Gemeinde
der Festivalbesucher. Man hat Zeit und Raum für Diskussion und
beiläufiges  Gespräch.  Die  Räume  werden  kontinuierlich
verändert durch Künstler, die dem klassischen Theaterraum eher
fern sind (David Rauer und Joshua Sassmannshausen, Ben J.
Riepe).  Es  gibt  Speis  und  Trank  und  die  Eröffnung  war
gelungen, VIPS waren dort, haben gesprochen oder zumindest
sich Einblicke verschaffen können.

Die Freie Szene hat Ideen und lebt in die Zukunft hinein. Das
kann man der Kulturpolitik in Land und Kommune nicht oft genug
beweisen. Das Publikum ist überwiegend jung und zeigt, dass
auch hier keine großen Sorgen angebracht sind, Freunde und
Bewunderer unterschiedlicher Kunstsparten zu verlieren. Es war
zum größten Teil ein Nischenprogramm. Gezeigt wurden Versuche,
Stücke,  Installationen  und  Hör-Seh-Mischungen,  die  in  den
meisten  Abendprogrammen  der  Theater  oder  anderer
Veranstaltungshäuser  kaum  Platz  finden  würden.

Aber kein Großraum ohne Nische, kein Zentrum ohne Ränder, die
das  Große,  das  Herkömmliche  zusammenhalten.  Auch  die
Außenspielorte sind nicht für „das Theater“ vorgesehen oder
werden umgedacht. Auf Stadterkundungen lauscht man Stimmen, wo
man ein Stück Betrachtung erwartet, erlebt man das Hören, im
Theater  dominiert  der  Schatten  oder  wird  junge  Kunst  zum
Fragezeichengeber, im Restaurant-Obergeschoss des „U“ findet
der Kolonialismus statt.

Und fast überall findet man außergewöhnliche Musik. Seien es
die Klagteppiche aus Gesang, Harmonika und Posaune bei Ben J.
Riepes  (Tanz)installationen,  die  Live-Begleitungen  von
Performances und Tanzvariationen oder die Abschluss-Sause im
MAO. Zuschauer, Zuhörer – kurz Publikum, gab es zahlreich.
Fast alles war ausverkauft. Gut, es gab keine großen Hallen zu
füllen; dennoch ein Erfolg, der sicher auch mit der engen
Beziehung zu anliegenden Universitäten zu tun hatte, den die
Festivalleitung intensiviert hatte.



Kontra

White  Void  Ben  J.
Riepe  Foto:  Ursula
Kaufmann

Jahrzehntelang war es bekannt als das Festival der freien
Szene,  bei  dem  das  Publikum  die  besten  oder  zumindest
interessantesten  Produktionen  der  freien  Theater  Nordrhein-
Westfalens erleben durfte. „Theaterzwang“ hieß es bis 2010,
danach  „Favoriten“,  was  ja  schon  einen  Humorverlust
dokumentiert. Man hat der jeweiligen künstlerischen Leitung
freie Hand gelassen, sogar bei der Namensgebung. Man, das sind
die Veranstalter des Festivals: das Dortmunder Kulturbüro und
der Verband Freie Darstellende Künste des Landes NRW.

Nun wurde ein weiterer Schritt vollzogen, zumindest für die
Fassung 2014: Es sollte keine Preisverleihungen mehr geben,
kein „best of“ – und auf Eintritt hat man auch verzichtet. Das
ist  schon  ein  Schritt  zu  etwas  ganz  anderem.  Die  junge
Leitung, Johanna-Yasirra Kluhs und Felizitas Kleine, haben ein
junges Programm zusammengestellt, das sich kompatibel für das
Festivalzentrum, das ehemalige Museum am Ostwall, zeigte.

Es ist nicht möglich, die gesamte Freie Szene abzubilden. Hier
wurde  sie  selektiv  behauptet.  Das,  was  die  meisten  unter
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Theater verstehen, fand dort jedoch nicht statt. Gut, es war
atmosphärisch  eine  gelungene  Ortsentscheidung,  auch
kulturpolitisch, denn das Gebäude steht im Fokus und wird
mutmaßlich erhalten bleiben, aber Theaterräume hat das MAO
nicht  oder  nur  sehr  bedingt.  Selbst,  wenn  man  den
Theaterbegriff bis zur Unkenntlichkeit erweitert, so bleiben
doch deutliche Qualitätsmängel bei vielen Produktionen, die
2014 nicht dafür herhalten können, die freie Theaterszene NRWs
zu repräsentieren, aber das wollte man wohl gar nicht.

Die  Bildende  Kunst  drängt  ins  Theater,  versucht  sich  an
theatralischen  Mitteln  wie  Sprache,  womit  sich  auch  eine
Tanzrecherche  beschäftigt.  Schöne  verkehrte  Welt.  Alles
schunkelt digital durch die Grenzbereiche, aber leider ist das
weder besonders auf- noch anregend. Vielleicht habe ich aber
Überraschungen verpasst. „Das hättest Du sehen müssen“, ruft
mir  ein  Kollege  entgegen  und  meint  das  Stück  der  Gruppe
Subbotik, „Die Sehnsucht des Menschen, ein Tier zu sein.“
Schöner Titel. Tut mir leid, hab ich nicht geschafft. „Ich
wollt, ich wär ein Huhn“, fällt mir da ein.

Man hörte hin und wieder Stimmen, die den freien Eintritt als
keine gute Idee empfanden. Das würde die freie Szene wieder in
die Ecke des Freizeittheaters rücken und ihr den Wert nehmen.
Andererseits  lockt  der  freie  Eintritt  Zuschauer,  die  mal
reinschauen wollen in die neue Theaterkunst. Sieht man dies
als  Aufbruch  für  zukünftige  Werke  der  jungen  freien
darstellenden Szene, dann hat es seine Wirkung erzielt.

Das Publikum bestand überwiegend aus jungen Leuten, vielen
Studenten,  jungen  Künstlern.  Das  „normale“  Dortmunder
Theaterpublikum war nicht allzu zahlreich zu sehen. Das mag
auch  daran  liegen,  dass  viele  von  denen  tatsächlich  noch
Zeitungsleser  sind  und  diese  haben  während  des  Festivals
nichts über „favoriten“ berichtet. Dass trotzdem fast alles
ausverkauft  war,  liegt  also  an  der  guten  Vernetzung  der
Klientel und den vielfältigen elektronischen Kontaktwegen.



Eine Auswahl von Produktionen

Jens Heitjohann: „I PROMISE…- Ein Bürgerlauf über Versprechen,
die wir (nie) gegeben haben.“

Wieder mal ein Spaziergang durch das Kreativviertel Rheinische
Straße. Kleine Gruppen von Inner-City-Tourists treffen auf das
vermeidlich  Authentische:  ein  Gewerkschafter,  bei  dem  man
schriftlich einer Empörung Ausdruck geben und dann mit dem
Protestschild  umherlaufen  konnte,  sympathische  Kinder,  die
einen mit Beton versiegelten Spielplatz beschreiben und zum
Basteln animieren, die Erläuterung einer Umfrage zum Thema
Kunst in einer Straße, das gemeinsame Lesen eines Brecht-
Textes  in  einer  ehemaligen  Schulklasse  und  Bewegung  im
ehemaligen Versorgungsamt. So weitläufig das Programm, so dünn
der Eindruck.

Yoshie Shibahara: Exuviae – Raum/Klang/Skulptur.

Die in  Stanniolpapier eingewickelten Korpusse haben wir schon
beim Festival 2012 gesehen und für manche war der Rundgang
entlang der Skulpturen bedrohlich. Liebe Apokalyptiker: Es ist
nur Spiel.

MOUVOIR / Stephanie Thiersch: Memory Machine – the (an)archive
– Archiv eines Archivs

Die  Choreografin  Stephanie  Thiersch  erweitert  ihr
künstlerisches Werk durch bildnerische Arbeit in Verbindung
mit  Ton  und  Text.  Ihre  „Memory-Maschinen“  sind  temporärer
Bestandteil des Hauses und bieten gute Gelegenheit, textliche
Zwischenmahlzeiten  einzunehmen.  Es  macht  Spaß,  die
Aktenfresser-Reste an Wänden und Böden zu lesen, wo immer
wieder  Pina  Bausch-Werke  und  -zitate  vorkommen.  Alles
geschreddert  und  dadurch  präsent.

Ben J. Riepe: WHITE VOID #14 / EINS bis SIEBEN – Landschaften
in Bewegung.



Ben  J.  Riepes  Installationen  und  Performances  waren  die
prägenden  Elemente  des  Hauses.  Allein  die  Bestückung  der
Eingangshalle mit Echtrasen und dem „Lichtraum“ (ein krasser
Gegensatz) waren das atmosphärische Entree. Hier legten sich
schnell Zuschauer auf die karierten Picknickdeckchen, lasen,
hörten  oder  picknickten  eben.  Auch  einer  Ansammlung  von
Nickerchen konnte man zusehen. Eine Woche lang änderten und
variierten  Ben  J.  Riepe  und  sein  Team  die  Anordnung  der
Performances.  Am  ersten  Abend  durchquerten  die  Besucher
Nebelräume mit tönenden Menschen und streunenden Hunden, man
betrat  weiße  Räume  im  Ganzkörpernebel,  durchwatete
kleinräumige  Überflutungen,  verfolgte  eine  Gruppe  schwarz
gekleideter Personen, die ihre Musik- und Bewegungsrituale auf
den Rasen pflanzten, um am Ende den Raum mit drei in sich
ruhenden Schafen teilen zu können.

SEE!:  Ok,  Panik  –  Ein  Rausch  (am  Abgrund)  –  mit  einem
musikalischen  Kompensationsstrahl.

Wir sitzen in einem Raum, die Stühle stehen verteilt im Feld
der Darbietung. Zwei Männer beginnen mit ihren Textkaskaden
von PeterLicht, die – so heißt es im Programm – stetig und
unablässig  in  der  Stratosphäre  aus  Krise  und  Kapitalismus
kreisen.  Dazu  sehen  wir  Bewegungen,  die  dem  Tanztheater
entlehnt,  eher  an  Überbrückungsaktionen  denken  lassen,  von
Text  zu  Text.  Die  Musik  spinnt  den  Faden.  Aufrüttelndes
Berühren findet nicht statt. Ein Statement, eine Petitesse.

Eike Dingler & tanz lange: Tracking Dance – Bewegung im Bild

In  zahlreichen  Nebenschauplätzen  gehörten  Gespräche,
Diskussionen  oder  Präsentationen  zum  Programm  für
Spezialisten.  So  hatte  die  Choreografin  Gudrun  Lange  die
Möglichkeit, ihr Fotobuch, zusammen mit dem Fotografen und
Designer Eike Dingler vorzustellen: Werkstatt der tanzenden
Bilder.  Zwischen  den  Geräuschen  der  Kaffeemaschine  und
Unfallfahrzeugen von der Straße war der Konzentrationsaufwand
groß, aber solche Gelegenheiten gehören zu einem Festival.



Nischen müssen besetzt werden.

Unusual Symptoms / Andy Zondag: somewhere – Metamorphosen.

Andy Zondag, Stefan Kirchhoff, Julia Schunevitsch und Justus
Ritter bespielen und betanzen einen Raum, der sich auch hier
mit Nebel füllt. Untermauernde Musik begleiten die zwei Tänzer
auf  ihrem  Weg  der  Tanzverweigerung.  Am  Ende  zittern  die
Körper, die kunstvoll geschmiedete Musik trägt den Rhythmus
und  am  Ende  sehen  wir  eine  überflutete  Landschaft  in
Bangladesch – entstanden aus zusammengefegtem Konfetti.

subbotnik: Die weiße Insel – ein Erzählabend mit Musik.

Die Herren von „Subbotnik“ klappen nach einem musikalischen
Intro, unterstützt durch „eine klavierspielende Mutter“ ihre
Manuskripte  auf  und  lesenspielen  –  unordentlich  weiß
geschminkt – eine Expedition zum Nordpol (1896). Studentisches
Theater in nostalgischer Formgebung.

Copy & waste – Enyd Blython

Hinter einem Gazevorhang: Ein Darsteller nimmt Mahlzeiten ein
und….?.  Davor  im  Grünen:  ein  Picknickkorb  und  weitere
Requisiten.  Man  vernimmt  eine  Hörversion  aus  Enid  Blytons
Romanwelt.

bodytalk  „Frauenbewegung“
Foto: Klaus Dilger

bodytalk:  Frauen~Bewegung  –  Emanzipatives  Tanztheater  mit
Livemusik.
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Bodytalk mit einem Flashback-Cocktail: Am Ende ein wenig Rocky
Horror Picture Show, ist „Frauenbewegung“ alles in allem eine
rücksichtslose, wilde Tanztheaterperformance, es gibt Remake-
Flash-backs ans Ende der 90er, Trash, Tanz, Drama, Revue.
Hosen runter, Brüste raus! mit gut gelungen Cover-Versionen
von Donna Summers „I feel love“, „I don’t want to fall in
love“ (Chris Isaac) und Grace-Jones-Adaptionen von „Walking in
the rain“ und „Nightclubbin“.  Die bemerkenswerten Tänzer und
Darsteller fetzen und powern – unterbrochen von biografischen
Schnipseln  und  einer  Pausenirritation,  in  der  die
Männerhausidee propagiert wurde. Ein Abend mit viel Action und
einer vortrefflichen Vorlage zur Diskussion für und wider. In
der Mitte findet sich kein ruhiger Ort.

Naoko  Tanaka:  Absolute  Helligkeit  –  Installation  –
Performance.

Es ist dunkel im Studio des Schauspielhauses. Eine grazile
Japanerin  erscheint,  entledigt  sich  ihrer  Turnschuhe  und
betritt ihre Installation aus einem umgekehrten Stuhl, einigen
Gebilden und Objekten. Sie nimmt einen langen Lichtstab und
leuchtet in die Objekte, um sie herum und auf und ab. Wir
sehen  Schatten  an  den  weißen  Wänden.  Es  ist  ausverkauft.
Schattenspiele.  Objektkunst  live.  Die  Menschen  applaudieren
kräftig. Ich gehe eine Rauchen und frage mich, ob ich noch in
diese  Welt  passe.  Vielleicht  sollte  ich  doch  noch  einen
Banküberfall konzipieren, aber selbst da gibt’s ja kein Geld
mehr, sondern nur noch Kulisse.

kainkollektiv & OTHNI Laboratoire de Théâtre Yaoundé: Fin de
machine  /  Exit.Hamlet  –  Eine  deutsch–kamerunische
Grenzüberschreibung.



Vorschlaghammer  Foto:  S.
Hoppe

Ich sehe im Dortmunder U (View) eine Theatersituation, die ich
dort nicht für möglich gehalten habe. Geht doch. Ich sehe eine
ambitionierte Kooperation von kainkollektiv mit Bühnenpersonal
aus Kamerun. Ich höre Französisch und deutsche Übersetzungen.
Ich  lese  Übertitel.  Ich  sehe,  wie  der  Tonmann  an  seinen
Geräten  geradezu  ausflippt,  wenn  seine  live  produzierten
Elektrotöne durch den Raum hüpfen, eine eigene Performance.
Ich  sehe  Aufklärungstheater,  Geschichtsunterricht  und
zeitgenössisches Theaterspiel in afrikanisch-europäischem Mix.
Ich sehe und höre Kolonialismus-in-Kamerun und spüre, dass ich
mich unwohl fühle.

vorschlag:hammer: Mori no kokyu. Das Atmen des Waldes – Ein
Japan–Abend ins Offene

Geht man ins Dortmunder Schauspielhaus, wundert man sich über
gar nichts mehr, denn unübliche Formen und Raumgestaltungen
sind dort an der Tagesordnung. Die Gruppe vorschlag:hammer
schafft eine „Insel der Kunst, der Vergemeinschaftung und des
Lebens an sich“. Man erlebt ein sehr kurioses Stück Theater.
Seltsame  Gestalten  in  verschiedensten  Verkleidungen,  alles
irgendwie japanisch, alles irgendwie nah einer Katastrophe,
rätselhaft und doch nicht fern von uns. Nach einem Karaoke-
Vorspiel, wird das Publikum auf die Hinterbühne gebeten. Auf
künstlichem Stroh sitzen wir, bekommen Brot vom Buttermeister
und Tee, der erst abkühlen musste. Man darf Tropfen fangen und
ansonsten  den  eigenartigen  Gestalten  zusehen  wie  sie  fast
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nichts machen, was zielführend sein könnte. Leider fallen die
Sprachpassagen deutlich ab. Die Kraft der Bilder dominiert.

 

„Minority  Report“  in
Dortmund: Wie ein Blockbuster
auf die Bühne kommt
geschrieben von Nadine Albach | 1. Juli 2015

Björn  Gabriel  als  John
Anderton  (Foto:  Birgit
Hupfeld)

„Wo ist mein Minority Report?“ Diese Frage reicht aus, damit
Kinogänger  Tom  Cruise  vor  ihrem  geistigen  Auge  sehen,
verbissen  anrennend  gegen  ein  aus  den  Fugen  geratenes
Kontrollsystem, atemberaubend verfilmt von Steven Spielberg,
basierend auf einer Kurzgeschichte von Philip K. Dick. Das
Schauspiel Dortmund aber findet: „Das wahre Kino der Zukunft
und das wahre Theater der Zukunft sind eins“ – und schon kann
auch  ein  Blockbuster  zu  einem  Bühnenexperiment  (mit  App!)
werden, wie Regisseur Klaus Gehre jetzt im Studio bewiesen
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hat.

Eine Zeitreise ohne großes Budget? Geht! Man nehme einfach die
riesige Jahreszahl 2014, lasse die Schauspieler die Ziffern
tauschen – und schon ist man im Jahr 2041 gelandet und die
Phantasie wirft den Science-Fiction-Blick an. Womit auch schon
ziemlich genau beschrieben ist, wie Klaus Gehre – der übrigens
auch schon „Fluch der Karibik“ auf die Theaterbühne gebracht
hat – es schafft, einem millionenschweren Actionfilm die Stirn
zu  bieten:  mit  der  Gabe,  selbst  einfachste  Mittel  so
(bestenfalls) anarchistisch zu nutzen, dass sich eine neue
Erlebniswelt auftut.

Mörderisches Barbie-Drama

Eine  wilde  Flucht  per  Auto  etwa  –  in  Hollywood  teure
Bewährungsprobe  für  Special-Effects-Könner  –  braucht  hier
nicht mehr als einen Spielzeugwagen in einer Glasröhre, von
einer Taschenlampe beleuchtet und vielfach vergrößert auf die
Leinwand  projiziert.  Und  ein  mörderisches  Ehe-Drama  wird
kurzerhand mit harmlosen Barbie-Puppen inszeniert.

Atemlose Spannung

So  schafft  es  der  Regisseur  tatsächlich,  die  in  dem  Plot
angelegte, atemlose Spannung zu erzeugen – schließlich geht es
um ein echtes Science-Fiction-Drama: In dieser Zukunft nämlich
werden Mörder festgenommen, bevor sie überhaupt morden können
– dank des Frühwarnsystems „Precrime“. Das funktioniert mit
Hilfe eines fast gottähnlichen Wesens, dem Precoq Agatha, das
in einer Mischung aus Hellseherei und geschickter Auswertung
allumfassender Daten die Delikte voraussagt.

Polizist John Anderton (Björn Gabriel) nimmt die zukünftigen
Mörder fest, ohne einen Gedanken daran zu verschwenden, dass
sie eigentlich noch nichts verbrochen haben. Das ändert sich,
als Agatha erneut einen Mord voraussagt – und Anderton der
Täter sein soll. Auf seiner Flucht erlebt er nicht nur, wie
gnadenlos der Überwachungsstaat mit seinen gefallenen Bürgern



umgeht, sondern findet auch heraus, dass „Precrime“ längst
nicht so zweifelsfrei funktioniert wie angenommen.

Julia  Schubert  in  Minority
Report  (Foto:  Birgit
Hupfeld)

Die Schauspieler sind alles

Es  ist  dem  ungeheuren  Einsatz  der  Schauspieler  –  Björn
Gabriel, Julia Schubert, Merle Wasmuth und Ekkehard Freye – zu
verdanken, dass sich vor und in den Zuschauern tatsächlich so
etwas wie ein Live-Film abspielt. Denn sie sind alles auf
einmal, und das voller Energie: Puppenspieler, Lichtkünstler,
Kamerakinder,  Bühnenbauer,  Soundmeister  und  eben  auch
Schauspieler, natürlich in jeweils multiplen Rollen. Ihr Tun
ist perfekt wie ein Uhrwerk aufeinander abgestimmt und wird,
dank  des  Live-Schnitts  von  Mario  Simon,  auf  drei  große
Leinwände übertragen.

Über mangelnde Sinneseindrücke also kann sich hier wahrlich
keiner beschweren. Alles findet vor den Augen des Publikums
statt, die Illusion wird live erzeugt und zugleich gebrochen,
Bild ist Wahrheit und doch nicht. Regisseur Gehre geht sogar
so weit, den Zuschauer mit in das Geschehen eingreifen zu
lassen – dank einer Abstimmungs-App! Das alles ist schrill und
frech und anders und an vielen Stellen inspirierend.

Das Gewürz fehlt
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Nur eines kommt zu kurz – die Tiefe. Das Stück ist wie ein
exotisches Gericht, das vor bunten Zutaten nur so schillert–
und  dem  doch  das  entscheidende  Gewürz  fehlt.  Individuelle
Freiheit versus staatliche Überwachung, gläserner Mensch und
Big  Data,  freie  Wahl  oder  determiniertes  Sein…  das  Stück
streift die vielen Angebote der Geschichte maximal. Da hilft
es auch nicht viel, dass eine Figur einmal kurz mittendrin
darüber sinniert, wie es um behinderte Kinder bei den heutigen
Möglichkeiten prenataler Diagnostik steht. Gehre bietet keine
Neuinterpretation  des  Stoffs  auf  inhaltlicher  Ebene  –  er
erzählt den Film nur mit anderen, zugegeben sehr vergnüglichen
Mitteln nach.

Im Grunde also bietet er nichts anderes als ein Hollywoodfilm:
gute Unterhaltung.

http://www.theaterdo.de/detail/event/minority-report-oder-moer
der-der-zukunft/

Kreativ aus der Krise: Eine
ziemlich  verrückte
Theatertour durch Ruhrstadt
geschrieben von Katrin Pinetzki | 1. Juli 2015
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Vier  Jahre  nach  Ende  der  Kulturhauptstadt
reflektieren vier Künstlergruppen, was nach
RUHR.2010  geworden  ist.  Der  gemeinsame,
sechseinhalbstündige Abend heißt „54. Stadt“,
spielt  in  Mülheim  und  Oberhausen,  und  er
gerät  zu  einer  General-Abrechnung  mit  dem
Konzept  der  Kulturhauptstadt,  die
Kreativwirtschaft  als  Identitätslückenfüller
zu  installieren.  Produziert  wurde  die  Tour

von  „Urbane  Künste  Ruhr“  –  also  ausgerechnet  jener
Organisation,  die  das  Erbe  von  RUHR.2010  pflegen  und  die
Kreativwirtschaft weiter befeuern soll.

So weit, so subversiv – und nicht nur das. Es ist ein ziemlich
verrückter Abend, eine gezielte und produktive Überforderung
der Zuschauer. Ich habe mit fremden Menschen getanzt, einen
„Transgender-Cocktail“  kreiert,  in  einer  Privatwohnung
Dehnungsübungen  absolviert,  phasenweise  nur  einsilbig
gesprochen, mir einen Schnurrbart malen lassen und in einem
Waschsalon  über  mein  Verhältnis  zu  Eigentum  und  Besitz
diskutiert. Es ist ein Abend ohne lineare Erzählstruktur oder
Abfolge; jeder Teilnehmer erlebt zwangsläufig etwas anderes.

Diskussion  über
Eigentum  und  Besitz
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im  Waschsalon.  Foto:
Katrin Pinetzki

Der Beginn versetzt zunächst alle in die gleiche Ausgangslage:
Wir  befinden  uns  im  Jahr  2044,  lauschen  im  Mülheimer
Ringlokschuppen  einem  Live-Konzert  der  Frauenband  „Die
Planung“.  Vor  30  Jahren,  2014,  seien  sie  zum  letzten  Mal
aufgetreten. Dann schaltet sich eine Nachrichtensprecherin zu.
Offenbar gibt es Unruhen da draußen. Nach und nach wird klar:
Im Jahr 2014 wurde aus den 53 Städten des Ruhrgebiets die
„Ruhrstadt“, die 54. Stadt, eine zentral verwaltete Metropole
des Kreativsozialismus. Jeder musste plötzlich Künstler sein,
und jede Stadt eine Sparte: Dortmund wurde Modestadt, in Wesel
lebten nun Literaten, in Oberhausen Transvestiten. Doch jetzt
haben die Menschen genug. Es brodelt, Anarchie bricht aus.

Den ersten Teil des Abends konzipierte „kainkollektiv“ (Fabian
Lettow, Mirjam Schmuck). Sie inszenierten eine „performative
Installation“, eine von Chor- und Soprangesang (Kerstin Pohle)
begleitete  Reflexion  übers  Fallen,  Verfallen,  Zerbrechen:
Häufig offenbart sich erst im Moment des Verlustes der Wert.
„Was, wenn das Beste an den Dingen die Reste wären?“ In der
Ruhrstadt leben wir, „wo die Reste sich versammeln“. Aber:
„Alles,  was  gut  ist,  kommt  wieder  –  und  alles,  was  gut
vermarktbar ist, kommt immer immer immer wieder.“ Heute sind
die Körper der Kreativen die Ressource, die abgebaut wird wie
früher die Kohle, so die These – Bewältigung der Krise mit
Kreativität? Oder nur auf Kosten der Kreativen?

Einige Denkanstöße für die Besucher, die sich im Saal des
Ringlokschuppens frei bewegen und das multimediale Geschehen
aus Foto und Film, Performance, Gesang und Percussion-Klängen
verfolgen, mit den Augen ständig verwirrt nach Halt suchend.

Doch wie geht es weiter? Wie wollen wir in Zukunft leben?
Darüber  nachzudenken  werden  die  Teilnehmer  an  „54.  Stadt“
nicht nur aufgefordert, sie werden selbst zu Anarchisten, die
auf den Straße und in den Häusern um die Zukunft der Stadt



kämpfen müssen. Darum geht es im zweiten Teil. Man entscheidet
vorab,  ob  man  mit  der  Gruppe  „LIGNA“  in  Mülheim  einen
„Audiowalk“  unternehmen  oder  mit  „Invisible  Playground“  an
einem interaktiven Spiel in Oberhausen teilnehmen will.

Wer  nach  Oberhausen  fährt,  sucht  sich  vier  anarchische
Mitstreiter, bekommt eine Spielkarte, Energieriegel und die
Aufgabe, die fünf „Säulen der Demokratie“ zu retten. Dazu
müssen die Anarchisten wie bei einer Schnitzeljagd (oder einem
Computerspiel?)  skurrile  Aufgaben  in  Wohnungen,  Bars  und,
Geschäften erledigen, während herumlungernde Banden versuchen,
sie daran zu hindern. Ein großer Spaß, der die Sicht auf die
Stadt erweitert und einen eigenen Abend verdient und getragen
hätte.

Einweisung  in  den
Anarchismus.  Foto:
Katrin  Pinetzki

Doch es ging noch weiter, zum Finale im kooperierenden Theater
Oberhausen. Dort zeigten „copy & waste“, eine Gruppe um Autor
Jörg  Albrecht  und  Regisseur  Steffen  Klewar  mit  dem
Oberhausener Ensemble, den Showdown zwischen Kreativarbeitern
und  „echten  Menschen“  ganz  konventionell  auf  der  Bühne,
erzählt  als  Liebesgeschichte,  verpackt  in  eine  schrille
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Reality Show: Julieta und Rick wurden schon als Kinder im
Namen  der  Kreativität  missbraucht,  wollen  gemeinsam  aus
Ruhrstadt fliehen und setzen dabei auf Authentizität.

Jörg  Albrechts  gerade  erschienener  Roman  „Anarchie  in
Ruhrstadt“ liefert die gemeinsame Erzählung, die Matrix für
alle  vier  Produktionen.  So  gibt  es  zwar  ein  erkennbares
Konzept,  doch  den  roten  Faden  müssen  die  Zuschauer  immer
wieder selbst suchen. Das  ist anstrengend, an- und aufregend.

Der Text entstand für den Westfälischen Anzeiger, Hamm

Die Dinge beginnen zu denken
–  „Schöne  schlaue
Arbeitswelt“  in  der
Dortmunder DASA
geschrieben von Bernd Berke | 1. Juli 2015
Klingt  doch  erst  mal  richtig  nett:  „Schöne  schlaue
Arbeitswelt“ heißt die neue Schau in der Dortmunder DASA, dem
Ausstellungshaus, das der Bundesanstalt für Arbeitsschutz und
Arbeitsmedizin angegliedert ist. Doch der Blick in die Zukunft
weckt gemischte Gefühle.

Es  geht  um  einige  Ausprägungen  der  sogenannten  „Ambient
Intelligence“ (etwa: Umgebungs-Intelligenz), welche sich z. B.
mit  „denkenden“  Büros,  Datenbrillen  und  allerlei  Sensoren
anschickt,  weite  Teile  unseres  Alltags  zu  bestimmen,  also
nicht nur die Arbeitswelt; wie denn überhaupt Grenzen zwischen
Arbeit und sonstiger Lebenszeit auf vielen Feldern fallen.
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Es ist keine Science-Fiction mehr. Wir sind schon mittendrin
in diesen tiefgreifenden Prozessen mit eigenständig parkenden
Autos und einkaufenden Kühlschränken, um nur zwei populäre
Phänomene  zu  nennen.  Und  es  ist  beileibe  nicht  alles
verheißungsvoll, was da auf uns zurollt. Die Titel-Anspielung
auf Aldous Huxleys schaurige Utopie „Schöne neue Welt“ kommt
also nicht ganz von ungefähr.

Vermessung  und
Virtualisierung  des
Körpers  –  zunächst
noch  spielerisch…
(Foto: Bernd Berke)

Die kompakte, recht übersichtliche Ausstellung wird in wenigen
Raumwürfeln präsentiert und ist so mobil, dass sie demnächst
landauf  landab  wandern  wird  –  zunächst  nach  Hamburg  und
Mannheim.

Da sieht man beispielsweise den Handschuh, der sich einfärbt,
wenn giftige Gase wabern. Oder einen Feuerwehranzug, dessen
Textur  ungeahnt  viele  Schadstoffe  herausfiltert  und  dessen
Sensorik  in  Gefahrenzonen  blitzschnell  lebenswichtige  Daten
erhebt. Die meisten Feuerwehren dürften sich einstweilen solch
kostspielige Ausrüstung kaum leisten können.
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Die wenigen Exponate verweisen auf vielfältige Hintergründe.
Es sind jedenfalls spannende Gebiete, auf den die Dortmunder
Bundesanstalt forscht. Mit „Ambient Intelligence“ befasst man
sich  seit  2009  intensiv.  Dabei  gilt  es,  sorgsam  zwischen
Chancen und Risiken zu lavieren. Einerseits drängt die globale
Konkurrenz zum Handeln, andererseits soll das menschliche Maß
gewahrt werden.

Kultur- und Geisteswissenschaftler, so steht zu hoffen (ja zu
fordern), sollten an derlei Forschungen ebenso beteiligt sein
wie Naturwissenschaftler und Ingenieure. Damit nicht nur die
Machbarkeit  zählt.  Freilich  kann  man  der  Bundesanstalt  in
solcher  Hinsicht  wohl  mehr  (zu)trauen  als  manchen
Forschungszweigen  in  der  Industrie,  wo  sich  alsbald  alles
„rechnen muss“.

Zurück  in  die  Würfel.  Eher  schon  wie  ein  Jux  muten  jene
speziell präparierten Socken an, die per Scanner und iPhone
einander automatisch zugeordnet werden können – endlich eine
Lösung  für  das  allfällige  „Lost  socks“-Problem?  Halb
scherzhaft beworben wird die sündhaft teure Erfindung (5 Paar
Socken mit Zubehör ca. 150 Euro) vor allem für tölpelhafte
Single-Männer. Das Set verrät einem übrigens auch, wie viele
Waschgänge die Socken bereits hinter sich haben – und schlägt
zeitig den Kauf von Neuware vor…

Der Gürtel, der den Träger zur geraden Körperhaltung ermahnt,
steht für zahlreiche Apparaturen, die den Menschen unentwegt
zur maximalen Fitness anhalten – und vielleicht eines nicht
allzu  fernen  Tages  von  Krankenkassen  zur  Pflicht  erklärt
werden könnten.

Ein anderer Kubus der Ausstellung skizziert den Stand der
Dinge  bei  den  Datenbrillen  („Head-mounted  displays“).  Ein
Exemplar  kann  man  auch  gleich  ausprobieren.  Zum  Einsatz
solcher  Brillen  für  Montage-Vorgänge  läuft  eine
Langzeitstudie, derzufolge die Träger sich offenbar weniger
bewegen, als wenn sie mit einem Tablet arbeiten. Außerdem



werden sie schneller müde, ohne schneller gearbeitet zu haben.
Die Effektivität ist also sehr fraglich. Allerdings ist bei
den Datenbrillen eh die Unterhaltungs-Industrie die treibende
Kraft und nicht so sehr das produzierende Gewerbe.

Auch ganze Bewegungsabläufe werden längst digital „optimiert“.
Die exakte Körpervermessung generiert einen Schattenleib, der
im virtuellen Bildraum erscheint und nach allen Regeln der
Ergonomie analysiert werden kann. Denkt man das weiter und
weiter, kann einem ziemlich unbehaglich werden. Darüber kann
auch der spielerische Einsatz dieser Technologie nicht ohne
weiteres hinwegtrösten.

Schließlich  die  intelligente  Beleuchtung.  Am  Horizont
erscheinen  Szenarien,  in  denen  beim  Betreten  eines  Raumes
(etwa  eines  Büros)  je  individuell  die  Lichtverhältnisse
geregelt und immer wieder neu austariert werden – je nachdem,
wer gerade anwesend ist.

Womöglich schön und gut. Doch auch auf diesem Gebiet lauert
Manipulation.  Eine  vielfach  praktizierte  Steigerung  des
Blaulichtanteils hält Menschen bei der Arbeit länger wach –
aber mit welchen Folgen? Blaulicht (in allen LEDs, somit auch
als Hintergrundlicht auf vielen Bildschirmen) beeinflusst den
Hormonhaushalt,  genauer:  es  senkt  den  Melatonin-Spiegel.
Anschließende Schlafstörungen sind sehr wahrscheinlich, auch
könnte langfristig die Krebsgefahr wachsen.

„Schöne  schlaue  Arbeitswelt.“  DASA  Arbeitswelt  Ausstellung,
Dortmund, Friedrich-Henkel-Weg 1-25. Vom 11. September bis 23.
November. Geöffnet Di-Fr 9-17, Sa/So 10-18 Uhr.

DASA-Eintritt für alle Bereiche 5 Euro (bis zum 28. September
läuft neben der Dauerschau auch noch eine Sonderausstellung
zur Geschichte des Zeitempfindens: „Tempo Tempo! Im Wettlauf
mit der Zeit“). Führungen: 0231/9071-2645.

www.dasa-dortmund.de

http://www.dasa-dortmund.de


„Jeder soll leben, für immer“
– „Das Buch gegen den Tod“
aus  dem  Nachlass  von  Elias
Canetti
geschrieben von Bernd Berke | 1. Juli 2015
Es ist kein erzählendes Werk, auch keine Lyrik, kein Tagebuch
und  keine  philosophische  Abhandlung.  Was  aber  ist  Elias
Canettis „Buch gegen den Tod“?

Schwer  zu  sagen.  Man  liest  zahllose  einzelne  Sätze  und
Absätze,  oft  in  Paradoxien  zugespitzt,  vielfach  in
aphoristisch  vollendeter  Form.  Bruchstücke  einer  großen
Konfession.  Eine  imponierende,  sprachlich  und  gedanklich
funkelnde Materialsammlung – wider den Tod. Ein „unmögliches“
Unterfangen  also?  Doch  genau  solche  verzagten,
schicksalsergebenen  Gedanken  hätte  Canetti  nicht  gelten
lassen. Obwohl auch er gelegentlich solche Anwandlungen hatte.
So bezichtigt er seine eigenen Mühen einmal mit diesen Worten:
„…nichts als ein Prahlen und von Anfang zu Ende so hilflos wie
jeder andere.“

Zeitlebens  hat  Elias  Canetti  („Die  Blendung“,  „Masse  und
Macht“)  Sätze  und  Gedanken  aufgehoben,  die  sich  dem  Tod
widersetzen, die ihn weder bejahen noch hinnehmen. Das stetig
anwachsende Werk ist fragmentarisch geblieben. Canetti selbst
hat vorgeschlagen, dass andere daraus ein Buch machen sollten.
Ohne sein weiteres Zutun.
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Nun liegt ein solcher Versuch vor. Für den Hanser-Verlag haben
Sven Hanuschek, Peter von Matt und Kristian Wachinger sich der
Aufgabe  gestellt,  Canettis  Aufzeichnungen  über  den  Tod  in
einen Zusammenhang zu bringen. Sie haben sich vor allem an
eine  zeitliche  Abfolge  gehalten,  was  Canetti  zu  Lebzeiten
selbst erwogen hat: „Vielleicht würde es genügen, alle noch
unpublizierten Aufzeichnungen über den Tod in chronologischer
Folge  aneinanderzureihen.“  Einen  systematischen  Plan  fürs
große Ganze hatte der vom Thema Besessene offenbar nicht. Er
stürzte sich immer wieder hinein und schreckte doch davor
zurück.

Zwar ist manches schon andernorts erschienen, doch rund zwei
Drittel der Texte liegen erstmals gedruckt vor – und das trotz
strenger  Auswahl  aus  dem  Nachlass.  Die  wesentlichen
Aufzeichnungen  reichen  von  1942  bis  in  Canettis  Todesjahr
1994.

Die Anfänge liegen also mitten im Zweiten Weltkrieg, woraus
sich  schon  ein  Antrieb  herleiten  lässt:  der  Protest,  der
Aufschrei gegen das allgegenwärtige Töten und Sterben. Schon
das  Zählen  der  Toten  im  Kriege  raubt  Canetti  zufolge  dem
Einzelnen alle Würde. Hinzu kommen traurige Anlässe wie der
frühe  Tod  des  Vaters  und  später  der  Mutter,  die  Canetti
niemals  verwinden  kann.  Dies  drängt  ihn  gleichfalls  zum
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Schreiben.

„Der Gedanke an einen einzigen Menschen, den man verloren hat,
kann  einem  Liebe  zu  allen  anderen  geben.“  Und  also  soll
niemand  sterben.  Notiz  von  1993:  „Nicht  einer,  nicht  ein
einziger darf verlorengehen, jeder soll leben, für immer.“ Ein
ungeheuerlicher Anspruch.

Canetti postuliert „ein allmächtiges Gefühl von der Heiligkeit
jedes,  aber  auch  wirklich  jedes  Lebens“.  Seine
Schlussfolgerung: „Ich anerkenne k e i n e n Tod.“ Oder auch:
„Der Tod soll – ohne billigen Betrug – sein Ansehen verlieren.
Der Tod ist falsch. Es ist unser Sinn, ihn falsch zu finden.“
Und so fort, in Hunderten von Formulierungen, die den Tod
umkreisen  und  geradezu  belauern;  mal  zornig  und  mal
fintenreich.

Natürlich  weiß  ein  scharfsinniger,  freilich  oft  genug  ins
Surreale ausgreifender Denker wie Canetti, dass man es sich
mit der Ablehnung des Todes nicht leicht machen darf – im
Gegenteil. Dem Tod zu widersagen, bleibt seine lebenslange,
sozusagen heroische Aufgabe. Also sucht er den Tod von allen
Seiten  her  zu  stellen  und  zu  fassen,  wie  in  einem
unaufhörlichen  Kampfgetümmel.

Dabei verwirft er harsch die Haltung anderer Schriftsteller.
T. S. Eliot, der tote Dichter abqualifiziert, wird ebenso
gescholten wie Hemingway mit seinem Kult des Tötens. Auch
Thomas  Bernhard,  den  Canetti  zunächst  als  seinen  Schüler
schätzt, gebe – ähnlich wie Samuel Beckett – dem Tod nach.

Lodernd  gegenwärtig  muten  die  Äußerungen  zum  israelisch-
arabischen Sechstagekrieg im Juni 1967 an. Canetti, der Mann
jüdischer Herkunft, fühlt sich nach eigenem Bekunden vom Bild
toter ägyptischer Soldaten so sehr verfolgt wie von Auschwitz:
„Ich kann zwischen Toten keine Unterschiede machen.“ 1991 wird
er dann vehement ein entschiedenes Einschreiten gegen Saddam
Husseins Größenwahn fordern.



Rastlos sucht Canetti nach Mitteln der Gegenwehr (als wolle er
eine neue Religion über alle Religionen hinaus stiften): ob
nun in der Bibel (anfängliche Unsterblichkeit Adams, bis er
vom Apfel aß), in den Mythen der Aborigines oder in Lehren von
der Wiedergeburt, selbst in der am Horizont aufscheinenden
technischen Möglichkeit, sich für kommende Zeiten einfrieren
und eines Tages auftauen zu lassen. Auch Zeugungskräfte werden
vom  virilen  Canetti,  der  noch  mit  66  Jahren  Vater  einer
Tochter  geworden  ist,  als  hoffnungsvolles  Zeichen  der
Wiedergeburt  aufgerufen.

Elias  Canetti  hat  das  Arsenal  wider  den  Tod  reichhaltig
angefüllt,  die  Formulierungen  liegen  bereit.  Was  künftige
Menschen daraus machen werden, können wir nicht wissen.

Und wer weiß, was uns von Canetti selbst noch erwartet. Er hat
verfügt, dass seine Tagebücher und Briefe bis ins Jahr 2024
nicht publiziert werden dürfen. Ob sein Oeuvre danach noch
einmal eine andere Dimension bekommt?

Elias  Canetti:  „Das  Buch  gegen  den  Tod“  (aus  dem  Nachlaß
herausgegeben von Sven Hanuschek, Peter von Matt und Kristian
Wachinger  unter  Mitarbeit  von  Laura  Schütz).  Mit  einem
Nachwort von Peter von Matt. Carl Hanser Verlag, München. 352
Seiten. 24,90 Euro.

Es gibt ein Leben nach Opel –
das Bochumer Detroit-Projekt
geschrieben von Rolf Pfeiffer | 1. Juli 2015
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Das  Motto  der
Ausstellung weist, auf
den  Asphalt  gesprüht,
den  Weg  –  jedenfalls
manchmal. Foto: rp

Der Bus steht. Auf der anderen Spur geht es auch nicht
schneller. Unter normalen Verhältnissen wäre die Strecke vom
Exzenterhaus nahe dem Schauspielhaus zum Bergbaumuseum in
zehn, fünfzehn Minuten zu schaffen, im freitagnachmittäglichem
Berufsverkehr jedoch nicht. Doch Bochum hat viele hübsche
Fassaden. Das wäre einem sonst vielleicht nie aufgefallen.

Eingeladen zur Rundfahrt im Bochumer Stadtgebiet haben das
Schauspielhaus und „Urbane Künste Ruhr“. Zusammen haben sie in
diesem Jahr das „Detroit-Projekt“ aus der Taufe gehoben, das
an etlichen Stellen der Stadt Kunst präsentiert. Und alles hat
irgendwie mit Opel zu tun, der Traditions-Automarke, die bald
schon in Bochum keine Autos mehr bauen wird. Das Kunstprojekt
ist nach der Stadt benannt, wo Opels Mutterkonzern General
Motors sitzt, außerdem steht der Name für den dramatischen
Niedergang, den die Schließungen der Autofabriken dort für die
US-Stadt bedeuteten. So schlimm soll es in Bochum natürlich
nicht  kommen,  auch  wenn  das  Schlagwort  von  der
„postindustriellen  Gesellschaft“  gern  und  häufig  Verwendung
findet. Nein, die Unterzeile des Projekts wie auch eine ihrer
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Internetanschriften pochen auf den eigenen Weg: „This Is Not
Detroit“, beziehungsweise www.thisisnotdetroit.de.

„HOW LOVE COULD BE“
steht in flammendem
Rot  auf  dem
Förderturm  des
Bergbaumuseums.
Eine  Lichtkunst-
Intervention  des
Briten  Tim
Etchells.  Foto:
Schauspielhaus
Bochum

Allerdings  sollen  die  künstlerischen  Arbeiten  durchaus  das
Postindustrielle  reflektieren.  Künstlerinnen  und  Künstler
kommen aus Ländern, in denen es noch General Motors-Standorte
gibt,  aus  Großbritannien,  Polen,  Spanien,  den  USA  und
natürlich  weiterhin  auch  Deutschland.

Bevor der Bus sich in den Dauerstau begab, hatten sich seine
Insassen im Exzenterhaus, das wie eine gigantische Nockenwelle
aussieht, die Videoinstallation „The Pigeon Project“ des Polen
Michal  Januszaniec  angesehen.  „Das  Tauben-Projekt“,  so  die
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Übersetzung, zeigt uns deutsche, polnische, deutsch-türkische
„Taubenväter“ und läßt sie ausgiebig zu Wort kommen, erzählt
vom Abwicklungsstreß bei Opel, läßt uns einer Schauspielerin
zusehen,  die  mühsam  einen  vor  Selbstbewußtsein  strotzenden
Text  einstudiert,  und  verweist  mit  solchen  Elementen
unaufdringlich, aber schlüssig auf eine Zukunft, der soziale
wie kollektive Gewißheiten zunehmend fehlen werden.

Aber  ist  das  wirklich  die  Zukunft?  Wird  es  wirklich  so
trostlos, wie Januszaniec behutsam andeutet? Jedenfalls ist
die Arbeit im 13. Stockwerk des asymmetrischen Hochhauses zu
besichtigen, was zum einen zwar 8 Euro Eintritt kostet, zum
anderen aber einen grandiosen Blick über die Stadt bietet, die
von hier oben aus überhaupt nicht hinfällig wirkt, sondern
grün und vital und sehr ordentlich. Andererseits ist zu hören,
daß  sich  die  Vermarktung  des  Hauses  schwierig  gestalte  –
weshalb die 13. Etage für das Kunstprojekt noch zu haben war.
Alles hat seine zwei Seiten.

Das Bergbaumuseum, endlich hat es der Bus geschafft, ziert
eine Leuchtschrift. „How Love Could Be“ steht in roten (LED-
befeuerten)  Buchstaben  oben  am  mächtigen  Förderturm.  Die
Zeile, die der Brite Tim Etchells dort platziert hat, stammt
aus  dem  ersten  Song,  der  bei  der  legendären  Detroiter
Schallplattenfirma Motown 1961 herauskam: „Bad Girl“ von den
Miracles. Denkanstoß: Bochum, Detroit, Liebe, Menschen… Die
Museumsleute haben einen Rekorder mitgebracht und spielen den
Song vor. Auf den Bänken vor dem Bergbaumuseum gucken die
Leute irritiert.

Außerhalb der Bochumer City geht es zügiger voran. Im Viertel
hinter der Jahrhunderthalle wurde eine ehemalige Schlecker-
Filiale  zum  Kunstraum.  Hier  zelebrieren  Chris  Kondek,
Christiane  Kühl  und  Klaus  Weddig  mit  grimmigem  Humor  das
Scheitern einer Idee. Es ist ein Kunstwerk mit (erfundener)
Geschichte: Das Hochglanz-Magazin „Reconquer“ beauftragte im
Frühjahr  2014  eine  renommierte  Werbeagentur,  die  „sieben
gelungenen  Überlebensformen  der  geldlosen  Gesellschaft



(Tauschen,  Klauen,  Betteln,  Besetzen,  Jagen,  Verzicht  und
Saufen)“ für eine fetzige Geschichte ins Bild zu setzen. Der
Vesuch scheiterte völlig, das „Making of“ jedoch hinterließ
Videos und Fotos, die nun hier, in der einstigen Schlecker-
Filiale,  gezeigt  werden.  Eine  originelle  und  hintersinnige
Idee, ganz ohne Frage; noch bemerkenswerter jedoch ist das
Vorkommen von Humor, was in der zeitgenössischen Kunst ja
sonst eher selten ist. Gleichzeitig aber wird im quasi ernsten
Kern des Projekts auch viel Hilflosigkeit erkennbar angesichts
des großen Rades, das diese Künstlergemeinschaft, das Elend
der („postindustriellen“) Welt streng im Blick, gerne drehen
würde. Wie kann man einer Gesellschaft noch helfen, in der
wegen Streß immer weniger Schnaps getrunken wird?

Hier ist einem nicht recht
geheuer:“Der  Keller“  des
Polen  Robert  Kusmirowski.
Foto: Schauspielhaus Bochum

Weiter  geht  die  Tour  zu  juvenilen  künstlerischen
Interventionen  im  Stadtgebiet,  zur  Thyssen-Industriebrache,
auf der eine Ein-Mann-Sauna steht, zum Prinzregent-Theater, wo
im Keller (von Robert Kusmirowski) ein Toter liegt… Und immer
wieder vorbei an großformatigen Bochum-Fotos, die an markanten
Punkten im Stadtgebiet hängen. Sie stellen eine Auswahl aus
dem  Material  dar,  das  beim  Projekt  „Mein  Bochum  –  unsere
Zukunft“ zusammenkam. 29 Motive hat Hans-Günter Golinski vom
Bochumer Kunstmuseum daraus ausgewählt.
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Befindet Bochum sich also jetzt im Detroit-Fieber, vibriert
die Stadt im Rhythmus des Motown-Sounds, pilgern Heerscharen
von  Kunstliebhabern  zu  den  Ausstellungsstätten?  Eher  wohl
nicht.  Die  Standorte  liegen  weit  auseinander,  über  die
Erreichbarkeit scheinen sich die Veranstalter wenig Gedanken
gemacht zu haben, sieht man einmal vom kostenlos angebotenen
zweistündigen  Fußmarsch  „durch  ausgewählte  Arbeiten  des
Projekts“  ab.  Touren  mit  dem  Reisebus  sind,  wie  erlebt,
Glückssache, eine ÖPNV-Tour (welches Ticket?) findet sich in
den Unterlagen nicht. Geführte Fahrradtouren sind wegen hoher
Sicherheitsauflagen angeblich kaum genehmigungsfähig.

Eine Ausstellung für Kunst-Flaneure ist das „Detroit-Projekt“
aber auch nicht, weil die Öffnungszeiten einiger Standorte
recht eingeschränkt sind und man dort, wo sie sich befinden,
einfach nicht flaniert. Die Kunstwerke wiederum, sieht man
einmal von der Leuchtschrift am Förderturm des Bergbaumuseums
ab, sind so unauffällig,  daß sie es kaum schaffen werden, aus
sich heraus Aufmerksamkeit zu erzeugen.

Doch freuen wir uns auf die Spanier, die eingeladen wurden! Ab
dem  23.  Mai  führen  Tänzerinnen  und  Tänzer  von  Trayectos
„choreographische Vermessungen“ in der Stadt durch, gibt es
„Saludos de Zaragoza“ (Grüße aus Zaragossa) von der Gruppe
Asalto im Bochumer Hauptbahnhof, fördert basurama „kollektive
Freizeit und Pflege“ auf einem ehemaligen Fabrikgelände. „Esto
no  es  un  solar“  schließlich  kündigt  die  Ankunft  des
Küchenmobils an, was immer das bedeuten mag. Jedenfalls klingt
es recht vital. Am 29. Juni feiert das Detroit-Projekt sein
Zukunftsfest, offizielles Ende ist am 5. Juli.

www.schauspielhausbochum.de

www.urbanekuensteruhr.de

www.thisisnotdetroit.de, Info-Hotline 0234 / 3333 5555

http://www.schauspielhausbochum.de/
http://www.urbanekuensteruhr.de/


Für ein Literaturhaus Ruhr –
Dem  Ruhrgebiet  fehlt  ein
Mittelpunkt  literarischen
Lebens
geschrieben von Gerd Herholz | 1. Juli 2015

Literaturhaus-Fata Morgana
oder doch nur Kurpark in
Bad Oeynhausen?

„Vielleicht ist es das, was mich an Oberhausen herausfordert:
Daß man die Stellen kennen muß. Die Plätze, an denen aus
nichts ‚etwas‘ wird. Daß es Orte gibt, direkt in Oberhausen,
die sind genau wie Frankreich, Berlin oder Neapel, ich schaue
mich nur um und kann atmen, es gibt Stellen in Oberhausen, an
denen kann man tatsächlich atmen.“
Martin  Skoda  in  seiner  Erzählung  „Oberhausen“  (in:
Dokumentation  zum  Oberhausener  Literaturpreis  1999,  Verlag
Karl Maria Laufen, Oberhausen 1999)

Abseits aller „Masterpläne“:
Das Europäische Literaturhaus/Literaturnetz Ruhr (ELR)

https://www.revierpassagen.de/24808/fuer-ein-europaeisches-literaturhaus-ruhr-dem-ruhrgebiet-fehlt-ein-mittelpunkt-urbanen-literarischen-lebens/20140514_2232
https://www.revierpassagen.de/24808/fuer-ein-europaeisches-literaturhaus-ruhr-dem-ruhrgebiet-fehlt-ein-mittelpunkt-urbanen-literarischen-lebens/20140514_2232
https://www.revierpassagen.de/24808/fuer-ein-europaeisches-literaturhaus-ruhr-dem-ruhrgebiet-fehlt-ein-mittelpunkt-urbanen-literarischen-lebens/20140514_2232
https://www.revierpassagen.de/24808/fuer-ein-europaeisches-literaturhaus-ruhr-dem-ruhrgebiet-fehlt-ein-mittelpunkt-urbanen-literarischen-lebens/20140514_2232
http://www.revierpassagen.de/wp-content/uploads/2014/05/Foto1.jpg


Neben Verlagsförderung, Reisestipendien und Schreibaufträgen
für  Schriftstellerinnen  und  Schriftsteller  werbe  ich  vom
Literaturbüro  Ruhr  e.V.  aus  (seit  fast  zwei  Jahrzehnten!)
beharrlich  für  die  Gründung  eines  regional  verankerten
Europäischen Literaturhauses Ruhr (ELR) mit offenem Konzept.
Dieses  ELR  könnte  auch  der  Mittelpunkt  eines  möglichen
Europäischen  Literaturnetzes  Ruhr  sein,  das  literarische
Initiativen aus der Region aufnähme und in sie hineinwirkte,
sie förderte und weiterentwickelte.

Wäre eine solche Gründung kulturpolitisch gewollt, sie ließe
sich  zügig  diskutieren  und  umsetzen.  Ein  EUROPÄISCHES
LITERATURHAUS  RUHR  könnte  bescheiden  (aber  bitte  nicht  zu
bescheiden) starten, um dann nach und nach zu wachsen. Im
Verhältnis  etwa  zu  noch  mehr  Philharmonien  und
Kreativwirtschafts-Zentren benötigte ein ELR erheblich weniger
Zuschüsse,  wäre  preiswerter  und  eine  echte  (überfällige)
Bereicherung des kulturellen Lebens an der Ruhr.

Das Ruhrgebiet hat hier enormen Nachholbedarf, ist zurzeit
schlicht  abgekoppelt  von  vielen  Strukturen  literarischen
Lebens im deutschsprachigen Raum. Literaturhäuser finden sich
zwar  nicht,  wohin  man  schaut,  aber  wenn  man  erst  einmal
genauer schaut, dann sichtet man respektable Häuser z.B. in
Berlin, Hamburg, München, Frankfurt, Stuttgart, Kiel, Köln,
Leipzig, Dresden, Wien, Graz, Innsbruck, Klagenfurt, Salzburg,
Zürich  und  Basel.  Insgesamt  gibt  es  weit  über  20
Einrichtungen, die Literaturhäuser sind – oder sich manchmal
auch  nur  so  nennen.  Gemeinsam  bilden  elf  von  ihnen  das
‚Netzwerk Literaturhäuser‘, www.literaturhaus.net/‎.

Daneben gedeihen zudem verwandte Einrichtungen: in Berlin etwa
die LiteraturWERKstatt, das Literarische Colloquium (LCB) und
das  Literaturforum  im  Brecht-Haus,  andernorts  auch
Künstlerhöfe  wie  in  Schöppingen  oder  Edenkoben,  dazu  die
Akademie Schloss Solitude …

Allein  in  Berlin  also  leistet  man  sich  nicht  nur  mehrere



Häuser  für  Literatur  (mit  unterschiedlichen  Konzepten  und
Programmen),  Berlin  nutzt  sie  auch,  um  seine  metropole
Vorrangstellung im Literaturbetrieb auszubauen. Man sieht in
prominenten Orten der Literatur die Facetten eines lebendigen
‚Kulturbetriebs‘, der auch vom Literaturmarkt lebt und ihn
vice versa bereichert. Über 300 Verlage beherbergt Berlin und
ist  mit  Milliarden-Umsatz  die  größte  Stadt  des
Bucheinzelhandels. Anderswo weiß man also sehr gut um die
Verbindung von geistigem Leben, lebendigen Orten und Geschäft.

Schaut man dagegen auf der Suche nach einem Literaturhaus im
deutschsprachigen  Raum  ins  fünf  Millionen  Einwohner  starke
Ruhrgebiet,  dann  heißt  es:  Fehlanzeige,  kein  solch
ausstrahlender  singulärer  Ort,  nirgends.

Ein Ort für die Lust am Text

Dabei könnte ein Europäisches Literaturhaus Ruhr als Knoten-
und Kristallisationspunkt fürs literarisch-künstlerische Leben
im Revier viel bewegen, sogar – aber eben nicht zuallererst –
 unter kulturwirtschaftlichen Aspekten. Es böte endlich einen
sichtbaren und begehbaren Ort für Literatur. Es könnte das
Forum  sein  für  die  Begegnung  mit  Literatur  in  all  ihren
Schattierungen,  ein  Ort  „für  die  Lust  am  Text“  (Roland
Barthes), ein Ort der Literaturvermittlung, der Konzentration,
des spielerischen Umgangs wie des Widerspruchs, ein Ort für
Leser, Schriftsteller, Verleger und Kritiker im Gespräch und
Ideenaustausch, ein Ort der Vorstellung vergessener und zu
entdeckender Schriftsteller, ein Haus der Zusammenarbeit von
Literaten mit anderen Künsten und Medien. Regional verwurzelt
und weltoffen, wäre ein Europäisches Literaturhaus Ruhr (auch
als Mittelpunkt eines Literaturnetzes Ruhr) ein Tor zur Welt
der Sprache und Dichtung.

Tagtraum

Man stelle sich vor: In einem Europäischen Literaturhaus Ruhr
träfen sich gute Autorinnen und Autoren aus aller Welt, also



auch aus NRW und der Region. Gespräche über alles, was mit
Literatur zu tun hätte, würden dort geführt, man stritte, äße
und  tränke,  kaufte  sich  Bücher,  läse,  sähe  Literatur-
Ausstellungen, Literaturverfilmungen, hörte mit Freunden Lyrik
& Jazz, mit den Kleinen die besten Kinderbuchautoren, wärmte
sich gelegentlich Herz und Verstand an literarisch-politischer
Kleinkunst,  hörte  eine  Nacht  lang  Mülheimer  oder  Bochumer
Schauspielern zu, die aus dem „Ulysses“ läsen, besuchte zum
ersten Mal ein „poetry café“, griffe gelegentlich sogar in
literarische, politische und philosophische Debatten ein, um
nicht  als  Konsumenten-Narziss  das  Leben  nur  blöde  zu
vertrödeln.

Junge und ältere Autoren träfen sich zu Textdiskussionen und
Werkstattgesprächen,  lernten  von  versierten  Kollegen  in
Meisterklassen  auf  Zeit  etwas  über  das  Handwerk  des
Schreibens. Schriftsteller lüden Musiker, Maler … ein, um an
Libretti  zu  arbeiten,  Texte  und  Grafik  zu  einem  Buch
zusammenzustellen oder gleich gemeinsam eine Graphic Novel zu
gestalten, während nebenan Videokünstler ihren Clip zu einem
Gedicht Barbara Köhlers aus Duisburg schnitten. Was für ein
lebendiges  Haus!  Und  die  Wahrnehmung  durch  die  Literatur-
Community des deutschsprachigen Raumes ergäbe sich durch die
Qualität der Projekte und teilnehmenden Autoren ganz nebenbei.

„Wo kämen wir denn da hin“, dichtete der Schweizer Kurt Marti,
„wenn alle sagten, wo kämen wir denn da hin, und niemand
ginge, um zu schauen, wohin man käme, wenn man ginge.“

Nüchternheit und Mut zur Größe

Argumente gegen ein Literaturhaus gibt es natürlich genug. So
einst  auch  rund  um  die  Gründung  der  Literaturhäuser  in
Frankfurt, München und anderswo. In den Diskussionen um die
Literaturhäuser in Berlin oder Hamburg hörte man einst vor
deren  Gründung  ziemlich  düstere  Horrorvisionen  eitler
Vereitler.  Zum  Beispiel  die  von  den  Villen,  in  denen  die
Avantgarde ganz nebenbei zwischen Plüsch und Pomp erstickt



würde. Oder die Vision vom Clubhaus für den Klüngel, von der
Schwätzerbude  für  Hobby-Literaten,  oder  die  von  der
subventionierten Sozialstation für alle, die ihre Tinte nicht
halten könnten, von der Wärmestube für lokale Heimatdichter.

Ähnlich  Überzogenes  raunten  aber  auch  die  Befürworter  von
Literaturhäusern. In ihren Konzepten überfrachteten sie die
Literaturhäuser so mit Hoffnung, dass die unter solcher Last
als virtuelle Luft- und Lustschlösser schon einstürzten, bevor
sie als Bau dastanden.

Ein Literaturhaus auf dem Papier bot und bietet tausendfach
alles unter einem Dach: „die zeitgemäße Form des Salons der
Rahel Varnhagen“ (Diepgen in Berlin), Caféhaus für Autoren und
die  demokratisch-literarische  Öffentlichkeit,  Schreibschule,
Haus  der  Autorinnenförderung  und  Multi-Kulti-Austausch,
Dokumentationszentrum,  Medienwerkstatt,  Autorenwohnung,
Buchladen, Experimentierbühne und so weiter…

Auch  dieses  Statement  hier  steht  in  der  Gefahr,  einem
Europäischen  Literaturhaus  Ruhr  und  seinen  möglichen
Befürwortern  zu  viel  zuzumuten,  doch  andererseits:  Das
Literaturhaus wird hier präsentiert als ein Ort, an dem nichts
weniger geschähe, als dass mit Hilfe der Literatur über Kunst,
uns und unsere Gesellschaft nachgedacht würde.

Lernen am Modell: Hamburg und Berlin

Wer wirklich ein Europäisches Literaturhaus Ruhr will, sollte
genauer  z.B.  nach  Hamburg  und  Berlin  schauen  und  von  den
dortigen Muster-Häusern gründlich lernen.

In Berlin erklärte einst Herbert Wiesner: „Wir verstehen uns
als ein Haus der Literatur für Berlin, aber nicht als ein Haus
der Berliner Literatur, nicht nur jedenfalls. Obwohl Berliner
Autoren bei uns auftreten, sind wir sind kein Clubhaus für
Berliner Schriftsteller. Wir arbeiten, um eine im Grunde zwar
anerkannte, aber schwierigere, sich nicht von selbst schon
vermittelnde  Literatur  vorzustellen.  Ein  Literaturhaus,  das



nur  eine  Aneinanderreihung  von  Lesungen  böte,  hätte  keine
Berechtigung“.

Ähnlich  sah  es  auch  Uwe  Lucks,  einer  der  ersten
Geschäftsführer in Hamburg: „Also populistisch gehen wir nicht
vor. Uns interessiert Qualität. Wir konzentrieren uns auf das,
was  uns  wichtig  erscheint.  Das  ist  die  Präsentation  der
aktuellen internationalen literarischen Szene.“
Im Hamburger Haus an der Innenalster präsentiert man noch
heute ein anspruchsvolles, manchmal sperriges Programm, das
Flagge zeigt, ohne zu vergessen, dass es viele verschiedene
Leser gibt, mit vielen verschiedenen Lesebedürfnissen.

Ansteckend lebhaft

Beide Häuser öffnen anderen literarischen Vereinigungen ihr
Haus als Forum und geben ihnen die Möglichkeit, kostenlos
Veranstaltungen durchzuführen. So reicht man etwas von den
eigenen  Subventionen  weiter.  Unkenrufe  von  Kritikern,  die
glaubten, ein zentrales Literaturhaus veröde die literarische
Szene einer Großstadtregion und nähme den anderen Initiativen
Geld  oder  Publikum  weg,  haben  sich  nicht  bestätigt.  Im
Gegenteil. „Es hat ja nur einen sehr kleinen Literaturetat
gegeben,  bevor  wir  überhaupt  antraten.  Wir  haben  die
Kulturbehörde über unsere Existenz eher motiviert, viel mehr
für Literatur in Hamburg insgesamt zu tun“, sagte Uwe Lucks in
Hamburg,  und  Herbert  Wiesner  bilanzierte  in  Berlin:  „Was
kleinere  Literaturinitiativen  angeht,  da  gab´s  sogar  einen
Schub  von  Neugründungen,  seitdem  unser  Literaturhaus  die
Arbeit aufgenommen hat.“

Die  Trägervereine  beider  Literaturhäuser  bekamen  ihre
denkmalgeschützten  Gebäude  kostenlos  renoviert  und
residier(t)en  dort  mietfrei.  Beim  Berliner  Literaturhaus
jedoch wurden (anders als in Hamburg) Programm und Haus noch
stärker von der öffentlichen Hand gefördert. Aber auch die
Berliner  müssen  dazuverdienen.  Über  Mitgliederbeiträge,
Spenden, Eintrittspreise bei Veranstaltungen, die Verpachtung



des Erdgeschosses ans Café „Wintergarten“ und des Souterrains
an den Buchladen, über Vermietungen und wechselnde Sponsoren.

Ankommen und stiften gehen

Ich fasse einmal das Rezept für ein Literaturhaus zusammen:
Man nehme eine Handvoll Enthusiasten, die hoffentlich wenig
Image-  oder  Ego-Probleme  haben.  Die  tatkräftig  sind,  die
konzeptionell denken können. Die Fortune haben, Ausdauer bei
der Suche nach einem geeigneten Haus (gefördert aus Mitteln
des Denkmalschutzes oder der Städtebauförderung des Landes),
bei  der  Einbindung  gediegener  Mäzene  und  Stiftungen,
souveräner Sponsoren, bei der Ansprache von Politikern und den
Kulturbehörden.

Sicher jedenfalls ist: Ohne eine Stiftung geht wahrscheinlich
gar nichts.

Vom  Duisburger  Lehmbruck  Museum  zum  Beispiel  und  seinem
engagierten  Ex-Leiter,  Dr.  Christoph  Brockhaus,  wäre  zu
lernen,  wie  man  sich  über  eine  Stiftung  finanziell
unabhängiger  macht  und  auf  Teile  von  Dauer-Subventionen
verzichten kann.

Warum überhaupt ein Literaturhaus?

Weil der Geist weht, wo er will, aber am liebsten dort, wo
Intelligentes schon in der Luft liegt. Weil alle Künste im
Ruhrgebiet feste Häuser haben, in denen Kunst gemacht und/oder
dem Publikum präsentiert wird, die Literatur aber nicht.

Buchhandlungen  und  selbst  (Stadt-)Bibliotheken  bieten  hier
keine Alternative, auch weil es ihnen zurzeit in den Städten
finanziell  und  auf  dem  Markt  an  den  Kragen  geht.
Stadtbibliotheken bleiben vor allem Orte der Ausleihe, des
Lesens, die daneben vielen anderen Zwecken dienen. Mit großer
Anstrengung  leisten  es  die  besten  unter  ihnen,  temporäre,
flüchtige Veranstaltungsorte für zwei, drei Stunden zu sein,
Mittelpunkte  aber  des  literarischen  Lebens  in  all  seinen



Facetten,  Impulsgeber  des  literarischen  Diskurses,  der
literarischen Produktion sind sie so nicht.

Insel der Phantasie

In einem Literaturhaus bestünde die Chance, die Begegnung mit
Literatur  und  Schriftstellern  tatsächlich  zu  kultivieren,
abseits  von  bloßem  Bestseller-Marketing  oder  Lesung-als-
Gottesdienst-Kulisse.  Literatur,  Schreiben  und  Lesen,
öffentliche Lektüre und Diskussion haben das Zeug dazu, „Kult“
zu werden. Literarische Geselligkeit erlebt seit längerer Zeit
eine Renaissance, bietet genau den geistigen Luxus, den sich
in einer offenen Gesellschaft alle die leisten, die kritisches
Denken nicht nur simulieren, sondern auch stimulieren wollen.

Ein Literaturhaus wäre die Insel der hintergründigen Phantasie
im Meer der vordergründigen Fun-Kultur. Der Literatur, den
Gesprächen über Literatur täte es gut, etwas mehr als bisher
um ihrer Inhalte willen ‚inszeniert‘ zu werden. Dazu bedarf es
einer kultivierten Umgebung. Es wird Zeit, dass der Stil, den
man von Autoren und ihren Texten fordert, endlich auch im
Umgang mit Schriftstellern und ihren Werken geboten würde.

Warum ein E-u-r-o-p-ä-i-s-c-h-e-s  Literaturhaus?

Das wissen wir alle: Historisch ist das Ruhrgebiet geprägt von
Zuwanderern,  kulturellen  Einflüssen  aus  ganz  Europa  und
weltweitem Handel. In dieser Metropolregion, zentral gelegen
in einem Europa der Regionen, lässt sich Literaturförderung
gar  nicht  anders  denken  als  im  Spannungsfeld  von  lokaler
Verwurzelung  und  internationalen  Beziehungen,  von
Identitätssuche  und  Weltoffenheit.  Ein  Europäisches
Literaturhaus  Ruhr  hätte  die  Vielfalt  und  Einzigartigkeit
internationaler Literaturen und Sprachen zu präsentieren und
zu vermitteln, das darin zu entdeckende Widerständige, Fremde
und  Neue.  Das  Literaturhaus  hätte  Leserinnen  und  Lesern
Orientierungen in der Welt der Bücher zu ermöglichen und mit
internationalen Projektpartnern Lesekultur zu gestalten.



Eine Adresse für die Präsentation von Weltliteratur

Die  literarische  Öffentlichkeit  könnte  vom  regen  „Import“
internationaler  Literatur  profitieren.  Schon  für  das
Literaturbüro Ruhr e.V., das ich leite, lasen und lesen von
den frühen Nächten der Literatur bis zu den interkulturellen
Literaturprojekten  heute  Österreicher,  Schweizer,  Spanier,
Franzosen, Türken, Russen, US- und Süd-Amerikaner, Ungarn und
Polen, Argentinier und Nicaraguaner, Marokkaner und Algerier.
Endlich hätte die Vorstellung von Weltliteratur im Ruhrgebiet
auch eine feste Adresse.

Daran wären nicht zuletzt die (großen) Verlage interessiert,
für  die  erst  in  einem  solchen  Rahmen  Kooperationen  und
Förderungen  interessant  werden.  So  unterstützte  die
Bertelsmann Buch AG im Literaturhaus Frankfurt z.B. das 1.
Internationale  Literaturgespräch;  das  Thema:  die  Rolle  der
deutschsprachigen  Literatur  im  Ausland.  Die  Bertelsmann
Stiftung  veranstaltete  im  Literaturhaus  München  und  im
Europäischen  Übersetzer  Kollegium  Straelen  am  linken
Niederrhein  Autorenweiterbildungen  und  internationale
Übersetzer-Treffen.

Seit jeher beeinflussen sich Literaten und Literaturen über
alle  Grenzen  und  Zeiten  hinweg  in  ihren  Themen,  Figuren,
literarischen  Mitteln.  Jede  Literaturvermittlung  –  auch  in
einem Literaturhaus – hat heute auf diese Intertextualität
durch ein internationales Programm zu reagieren, das von der
literaturwissenschaftlichen Komparatistik profitieren sollte,
wo immer es ginge.

Dass ein Europäisches Literaturhaus Ruhr sich nicht als ein
Haus  versteht,  das  sich  auf  die  Präsentation  europäischer
Literatur  beschränkt,  versteht  sich  so  von  selbst.  Im
Gegenteil: Im komparatistischen und intertextuellen Vergleich
von Nationalliteraturen, europäischer Literatur und Literatur
der Welt, im lebendigen Austausch mit Autorinnen und Autoren
erst ergeben sich die neuen Perspektiven einer international-



globalisierten  Literatur,  die  ohne  ihre  jeweiligen  Wurzeln
nicht zu verstehen ist.

Warum ein Europäisches Literaturhaus R-u-h-r?

Das literarische Leben hat – wie beschrieben – kein wirklich
adäquates  Zuhause  im  Ruhrgebiet,  kein  Obdach,  bestenfalls
Unterstellplätze  und  Tagesherbergen.  Ein  Europäisches
Literaturhaus Ruhr hätte auf die besonderen Gegebenheiten des
Reviers  zu  reagieren  (karge  Verlagslandschaft,  fehlende
Feuilletonvielfalt, fehlende Medienpräsenz).

Ein  Europäisches  Literaturhaus  R-u-h-r  hätte  die  junge
Literatur,  die  Verlage  und  Literaturzeitschriften  aus  dem
Ruhrgebiet  (etwa  den  Grafit  und  Klartext  Verlag  oder  das
‚Schreibheft‘)  in  gelungenen  Veranstaltungen  sozusagen  in
einer  Art  „Schaufenster  nach  außen“  auch  bundesweit  zu
präsentieren.  Parallel  dazu  würde  internationale  Literatur
gleichsam über ein „Schaufenster nach innen“ vorgestellt.

Ein Europäisches Literaturhaus R-u-h-r wäre kein Allheilmittel
gegen alle Defizite des literarischen Lebens im Revier, aber
es  könnte  genau  die  Initialzündungen  auslösen,  die  nötig
wären, um eine lebendigere literarische Szene im Ruhrgebiet
entstehen zu lassen und damit vielleicht auf Dauer auch mehr
Autoren, Verleger und Medien ans Revier zu binden. Zurzeit
wandern viele große Talente noch nach Berlin und anderswo ab,
kaum  ein  Autor  von  Rang  läßt  sich  dagegen  im  Ruhrgebiet
nieder.

Binden und fesseln durch Abenteuer für den Kopf

Zudem: Auch das Publikum will gepflegt werden. Nicht nur die
Folkwang-Hochschule  oder  Schauspielhäuser  wie  das  Bochumer
Theater oder das Theater an der Ruhr, auch die Einrichtungen
der soziokulturellen Szene haben in der Vergangenheit deutlich
gemacht, wie wichtig Treffpunkte, feste Einrichtungen für die
Entwicklung  der  (klein-)künstlerischen  Szene  und  die
Herausbildung eines dazugehörenden Publikums sein können.



Ein Europäisches Literaturhaus R-u-h-r sollte zwar einen Sitz
haben,  ein  Domizil  mit  angemessenen  Veranstaltungs-  und
Büroräumen,  gleich  ob  nun  in  einer  Villa,  einem
Industriekultur-Gebäude  oder  im  Rahmen  eines  attraktiven
Innovations-  oder  Gründerzentrums,  aber  es  dürfte  als
Europäisches Literaturhaus R-u-h-r keinesfalls nur dort tätig
sein.

Das  Ruhrgebiet  braucht  ein  LITERATURHAUS  als  regionalen
Veranstalter, als Agentur, als Markenzeichen, als Mittelpunkt
eines Literaturnetzes Ruhr. Das Europäische Literaturhaus Ruhr
hätte als Literaturhaus auch in der Region Veranstaltungen
durchzuführen. Unter dem Titel „Das Europäische Literaturhaus
Ruhr  zu  Gast  in  …“  könnten  Autoren,  Diskussionen,
interdisziplinäre  Kunst-Projekte  (zum  Beispiel)  im
Landschaftspark Duisburg-Nord, im Gasometer Oberhausen, in der
Zeche  Zollverein  usw.  durchgeführt  werden.  Nicht  zuletzt
deshalb,  um  das  Publikum  in  der  Region  auf  das  Mutter-
Literaturhaus  aufmerksam  zu  machen  und  es  fest  daran  zu
binden.

Die leidigen Finanzen

Allerdings hätte ein solches Europäisches Literaturhaus Ruhr
auch seinen Preis. Karge Zuschüsse, halbherzige personelle und
materielle  Förderung  wie  etwa  die  für  das  engagierte
Literaturbüro  Ruhr  e.V.  verweigern  von  vornherein  die
finanzielle Mindestausstattung für dauerhaften internationalen
Literaturaustausch und ein professionelles Kulturmanagement,
das nicht nur auf Kosten der Mitarbeiter ginge. Hohe Kompetenz
der Mitarbeiter allein kann kein erfolgreiches Europäisches
Literaturhaus Ruhr begründen. Der kulturpolitische Wille zu
profilierter regionaler Literaturpolitik mit bundesweiter und
internationaler  Ausstrahlung,  der  Wille  zur  Bündelung  der
Kräfte  ließe  sich  nur  umsetzen,  wenn  endlich  auf  solider
materieller Grundlage hochkarätige Literaturförderung in der
Region betrieben werden könnte.



Wer ein Netz knüpfen will, darf die Knoten nicht vergessen

Noch  einmal:  Es  gibt  ein  reges  literarisches  Feld  im
Ruhrgebiet, es gibt bereits ein Netz engagierter, aber oft
isolierter  Autoren,  Vermittler,  Förderer,  Vereine  und
Institutionen. Was uns fehlt, sind belastbare Knotenpunkte.
Ein Literaturhaus gäbe als ein solcher Knotenpunkt diesem oft
noch zu wenig sichtbaren Literaturnetz mehr Halt. Sagen wir
aber nichts gegen dieses Netz der Enthusiasten, fordern wir
nur ein anderes, ein besseres, das in dieser „großen Großstadt
Ruhr  mit  seiner  immer  stärker  werdenden  sozialen
Polarisierung“ (Prof. Strohmeier, ZEFIR) das geistige Leben
selbstbewusst weiterentwickeln hilft.

(Dieser  aktualisierte  Vorschlag  zu  einem  Europäischen
Literaturhaus Ruhr erscheint zeitgleich auch auf der Homepage
des Literaturbüros Ruhr.)

Demokratie  und  Peitsche:
„Manderlay“  nach  Lars  von
Trier am Schauspiel Essen
geschrieben von Eva Schmidt | 1. Juli 2015
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Foto;  Martin
Kaufhold/Schauspiel
Essen

Wenn ein Mensch ausgepeitscht wird, ist das ein barbarischer
Akt.  Dabei  zuzusehen  und  vor  allem  zuzuhören,  wie  das
Folterwerkzeug auf die nackte Haut klatscht, das Opfer schreit
und sich rote Striemen auf dem Rücken bilden, löst Scham aus.
Darüber,  dass  man  nicht  eingreift  und  so  die  Züchtigung
stillschweigend billigt. Darüber, dass man sich den Schmerz
vorstellen kann, er aber jemand anderem zugefügt wird.

Als Auftakt für die Dramatisierung von Lars von Triers Film
„Manderlay“,  die  Hermann  Schmidt-Rahmer  für  das  Schauspiel
Essen inszeniert hat, setzt diese Szene einen starken Akzent
und  führt  mitten  in  das  Herz  des  Stückes:  Kann  man  ein
autoritäres  System  in  ein  gewaltfreies,  demokratisches
Miteinander überführen?

Manderlay ist eine Plantage und sie liegt im Süden der USA.
Obwohl  die  Sklaverei  eigentlich  schon  seit  Jahrzehnten
abgeschafft  ist,  herrscht  dort  noch  das  alte
Unterdrückungssystem. Die eigenen Gesetze und Regeln der Farm
sind  in  einem  Buch  von  Mam,  der  ehemaligen  Besitzerin,
niedergeschrieben.  Dort  hat  sie  ihre  Sklaven  auch
klassifiziert und je nach Charakter in Kategorien eingeteilt.
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Grace, die neue „Chefin“ auf Manderlay will die Sklaverei
abschaffen  und  die  Demokratie  einführen.  Sie  hasst  dieses
„rassistische“ Buch zutiefst.

Doch aus abhängigen Menschen freie, selbstbestimmte Wesen zu
machen,  gestaltet  sich  als  schwierig:  Sie  sind  es  nicht
gewohnt, selbst zu entscheiden oder sich für eigene Ziele
einzusetzen. So bleibt die Arbeit ungetan, die Felder liegen
brach und die wirtschaftliche Existenz aller ist plötzlich
gefährdet. „Gutmensch“ Grace (Floriane Kleinpaß) gerät in ein
Dilemma, das auch in der globalen Politik zu beobachten ist:
Kann bzw. soll man die Menschen zu Freiheit und Demokratie
zwingen, obwohl ihnen selbst diese Lebensform total fremd ist?
Ist  der  Zwang  zur  Freiheit  nicht  per  se  unfrei?  Sind
demokratische  Werte  absolut  zu  setzen  und  in  jeder
Gesellschaft einzuführen, wenn nötig mit Gewalt? Der aktuelle
politische Bezug könnte nicht offensichtlicher sein.

Ästhetisch haben Hermann Schmidt-Rahmer und sein Bühnen- und
Kostümbildner,  der  Künstler  Thomas  Goerge,  der  auch  mit
Christoph  Schlingensief  am  Operndorf  in  Burkina  Faso
gearbeitet  hat,  die  Geschichte  nach  Afrika  verlegt.  Aus
Benzinkanistern  und  Wohlstandsmüll  gebaute  Puppen
repräsentieren  die  Figuren  und  nur  an  diesen  kann  man
erkennen,  wer  schwarz  oder  weiß  ist.

So erhält die Inszenierung neben einem gewissen Multikulti-
Lokalkolorit  zugleich  den  Charakter  eines  sozialen
Experiments: Es geht um Macht in einer Gruppe, wer sie ausübt
und mit welchen Mitteln er das tut. Die Hautfarbe ist dabei
nur das Vehikel der Unterdrückung. Genauso gut könnte es Armut
oder  ein  irgendwie  anders  bestimmter  Makel  sein  �–
nichtsdestotrotz vermischen sich in der Realität Rassismus,
soziale Benachteiligung und Gewalt auf unheilvolle Weise.



Foto:  Martin
Kaufhold/Schauspiel
Essen

Die Realität ist es denn auch, die Graces Utopie scheitern
lässt: Obwohl das Schicksal der Farm schon (völlig untypisch
für Lars von Trier) auf ein Happy End zusteuert, weil trotz
aller Widrigkeiten die Ernte eingebracht, die Schule geründet
und das demokratische Abstimmungswesen verstanden ist, geht
zum  Schluss  noch  alles  schief.  Graces  Liebhaber  Timothy
verspielt den Gewinn der Ernte beim Poker und beweist damit,
dass Mam in ihrem rassistischen Buch doch recht hatte, ihn als
unzuverlässigen Sklaven einzustufen.

Die  aufgeklärte  Chefin  im  ökologisch  korrekten  weißen
Leinenkleid  greift  selbst  zur  Peitsche,  um  Timothy  zu
bestrafen.  Und  so  kommt  es,  dass  der  Schauspieler  Daniel
Christensen  an  diesem  Abend  zum  zweiten  Mal  öffentlich
gezüchtigt wird. Aua.

Karten und Termine: www.schauspiel-essen.de
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Wie  Werte  entstehen  und
schwinden  –  „Kunst  und
Kapital“ im Lehmbruck-Museum
geschrieben von Bernd Berke | 1. Juli 2015

Afrikanischer Schrottsammler
in Griechenland – Filmstill
aus  Stefanos  Tsivopoulos:
„History Zero“ (2013), Film
in  drei  Episoden  (©
Künstler,  Kalfayan  Galeries
und  Prometeogallery  di  Ida
Pisani)

Künstler haben manchmal so ihre Schliche, um die gängigen
Praktiken des Kunstmarkts zu unterlaufen.

Mal  wird  nur  ein  wenig  origineller  Stempel  als  Signatur
verwendet, so dass der Wert des zugehörigen Werkes auf einmal
zweifelhaft ist. Mitunter wird gleich gezielt dafür gesorgt,
dass keinerlei oder wenigstens kein einmaliges oder bleibendes
Objekt  vorhanden  ist,  an  das  sich  zählbare  Wertschöpfung
knüpfen könnte.

Um solche (teilweise vertrackten) Strategien dreht sich im
Duisburger  Lehmbruck-Museum  die  Ausstellung  des  Akzente-
Festivals. „Hans im Glück – Kunst und Kapital“ handelt davon,
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wie wir den Dingen Wert beimessen – auch über den Kunstmarkt
hinaus,  auf  dem  derlei  Wertzuschreibungen  oft  vollends
irrational sind.

In Grimms Märchen „Hans im Glück“ geht es bekanntlich darum,
dass ein junger Mann anfänglich Gold eintauscht und nach und
nach  immer  geringere  Werte  erzielt,  was  aber  nicht
beklagenswert erscheint, sondern als Befreiung von einer Last.
Eine schöne, herzige Utopie der Loslösung vom schnöden Mammon.
Und  so  hält  auch  die  Duisburger  Ausstellung  hie  und  da
Ausschau  nach  Tauschwerten  jenseits  des  Geldes.  Am
sinnfälligsten  gelingt  dies  Hans-Peter  Feldmann,  der  auf
runden  Tabletts  kleine  Weizenfelder  angelegt  hat,  die
gleichsam vor den Augen der Besucher staunenswert wachsen und
eine ungeheure Energie ohne sonderliches Kapital ahnen lassen.

Es herrscht aber nicht rundum Verweigerung. Selbst die Fluxus-
Künstler  der  60er  und  70er  Jahre  (in  der  Ausstellung
vertreten: Robert Filliou, Daniel Spoerri, Ben Vautier, Dieter
Roth) wollten von ihrem Tun leben und haben Auflagenkunst
(Multiples) hergestellt, die sich dann doch leidlich verkaufen
ließ. Allerdings widersprachen sie damit bereits dem Unikat-
Gedanken.  Überhaupt  wehrten  sie  sich  mit  oft  ausgeklügelt
hintersinnigen  Arrangements  gegen  den  Fetischcharakter  der
(Kunst)-Ware.  Ohne  gewisse  Widersprüche  ist  auf  diesem
Spannungsfeld schwerlich zu operieren.

Apropos  Widersprüche,  die  aber  auch  zu  Übereinstimmungen
gerinnen  können:  Daniel  Spoerri  blendete  „ärmliche“
Kunstmaterialien  und  schieren  Luxus  ineins,  als  er  einen
Filzanzug à la Beuys zusammen mit einem Designeranzug à la
Cardin in Goldfolie präsentierte. Um die Wirrnis der Werte zu
steigern, tauschte er die Vornamen aus und nannte die Herren
Pierre Beuys und Joseph Cardin. Wobei zu sagen wäre, dass
Beuys’  Schöpfungen  einen  finanziellen  Vergleich  mit  Cardin
durchaus bestehen würden. Aus dem Ärmlichen erwuchs Reichtum…

Handel und Wandel, ganz konkret und zugleich spielerisch: Die



Deutsch-Japanerin Takako Saito hat einen ganzen Shop im Museum
aufgebaut, den „You and me shop“, in dem man sich zur Kunst
ernannte Objekte zusammenstellen und erwerben kann. Auch ein
Dutzend Duisburger Künstler darf auf Saitos Wunsch hierbei
mitwirken, ohne dass Galeristen von den Verkäufen (allesamt
unter 50 Euro) profitieren.

Slowenische
Künstlergruppe  IRWIN:
„Golden  Smile“
(Fotografie,  2003)  (©
Courtesy  of  Galerija
Gregor  Podnar,  Foto:
Tomas Gregorič)

Das slowenische Künstlerkollektiv IRWIN, das jede individuelle
Schöpfung und Signatur ablehnt, enthüllt mit einigem Witz die
oft  irrsinnige  Preisfindung  für  Kunstwerke.  In  der
dreiteiligen  Arbeit  „Namepickers“  wird  eine  Kreation  der
berühmten (und somit besonders teuren) Marina Abramovic durch
Kopie und Ent-Persönlichung sukzessive im Wert geschmälert.
Ohne  Überhöhung  und  ohne  Aura,  so  zeigt  sich,  schwindet
gleichsam das Kapital der Kunst. Und gar vieles ist ohnehin
nur  lächerliches  Blendwerk,  wie  das  IRWIN-Lächelbild  mit
gebleckten goldenen Zähnen vor Augen führt.
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Renommierte  Gegenwartskünstler  sind  an  der  gleichwohl
übersichtlichen  Duisburger  Schau  beteiligt.  Felix  Droese,
Katharina Fritsch, Per Kirkeby und Wolf Vostell stillen ein
etwaiges  Bedürfnis  nach  Namedropping.  Der  griechische
Biennale-Teilnehmer  Stefanos  Tsivopoulos  ruft  in  einer
beziehungsreichen  Videoinstallation  die  Krise  in  seinem
Heimatland  auf.  Die  gleichfalls  Biennale-erprobten  Rumänen
Alexandra  Pirici  und  Manuel  Pelmus  wählen  das  Mittel  der
Performance, um der Kunst die materielle Basis zu nehmen und
sie flüchtig zu machen wie vergängliches Theater. Da gibt’s
nichts zu kaufen.

Salvador  Dalí:  „Kopf
Dante“  (1964),
Bronze,  grünlich
patiniert,  vergoldete
Silberlöffel  auf
Marmorsockel
(Lehmbruck  Museum,
Duisburg – © VG Bild-
Kunst,  Bonn  /  Foto:
Britta Lauer)

Sehr weit haben sie sich somit von älteren Positionen der
Moderne entfernt. Salvador Dalís Dante-Kopf, geschmückt mit
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vergoldeten Löffeln als Lorbeer, ist – verhaltener Ironie zum
Trotz – ein eitles Sockel-Kunstwerk par excellence. Und auch
Andy Warhols Waschmittel-Box („Brillo“) verdoppelte einst ja
nur  den  götzenhaften  Warencharakter;  eine  damals  in  jedem
Wortsinne  blendende  Idee,  die  man  freilich  nicht  endlos
variieren sollte. Durchaus bemerkenswert, dass eine Arbeit von
Man Ray heute zeitgemäßer wirkt als Warhols Warenzeichen.

Übrigens passen nicht alle Exponate so recht zum Thema der
Ausstellung. Manches (zumal die schon öfter gezeigten Stücke
aus Eigenbesitz) wird eher notdürftig in den Kontext gezwängt.
Man muss schon sehr umständlich erklären, warum Skulpturen von
Otto Pankok oder Wilhelm Lehmbruck („Bettlerpaar“) in diesen
Zirkel gehören sollen.

„Hans  im  Glück  –  Kunst  und  Kapital“.  Lehmbruck  Museum,
Duisburg (Friedrich-Wilhelm-Straße 40). Ab Samstag, 8. März
(Eröffnung 16 Uhr) bis 22. Juni. Geöffnet So 11-18, Mo/Di nach
Absprache, Mi 12-18, Do 12-21, Fr/Sa 12-18 Uhr.
Weitere Infos: www.lehmbruckmuseum.de

Pete Seeger: Die Stimme der
Minderheiten  und
Unterdrückten ist verstummt
geschrieben von Rudi Bernhardt | 1. Juli 2015
Wenn Joan Baez‘ Stimme wie eine Freiheitsglocke mit „We shall
overcome“ aus dem Getümmel eines Ostermarsches klang, wenn Bob
Dylan elektronisch verstärkt klampfte und sein Vorbild ihm den
Stecker  rauszog,  wenn  Bruce  Springsteen  mit  ihm  gemeinsam
Musik zu Ehren des ersten schwarzen Präsidenten der USA machte
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und beide offenbar Hoffnungen in Barack Obama setzten – und
wenn der große Woody Guthrie nur mit ihm zusammen „The Alamac
Singers“  gründen  wollte,  dann  fiel  stets  sein  Name:  Pete
Seeger,  der  viel  Verstand  und  Musikalität,  politische
Integrität,  unbeugsamen  Widerstandsgeist  und  das  Krächzen
seines 5-saitigen Banjos gegen jeden Zeitgeist  setzte, ist im
Alter von 94 Jahren in einem Krankenhaus seiner Geburtsstadt
New York gestorben.

Er war Soziologiestudent in Harvard, brach aber gelangweilt
ab, um sich einer lebenslangen Leidenschaft zu widmen, der
Musik  seines  Heimatlandes.  Es  begann  damit,  dass  er
amerikanischer  Volkslieder  und  Blues  aus  den  Südstaaten
sammelte. Und er nahm sein Banjo zur Hand, spielte eigene
Lieder und machte die ersten Schritte dorthin, wo er bis zu
seinem Tode seine Aufgabe sah: Unterdrückten, Ausgebeuteten
und  Minderheiten  eine  laute  und  allerorts  in  den  USA  und
darüber hinaus vernehmbare Stimme zu verleihen.

In der Tradition seines Freundes Woody Guthrie wurde er der
Großvater der Folkmusik und sah in ihr ein Werkzeug, das gegen
Machthaberei und für Bürgerrechte eingesetzt werden konnte.
Und seine – heute würde man sie vielleicht „Follower“ nennen –
Weggefährten und „Jünger“ tun es ihm nach.

Pete Seeger unterstützte Henry A. Wallace, den demokratischen
Präsidentschaftskandidaten  von  1949.  Vergebens,  wie  wir
wissen, denn statt des integren Wallace kam Harry Truman an
die  Macht,  dessen  Intellekt  eher  als  ergänzungsbedürftig
anzusehen war. Pete Seeger weigerte sich 1955 standhaft, vor
dem  Tribunal-Herren  McCarthy  und  dessen  „Komitee  gegen
unamerikanische Umtriebe“ auszusagen, was ihm eine Haftstrafe
von 10 Jahren einbrachte; nur eines musste er absitzen. Aber
darauf wurde er 17 Jahre lang boykottiert. Kein kommerzielles
US-Medienunternehmen wollte ihm mehr eine Bühne geben.

Also schuf er sich selbst seine Öffentlichkeit, gemeinsam mit
Theodore Bickel, der mit ihm das Newport Folkfestival auf



Rhode Island anregte und zum Leben erweckte. Dort drehte er
auch dem jungen Bob Dylan den „Saft ab“, was dazu führte, dass
dessen Nuschel-Gesang gar nicht mehr beim Publikum ankam und
der  arme  Kerl  ausgebuht  wurde.  Pete  Seeger  meinte  später
kleinlaut, dass er doch nur Bob Dylans Lyrik verständlich
werden lassen wollte, die durch die brüllende elektronische
Beschallung nicht mehr zu verstehen war.

Bis  ins  hohe  Alter  blieb  Pete  Seeger,  übrigens  Neffe  des
Lyrikers Alan Seeger, musikalisch und damit politisch aktiv,
hob  für  den  Umweltschutz  seine  Stimme,  stritt  stets  für
Menschenrechte  und  war  zur  Stelle,  wenn  es  darum  ging,
Solidarität mit denen zu zeigen, die geknechtet wurden. Pete
Seeger  war  der  Denker,  der  Philosoph  und  der  sammelnde
Bewahrer  ganzer  Musik-  und  Musikergenerationen.  Die  Themen
seiner Lieder werden wohl nie ihre Aktualität verlieren. Bye,
Pete.

TV-Nostalgie  (8):  „Mit
Schirm, Charme und Melone“ –
ein Fall von Pop-Kunst
geschrieben von Bernd Berke | 1. Juli 2015
Was lief am 18. Oktober 1966, einem Dienstag, erstmals abends
im ZDF-Programm? Nun, es war der Auftakt zu einer Serie, die
schnell  zum  Überraschungserfolg  geriet  und  bald  legendären
Status erlangte.

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

Der Gentleman und die starke Frau

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

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

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

Bizarre Einfälle

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

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

Böse Computer-Utopie

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

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



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

__________________________

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

Die gnadenlose Zerstörung der
Schönheit: T. C. Boyles Roman
„San Miguel“
geschrieben von Frank Dietschreit | 1. Juli 2015
Will Waters, Veteran aus dem amerikanischem Bürgerkrieg, ist
ein Eigenbrötler und hat kein Gespür für die Bedürfnisse und
Sorgen  seiner  Familie.  Dass  er  seine  schwindsüchtige  Frau
Marantha ausgerechnet auf eine der öden Kanalinseln vor der
Küste Kaliforniens bringt, ist ihr Todesurteil.

Will möchte auf San Miguel Schafe züchten, mit der Natur eins
werden und seinem Leben einen neuen Sinn geben. Während er
zupackt und alle Widrigkeiten ignoriert, setzen das garstige
Klima und die monotone Einsamkeit Maranthas Gesundheit zu.
Aufs Festland kehrt sie nur noch einmal zurück, um dort zu
sterben. Jetzt ist es an ihrer Tochter Edith, sich gegen den
tyrannischen  Vater  zu  behaupten  und  der  verhassten  Insel
endgültig zu entfliehen.
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Schon in seinem vorigen Roman („Wenn das Schlachten vorbei
ist“) hatte T. C. Boyle mit seinem Schreib-Dampfer vor einer
der  Kanalinseln  fest  gemacht.  Auf  Anacapa  hatte  er
Tierschützer  und  Ökologen  bei  einem  tödlich  verlaufenden
Streit beobachtet: während die einen ausnahmslos jedes Wesen
schützen wollen, sind die anderen bereit, die Rattenplage auf
Anacapa  mit  Gift  beseitigen,  um  alle  anderen  bedrohten
Tierarten zu retten.

In „San Miguel“ ist T. C. Boyle noch ein bisschen weiter aufs
Meer hinaus getuckert und macht die am weitesten von seinem
kalifornischen  Wohnort  bei  Santa  Barbara  entfernt  liegende
Insel zum Schauplatz einer über mehrere Generationen und viele
Jahrzehnte  sich  dehnenden  Handlung.  Im  Zentrum  stehen  die
Frauen, sie sind stark und schön und eigenwillig. Und sie
leiden unter ihren Männern. Das trifft auf die kränkelnde
Marantha genauso zu wie auf ihre lebenshungrige Tochter Edith.

Auch später, als nach Jahrzehnten wieder ein Paar auf die
Insel zieht, muss sich die Frau gegen ihren Mann behaupten.
Sie heißt Elise, war einst Bibliothekarin in New York, bevor
sie mit Herbie, ihrem Mann, auf San Miguel gestrandet ist.
Auch  Herbie  ist  einer  dieser  Männer,  die  in  einem  Krieg
gekämpft, ihre seelischen Verwundungen nie überwunden haben,
aber nach außen eine harmonische Fassade aufrecht erhalten.
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Dass sich hinter der Idylle, die das Ehepaar der von den
vermeintlichen  Pionieren  auf  San  Miguel  verzückten  Presse
vorspielen, Abgründe lauern, wundert kaum.

Basierend  auf  historischen  Tagebüchern  und  überlieferten
Dokumenten erzählt T. C. Boyle in einem weit gespannten Bogen
eine  amerikanische  Saga.  Sie  handelt  vom  Kampf  gegen  die
Unbilden der Natur und davon, dass starke Frauen die Träume
schwacher Männer ausbaden müssen. Mit bitterer Ironie erzählt
der  Autor,  wie  Lebensentwürfe  und  -verläufe  nur  selten
zueinander  passen.  Er  beobachtet  mit  kühlem  Blick  seine
Romanfiguren und erkundet, ob und wie sie sich in der Natur
behaupten können. Denn der eigentliche Protagonist ist die
Insel selbst, ihre Schönheit und Kargheit, die es zu bewahren
gilt – und doch immer wieder gefährdet ist.

T. C. Boyle, der am 2. Dezember seinen 65. Geburtstag feierte,
ist  der  Mahner  und  Apokalyptiker  unter  den  amerikanischen
Gegenwartsautoren.  Ob  in  „Willkommen  in  Wellville“  oder
„Americá“, „Ein Freund der Erde“, „Wenn das Schlachten vorbei
ist“ oder jetzt in „San Miguel“: immer wieder zeigt er, wohin
es führt, wenn der Mensch keine Rücksicht auf die Schöpfung
nimmt, egoistisch sich selbst verwirklichen und sich die Natur
untertan machen will. Überall nur Chaos und Zerstörung und an
den eigenen Lügen zugrunde gehende Menschen. Dass T. C. Boyle
mit einer gelassenen Heiterkeit in den Abgrund schaut und
niemals  ins  Predigen  kommt,  gehört  zu  seinen  ganz  großen
Stärken.

T.  C.  Boyle:  San  Miguel.  Roman.  Aus  dem  amerikanischen
Englisch von Dirk van Gunsteren. Carl Hanser Verlag, München
2013, 447 S., 22,90 Euro.

Eine  gekürzte  Lesung  des  Romans  von  Jan  Josef  Liefers  it
erschienen im Hörverlag München (8 CDs, 24,99 Euro).



Mensch-Maschine: „Metropolis“
am Schauspiel Bonn
geschrieben von Eva Schmidt | 1. Juli 2015
„Wir sind die Roboter, tam, tam, tam, tam“: Der Song der
legendären  Band  Kraftwerk  schwebt  stilbildend  über  Jan-
Christoph Gockels Inszenierung von „Metropolis“, die nun in
der frisch renovierten Halle Beuel am Schauspiel Bonn Premiere
hatte.

Foto: Thilo Beu/Theater Bonn

Zurückgegelte  Haare,  schwarze  Anzüge,  kombiniert  mit  einer
grellen Farbe und das Kling-Klang des Elektropops bilden den
atmosphärischen Soundtrack in der Maschinenhalle der Megacity
„Metropolis“,  berühmt  geworden  durch  Fritz  Langs  epochalen
Film  von  1927.  Dabei  werden  die  Arbeitssklaven  verdoppelt
durch  kleine  skelettartige  Wesen,  die  den  Menschen  zur
Maschine  verlängern,  regiert  von  Industriebaronen  im
Faltenrock. Das Bühnenbild ist angelehnt an die Ästhetik der
Industriekultur, die man sonst eher aus dem Ruhrgebiet kennt.
Doch  war  auch  die  Halle  Beuel  eine  Jutespinnerei,  die  im
„Dritten Reich“ Zwangsarbeiter ausbeutete, die „Sackleinen für
die Front“ weben mussten.
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Was  ist  nun  interessant  daran,  einen  ollen,  gleichwohl
kultigen  Stummfilm  auf  die  Bühne  zu  bringen?  Die
Eingangssequenz gibt einen Hinweis auf die Antwort: „Guten
Tag, wie kann ich Dir behilflich sein?“, sagt Telefonstimme
Siri, die jeder iPhone-Nutzer kennt und wartet die Replik kaum
ab: „Tut mir leid, ich habe Dich leider nicht verstanden.“ Die
Abhängigkeit  des  Menschen  von  Maschinen  ist  im
Internetzeitalter schon längst eingetreten, aber anders, als
sich die düstere Utopie von Fritz Lang oder George Orwell sich
das vorstellten.

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

Foto: Thilo Beu/Theater Bonn

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

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

Eine Psychologie dagegen entwickeln die (Film-)Figuren nicht,
teilweise interagieren sie merkwürdig brüllend – scheinbar um
längst nicht mehr vorhandenen Maschinenlärm zu übertönen. Die
Szene  schließlich,  in  der  Fritz  Lang,  Sigfried  Kracauer,
Romanautorin Thea von Harbou etc. mit Namensschildchen auf dem
Klemmbrett die Thesen ihrer Filmproduktion verhandeln, wirkt
seltsam zusammengegoogelt und kann das Verhältnis von Vorlage
zu Bühnenstoff, von damals zu heute nicht wirklich klären.

Kein Wunder, dass Metropolis untergehen muss. Die Rückwand der
Fabrik stürzt ein und öffnet den Blick in eine Schaltzentrale
des Computerzeitalters. Doch auch diese unsere gegenwärtige
Epoche  währt  nur  kurz.  Schon  geht  das  Rolltor  hoch,  die
Überlebenden von Metropolis werfen sich den Affenpelz über und
tanzen draußen um einen mickrigen Baum auf Rädern. Fortsetzung
folgt? Vielleicht auf dem „Planet der Affen“…

Karten und Termine: www.theater-bonn.de

http://www.theater-bonn.de


Viel  Steine  gab‘s  –  Georg
Kleins Roman „Die Zukunft des
Mars“
geschrieben von Wolfgang Cziesla | 1. Juli 2015
Wenn  neben  dem  literarischen  Hochgenuss  ein  zweiter  Grund
genannt werden müsste, warum sich die Lektüre von Georg Kleins
neuem  Roman  „Die  Zukunft  des  Mars“  unbedingt  lohnt,  dann
vielleicht, weil wir durch ihn die „Gute Alte Zeit“, in der
wir heute leben, neu schätzen lernen könnten.

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

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

Die Welt nach einer großen Umwälzung

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

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



An solchen und anderen Einfällen ist der Roman reich.

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

Allesmacher, Neubastler, Nothelfer

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

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

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



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

„Schändliche Unlust“ als gefürchtete Krankheit

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

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

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



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

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

TV-Nostalgie  (4):
„Raumpatrouille“  –  Als
„Orion“  in  die  märchenhafte
Zukunft schwebte
geschrieben von Bernd Berke | 1. Juli 2015
So hat man sich vor 47 Jahren die Zukunft vorgestellt: Die
Menschen  leben  in  einer  keimfreien  Unterwasserwelt.  Das
Mobiliar  sieht  poppig  und  furchtbar  avantgardistisch  aus.
Leute  in  Einheitskluft  vollführen  schon  mal  seltsam
roboterhafte Tänze. Vor allem aber brechen sie tagtäglich in
die unendlichen Weiten fremder Galaxien auf.

Willkommen bei der „Raumpatrouille“, der legendären Science-
Fiction-Spielserie aus den 1960er Jahren! Willkommen an Bord
des Raumschiffs „Orion“!

Der „alte Adam“ ist noch lebendig
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Als „Märchen von übermorgen“ wird das Ganze schon im Vorspann
der einstündigen Auftaktfolge bezeichnet, die ich mir jetzt
noch einmal angesehen habe. Unter den Erdbewohnern herrscht
Frieden, es gibt keine Nationalstaaten mehr. Doch der blaue
Planet muss sich unentwegt gegen extraterrestrische Angreifer
wehren  –  allen  voran  die  geheimnisvoll  glitzernden,
ungreifbaren  „Frogs“,  gegen  die  auch  Laserpistolen  nichts
ausrichten  können.  Trotzdem  sind  sie  an  einem  Punkt
verwundbar…

Dietmar  Schönherr,  Wolfgang
Völz und Eva Pflug in der
Auftaktfolge  von
„Raumpatrouille“.
(Screenshot  von
http://www.youtube.com/watch
?v=FGcIy76N9sY)

Auch  der  „alte  Adam“  ist  in  dieser  fernen  Zukunft  noch
lebendig. Es gibt immer noch Hierarchien und Intrigen, aber
auch Teamgeist und Freundschaft. Und es gibt immer noch diese
uranfängliche,  zuweilen  etwas  komplizierte  Sache  zwischen
Männern und Frauen.

Dietmar Schönherr als smarter Kommandant

Im  Zentrum  der  am  17.  September  1966  gestarteten,
siebenteiligen  ARD-Reihe  schwebt  natürlich  das  Raumschiff
„Orion“  unter  dem  Kommando  des  smarten  Allister  McLane
(Dietmar  Schönherr).  Weil  der  oft  allzu  husarenhaft  und
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eigenmächtig vorgegangen ist, degradieren ihn die Chefs für
eine Bewährungsfrist von drei Jahren. Auch stellen sie ihm als
Aufpasserin die rigide Sicherheitsoffizierin Tamara Jagellovsk
(Eva  Pflug)  zur  Seite,  was  der  eingeschworenen  „Orion“-
Besatzung gar nicht in den Kram passt. Ein Hauptstrang der
Serie schildert denn auch gruppendynamische Prozesse.

Der „Kalte Krieg“ und die Verweigerung

Man  beachte  den  russisch  klingenden  Namen  Jagellovsk  und
stelle sich vor, dass das alles mitten im Kalten Krieg (und
vor der ersten Mondlandung) gesendet wird. Da ist es schon
eine  kleine  Sensation,  dass  jene  Tamara  gelegentlich
menschliche Seiten durchschimmern und mit sich reden lässt.
Das Dauerthema Gehorsams-Verweigerung deutet, wenn man so will
und genau hinhört, schon zaghaft auf die Rebellion von 1968
voraus. Jedenfalls ist es sozusagen sternenweit entfernt vom
„Kadavergehorsam“ im Zweiten Weltkrieg, der damals gerade erst
21 Jahre zurücklag.

So erlesen auch das Darsteller-Ensemble war (außer Schönherr
und Pflug u. a. Wolfgang Völz, Benno Sterzenbach, Friedrich
Joloff usw.), wurde es doch beinahe in den Schatten gestellt,
nämlich  von  den  ungemein  kreativ  ausgeklügelten
Spezialeffekten,  die  mit  einfachsten  Mitteln  bewerkstelligt
wurden. Computer im heutigen Sinne gab es halt noch nicht.
Aber Phantasie und Tüftlergeist waren reichlich vorhanden!

Spezialeffekte mit Reis, Rasierklinge und Bügeleisen

So  wurde  ein  interstellarer  Lichtsturm  mit  Hilfe
hochgeworfener  Reiskörner  erzeugt.  Kosmische  Strahlen?  Die
ritzte  man  mühsam  in  die  einzelnen  Filmbilder  ein  –  per
Handarbeit  mit  einer  gewöhnlichen  Rasierklinge.  Berühmtheit
erlangte  das  Bügeleisen,  aus  dem  im  Handumdrehen  ein
Bestandteil der futuristischen Raumschiff-Armaturen wurde. Oft
halfen bewusst unscharf aufgenommene Bilder, viele aufgeregt
blinkende  Glühbirnchen  oder  wallende  Nebelschwaden,  um  den



galaktischen Budenzauber zu inszenieren. Und dabei haben wir
noch gar nicht die futuristische Geräuschkulisse mit ihren
bizarren Halleffekten erwähnt.

Es wurde spannend erzählt, doch keineswegs ohne Humor und
einen Schuss Selbstironie. Der technische Jargon wurde bis zur
Parodiereife  ausgereizt,  menschliche  Schwächen  geradezu
wonnewoll ausgekostet. Trotz tollster Raumfahrttechnik lebten
die uralten Instinkte aus Verfolgungsjagden in Dialogen dieser
Art fort: „Sie kommen!“ – „Nichts wie weg hier!“ So ähnlich
muss sich das schon in der Steinzeit angehört haben.

______________________________________________________________
_________

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

Körper,  Dinge,  Räume  neu
vermessen  –  Zeichnungen  von
Micha Laury in Bochum
geschrieben von Bernd Berke | 1. Juli 2015
Es ist, als würden alle Räume neu vermessen, alle Körper und
Gegenstände von Grund auf neu erkundet, noch einmal erfunden,
anders  zusammengesetzt.  Ein  zweiter  Schöpfungsakt  aus  dem
Geiste und mit den Kräften der Kunst.
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Micha  Laury:  „Holding  my
Brain“  (1969).  (©  Micha
Laury/Museum  Bochum)

Der aus Israel stammende, seit 1976 in Paris lebende Künstler
Micha Laury, vereint in seinem Werk unvordenkliche Uranfänge
mit weit ausgreifender Zukunftsschau. Bochums Museumdirektor
Hans Günter Golinski, dessen Haus Micha Laury nun die erste
deutsche  Einzelausstellung  ausrichtet,  fühlt  sich  dabei
gelegentlich  gar  an  die  Universalgelehrten  der  Renaissance
erinnert, etwa an Leonardo da Vinci und Albrecht Dürer. Doch
es gibt natürlich auch ästhetische Anknüpfungsstränge in der
neueren Kunst, so bei Duchamp, Beuys oder Jasper Johns.

Unter der Enge im Kibbuz gelitten

Laury (Jahrgang 1946) ist in einem Kibbuz aufgewachsen, in
denkbar  elementaren,  einfachen  und  notgedrungen  ärmlichen
Verhältnissen, auch in einer gewissen Enge. Der junge Mann
verlangte  mehr  vom  Leben  und  ahnte,  dass  Kunst  Auswege
eröffnen könnte. Er durfte eine Kunstschule besuchen. Doch man
ließ ihn dort wochenlang biedere Blumenvasen abmalen, also
rebellierte er – und wurde hinausgeworfen.

„Fuck the art“ nennt er 1967 ein zorniges, doch auch mit
Ironie getränktes Bild, auf dem die Finger ziemlich unsanft
durchs Halteloch der (wohl überflüssigen) Palette stoßen. Das
bloße Abbild muss überwunden werden, die Dinge muss man aus
ihren gewohnten Zusammenhängen heraus reißen, damit man sie
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neu denken kann. Ein umfassender Ansatz.

Micha Laury: „Fuck the Art“
(Study  for  Plaster  Cast),
1967. (© Micha Laury/Museum
Bochum)

Sein erstes Atelier hatte Laury in einem unterirdischen Bunker
– eine Zelle, die ihn ganz auf sich selbst und die wenigen
Gegenstände  aus  der  unmittelbaren  Umgebung  verwiesen  hat.
Käfig- und Gefängnisbilder scheinen das Trauma immer wieder zu
umkreisen. Und so wirken seine frühen Arbeiten (bezeichnender
Titel  „Ich  weiß  nicht,  was  ich  tun  soll“)  zuweilen
ausgesprochen  klaustrophobisch,  selbstbezüglich,  ja  beinahe
autistisch.

Wenn der Mund am Finger saugt

Da werden mit zahlreichen Studien etwa Zunge, Finger und Ohren
jeweils für sich in ihren grundlegenden Funktionen bildnerisch
erforscht. Was geschieht genau, wenn ein Finger sich in den
Mund senkt und daran gesaugt wird? Wie ist es, wenn eine Zunge
von innen an die Wange stößt? Und weiter, schon (wie etliche
andere Motive) schmerzlich an Gewalt und Folter gemahnend: Wie
sieht es aus, wenn ein Kopf vor die Wand schlägt? Was wird aus
Armen  und  Beinen,  wenn  sie  sich  verselbständigen  oder  zu
Prothesen werden? Makaber auch eine Kochanleitung, bei der
Spiegelei und Hirn zusammen in einer Pfanne schmoren. Dieser
Künstler erspart sich und dem Betrachter nichts. Er führt eine

http://www.revierpassagen.de/18587/korper-dinge-und-raume-neu-vermessen-zeichnungen-von-micha-laury-in-bochum/20130628_2217/fuck-the-art-study-for-plaster-cast-1967


Art Tagebuch, das ihn immer weiter und weiter ins Unbekannte
geleitet; auch ins abgründig Böse.

Micha  Laury:  „Two  Figures
(Sandwich)“.  (©  Micha
Laury/Museum  Bochum)

Apropos Hirn. Schon sehr bald, auf einer Zeichnung von 1970,
deutet sich diese bleibende Passion an. Da halten zwei Hände
eine  rohe  Gehirnmasse.  Auf  anderen  Bildern  sieht  man
Gehirnströme, die sich aus den Köpfen nach draußen ergießen
oder  Wolken,  die  gleichsam  ausgehaucht  werden.  Der  als
Fallschirmspringer im Krieg schwer am Kopf verletzte Laury ist
bis heute geradezu besessen vom Hirnthema, das er freilich im
Lauf der Zeit aus der Leidensdarstellung herausgeführt und im
schier  unstillbaren  Erkenntnisdrang  produktiv  gewendet  hat.
Zunehmend  hat  er  sich  in  den  letzten  Jahren  mit  weltweit
führenden  Hirn-  und  Zukunftsforschern  vernetzt.  Gemeinsame
Langzeit-Projekte und Symposien sind auf dem Weg.

Botschaft der Todesangst

Für  eine  Serie  von  Anti-Heldenbildern  wollte  Laury  einen
Freund dazu bewegen, mit einer Militärmaschine Botschaften von
Todesangst  an  den  Himmel  zu  schreiben.  Der
Luftwaffenkommandant  hatte  etwas  dagegen.  So  blieb  es  bei
Zeichnungen, die den ungeheuerlichen Vorgang imaginieren. Die
Draufsicht-Perspektive  des  Fallschirmspringers  erzeugt
übrigens  ein  ums  andere  Mal  „abstrakte“  Formen.  Auch  auf
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solche Weise können sich Bildmuster verwandeln.

Micha Laury: „Shadow“
(1969).  (©  Micha
Laury/Museum Bochum)

Laury befasst sich mit Skulptur, Objekten, Installation und
Performance, er untersucht also Räume und deren Koordinaten.
Bochum  hat  sich  für  die  vergleichsweise  zurückgenommenen
Arbeiten auf Papier entschieden. Es ist mithin eine intimere,
nahezu kammermusikalische Ausstellung geworden, deren rund 120
Blättern  vielfach  etwas  Unvollendetes,  Skizzenhaftes  eigen
ist. Zeichnungen sind bekanntlich näher an der ursprünglichen
Idee, erst recht gilt dies für Laurys Expeditionen in die
Terra incognita.

Jenseits des heutigen Menschenbildes

Die Ausstellung endet mit Zukunftsvisionen. Laury sieht eine
völlig beispiellose Ära der posthumanen Wesen heraufdämmern,
die  die  Begrenzungen  des  menschlichen  Leibes  und  des
bisherigen  Intellekts  bei  weitem  überschreiten  werden.  Er
führt  uns  Elemente  und  Erscheinungsformen  dieser
Transformation  vor  Augen.  Da  tun  sich  überall  ungeahnte
Kraftfelder auf, es herrscht ein allseits frei fluktuierender
Austausch  zwischen  Hirnen  und  Maschinen,  Telekinese  und
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Teleportation sind selbstverständlich.

Solche Zustände seien schon in dreißig bis fünfzig Jahren zu
erwarten, sagt Laury. Moralfragen stellt er zunächst einmal
nicht. „Wir haben ohnehin keine Wahl. Das alles wird kommen.“
Und das allerletzte Bild? Es zeigt, wie unendliche Schwärze
das ganze Universum aufsaugt….

Micha Laury: „Human Mind Body Space“. Arbeiten auf Papier.
Kunstmuseum Bochum, Kortumstraße 147. Vom 29 Juni bis zum 11.
August. Geöffnet Di-So 10-17 Uhr, Mi 10-20 Uhr. Katalog 25
Euro.

P.S.: Während der Ausstellungseröffnung (29. Juni, 17 Uhr)
wird ein Freundschaftsvertrag des Bochumer Museums mit dem
israelischen Museum of Art in Ein Harod unterzeichnet, einem
bereits  1938  begründeten  Außenposten  der  internationalen
Kunstszene. Bochums Museumleiter Hans Günter Golinski findet
es derweil höchst bedenklich und fatal, dass in Europa manche
Kräfte aus politischen Gründen auf einen Boykott israelischer
Kunst dringen…

Über das Museum in Ein Harod kam auch der Kontakt zu Micha
Laury  zustande.  Bei  dieser  Ausstellung  kooperiert  Bochum
außerdem mit den Museen in St. Etienne (Frankreich) und Goch
(Niederrhein).

P.P.S.:  Im  Bochumer  Museum  ist  derzeit  (bis  28.  Juli)
ebenfalls  eine  Schau  des  –  vor  allem  durch  Porträts  von
Rockgrößen – berühmten Fotografen Anton Corbijn zu sehen. Dazu
demnächst noch ein paar Worte an dieser Stelle.



Im  Paradies  der  guten
Fußball-Resultate
geschrieben von Bernd Berke | 1. Juli 2015
Nachdem Borussia Dortmund kürzlich gegen Bayern München und
dann auch noch gegen die Blauen aus Herne verloren hat (Es lag
am  Rasen!),  muss  jetzt  schnellstens  eine  tiefgreifende
Systemänderung her. Oder halt! Besser noch eine Rezeptur für
alle Ewigkeit.

Fürs  Jenseits  hat  man  uns  schon  viel,  wenn  nicht  alles
versprochen. Warum also sollte das Paradies sich nicht auch
durch günstige Fußball-Ergebnisse, traumhaft tarierte Tabellen
und triumphale Turniere auszeichnen? Nein, nein, es soll gar
nicht immer der glanzvolle Titel mit Schale, Pott oder Pokal
sein. Zwischendurch würde Schwarzgelb auch mal kurz andere
schnuppern lassen – so wie jetzt schon hienieden.

(Foto: Bernd Berke)

Doch  im  Jenseits  wird  alles  gänzlich  wunderbar.  Künftige
Partien  werden  auf  dem  saftigen  Grün  des  Gartens  Eden
ausgetragen,  das  die  allerschönsten  Zauber-Spielzüge
ermöglicht. Und siehe: Nachher ist man immer begeistert, ja
man jauchzet und frohlocket ohn’ Unterlass.

Und  alle  vorherigen,  die  schmerzlich  irdischen  und
unterirdischen  Resultate?  Lösen  sich  auf  in  Wohlgefallen.
Werden verwandelt, umgestülpt und revidiert; vom bajuwarischen
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Duselfaktor und von unerhörten Schiri-Fehlleistungen befreit,
dafür mit höherer Gerechtigkeit angereichert – und schon… Muss
ich noch mehr sagen?

Wie jetzt?! Jeder Verein solle auf solche Art seinen eigenen
Himmel haben, höre ich da… Unsinn! Habt ihr schon mal einen
rötlichen oder blauweißen Himmel gesehen? Na bitte. Ich auch
nicht.

„Er stiehlt, was er liebt und
liebt, was er stiehlt“: Bob
Dylan und Amerika
geschrieben von Rudi Bernhardt | 1. Juli 2015
Ich ahnte es ja schon lange. Je länger er mich und Millionen
verborgene und offen bekennende Fans begleitete, wurde mir
deutlicher: Es ist gar nicht so verquer, wenn sein Name dann
und  wann  unter  denen  auftaucht,  die  für  den
Literaturnobelpreis  vorgeschlagen  werden.  Robert  Allen
Zimmerman, besser bekannt als Bob Dylan, ist aber – wie wir
wissen – bislang nie in diesen Olymp aufgestiegen.
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Dennoch, er ist ein Poet von amerikanischem Rang, er ist auf
seine Art ein Musiker von amerikanisch-epochaler Bedeutung und
er ist eine Figur, die im künstlerischen Szene-Personal der
vergangenen Jahrzehnte nahezu an jeder Stelle von Rang in
Amerika auftaucht. In seinem Buch „Bob Dylan und Amerika“
erzählt Sean Wilentz manches, was man noch nicht über Bob und
Amerika wusste, aber schon länger hätte wissen sollen. „Bob
Dylan und Amerika“ ist eine Art Zeitengemälde, in dem Bob
Dylan wie ein „Hobo“ (wanderarbeitender Landstreuner) seine
Spuren  durch  ein  Land  zieht,  das  ihn  und  wegbegleitende
Gefährten ebenso liebt wie abweist. Eines seiner Idole ist
nicht  zufällig  Woody  Guthrie,  der  den  „Hobo“  freiwillig
nachlebte.

Sean Wilentz saß laut Klappentext als 13-jähriger Knabe 1964
in der New Yorker Philharmonic Hall und hörte dem zehn Jahre
älteren Bob Dylan zu, der mit Joan Baez die Fans in der Halle
fesselte. Der Autor und aktuelle Geschichtsprofessor an der
Princeton Universität blieb fortan Gefangener, verfolgte und
erforschte den Weg seines ewig nölenden Helden, avancierte zu
dessen „Haus-Historiker“ und schrieb nun ein Buch darüber, was
Bob Dylan während seines bisherigen Lebensweges getan hat und
von wem er wozu angestoßen worden war.

Und da sind wir wieder bei „Amerika“, genauer bei den USA. Das
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Land, seine Geschichte und seine positiv wie negativ prägenden
Persönlichkeiten ließen Dylan sein Künstlerleben so kreativ
leben, wie er es tat. Aaron Copeland wirkte auf seine Musik
ein,  ebenso  natürlich  die  Legende  Woody  Guthrie.  Allen
Ginsberg belebte seine Sprache, ebenso wie Jack Kerouac, an
dessen Grab er sich mit Ginsberg fotografieren ließ. Bob Dylan
hatte echte Freude daran, dass er „noch einen Zipfel der Beat-
Generation mitbekommen hatte“. Walt Whitman, der Dichter des
Bürgerkrieges, inspirierte ihn ebenfalls.

Anarchische  Clowns  wie  Charlie  Chaplin  zählten  zu  seinen
Lieblingen. Es wirkt fast deplatziert, dass Marcel Carnés Film
„Kinder des Olymp“ Einfluss auf ihn nahm, Dylan sich auf diese
ureuropäische Poesie einließ und die „commedia dell’arte“ ihn
berührte. Dylan ließ sich von Marc Knopfler produzieren und
spielte legendäre Konzerte mit den „Travelling Wilburys“. Er
wurde auch gläubig, trat vor Papst Johannes Paul II. auf und
intonierte „Knockin‘ on Heaven’s Door“. Doch für Knut Wenzel,
Professor für Fundamentaltheologie und Dogmatik an der Goethe-
Universität Frankfurt, steht es fest, dass „die Phase der
Christlichkeit bei Dylan eine von vielen Maskierungen“ gewesen
sei. Neben denen des Stars, des Familienmenschen, Streuners,
Revoluzzers, Polit-Aktivisten, Predigers und Pilgers.

Vermutlich ließe sich diese Liste noch lange fortsetzen. Sean
Wilentz  wird  in  seinem  Buch  nicht  müde,  die  zahllosen
Einflüsse  und  Zulieferer  für  Bob  Dylans  anscheinend
unerschöpfliche Kreativität auf seiner „Never Ending Tour“ zu
benennen. Er prägte vieles, das die Nachkriegszeit Amerikas
erinnernswert macht, er wies Wege und Grenzen, er spielte sich
und allerlei „Ichs“, nach denen er auf der Suche war. Er
versucht nach wie vor, für sich die „Western Frontier“ zu
finden.

Rebellion ist, das glaubt Wilentz fest, eine zentrale Vokabel
für Bob Dylan. Solange wir ihn kennen, wird er mit deren
Inhalt  in  Verbindung  gebracht.  Als  Stimme  einer
protestierenden  Bewegung,  als  Poet  des  nachdenklichen  und



widerständigen Amerikas, als Rock’n’Roller, lauter Rufer und
bergpredigender Weiser, der er einmal werden möchte. Stets auf
der Suche nach Einflüssen, die er mitnehmen, umdeuten und in
sein dylaneskes Werk verarbeiten könnte. „Er stiehlt, was er
liebt und er liebt, was er stiehlt.“ Das schreibt sein Haus-
Historiker über ihn. Dylan, der Bertolt Brecht Amerikas?

Das und noch mancherlei mehr macht Sean Wilentz Buch deutlich,
und zwar so nachhaltig, dass ich es alsbald noch einmal lesen
muss.

Sean Wilentz: „Bob Dylan und Amerika“. Aus dem amerikanischen
Englisch von Bernhard Schmidt. Reclam Verlag, Ditzingen. 477
Seiten, 29,95 Euro.

Weltuntergang  –  haben  wir
doch längst, oder?
geschrieben von Rudi Bernhardt | 1. Juli 2015
So! Nun isses nur noch ein Tag und dann wird es wohl doch
nicht  zum  angekündigten  Weltuntergang  kommen.  Ob  ich  das
bedauern  soll  oder  frohlocken  werde,  habe  ich  noch  nicht
entschieden.

Bedauerlich ist die Erkenntnis, dass der weitere Bestand des
Erdballs  und  seiner  zahlreichen  Anlieger  wenig  verbesserte
Aussichten für die Zukunft birgt – in so manchem Neubeginn
steckt ja bekanntlich eine Chance. Und nun fällt der Neubeginn
flach. Frohlockend kann ich annehmen, dass es noch Chancen auf
Umkehr in diversen Bereichen gibt, die in der Ferne Wege in
eine bessere Zukunft wetterleuchten lassen.
Was schreibe ich denn da für einen Quatsch?!
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Gewiss ist zwar (von der NASA bestätigt), dass unseren blauen
Ball weder ein gewaltiger Meteoriteneinschlag zerplatzen lässt
noch  ein  benachbartes  Schwarzes  Loch  seine  Masse  mit  uns
auffüllt. Aber heißt das wirklich, es könne morgen keinen
Weltuntergang geben? D e n Weltuntergang sicher nicht, aber
viele  kleine,  erschütternd  schlimme  und  ermüdend
wiederkehrende  Untergänge.

(Foto: Bernd Berke)

Beispielsweise  wird  es  auch  übermorgen  noch  die
Verantwortlichen und ihre Nachplapperer geben, die populär die
Ansicht vertreten, dass kulturelle Angebote nur Geld kosten
und  nichts  einbringen.  Oder  es  gibt  standhaft  und  ihren
Bestand pflegend auch fürderhin Exemplare der Gattung Mensch,
die  nur  ihre  eigene  Nationalität,  nur  ihre  religiöse
Glaubensfestigkeit,  nur  ihre  Einstellung  zur  Freiheit  und
deren  Aufrüstung  erfordernde  Verteidigung  bzw.  weltweite
Verbreitung für die einzig wahre und wichtige halten. Es wird
ganz sicher auch in aller Zukunft die unter uns geben, die
ebenso irrtümlich wie verbohrt daran festhalten, dass nur der
FC Bayern jeden sich bietenden Titel gewinnen kann – nun, ab
Februar werden sowohl dieser FC als auch seine stets irrenden
Fans eines Besseren belehrt.

Und  um  die  kurze  und  völlig  unvollständige  Aufzählung
weltuntergangsähnlicher  Begebenheiten  der  Zukunft  ab
übermorgen zunächst einmal abzuschließen, nenne ich auch die
Irrgläubigen, die daran festhalten, dass es korrupte Banker
geben muss, weil sie Gutes tun, dass es promovierte Politiker
und – innen geben muss, weil sie Kluges tun, dass es Frau
Merkel als Bundeskanzlerin geben muss, damit Europa viermal im
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Jahr gerettet wird und dass es Günther Netzer im Fernsehen
geben muss, um Dortmundern das Fußballspiel zu erläutern.

Werte Leserin, liebenswerter Leser, Ihr bemerkt schon, dass
ich  gar  nicht  so  viele  Zeilen  verfassen  kann,  wie  es
Einzelanlässe gibt, entweder den baldigen Weltuntergang herbei
zu  sehnen  oder  fest  daran  zu  glauben,  dass  dies  die
manifestierten  menschlichen  Beiträge  zu  demselben  sind.
Bisweilen  frage  ich  mich  ziemlich  depressiv,  welche  böse
Überraschung  die  Zukunft  noch  bereithält,  dass  mein
Optimismus,  der  Mensch  könne  doch  irgendwann  einmal  zu
Verstand kommen, die Kreideklippen von Dover hinuntergestürzt
wird.

Kehren wir zurück zu dem, was uns, die wir an dieser Stelle
schreiben  und  bleiben,  bislang  auszeichnete  –  unserer
grenzenlosen Zuversicht. Ein wie auch immer gearteter Gott
wird  den  menschlichen  Genpool  erweitern  und  zukünftigen
Generationen die Chance eröffnen, intelligentes Leben auf der
Erde zu verbreiten. Neue Menschen werden Regierungen bilden,
die  gesamtgesellschaftlich  geprägten  Verstand  in  ihre
Tagesarbeit  stecken.  Energiegewinnung  und  –erzeugung  werden
nicht  mehr  nach  Profit,  sondern  nach  dem  Grad  ihrer
Dienstleistung an den mit uns lebenden Menschen organisiert.
Und Fernsehen wird produziert, bei dem jedem Menschen das
geboten wird, womit er am liebsten unterhalten wird – ich
betone jedem.

So, genug gesponnen. Das alles wird natürlich nicht eintreten,
ebenso  wenig  wie  ein  FC  Bayern  jemals  realistisch  genug
geführt werden wird, dass er die Vision des eigenen Scheiterns
auch nur in Betracht zöge.
Und ich gebe dennoch freimütig zu, dass ich mich auf das
kommende Jahr freue, nicht nur weil ich in Sachen Fußball und
seiner aktuellen Qualitätsführerschaft so optimistisch bin –
aber auch deshalb. Vielmehr bin ich total optimistisch, dass
Weltuntergangsszenarien  an  diesem  Portal  noch  lange
vorüberziehen werden und hier noch vieles Kluges zu lesen sein



wird, mit oder ohne Promotion der Verfassenden. Also, den
weltuntergangsresistenten Revierpassagen ein tolles Neues Jahr
– so in zehn Tagen.

Ein  russischer  Alptraum:
Vladimir Sorokins Roman „Der
Schneesturm“
geschrieben von Frank Dietschreit | 1. Juli 2015
Landarzt Garin kommt einfach nicht vom Fleck. Seine eigenen
Pferde  sind  total  erschöpft  und  machen  schlapp.  Und  der
einfältige Brotkutscher Kosma, dessen Gefährt von unzähligen
winzigen Pferchen gezogen wird, scheint weder die Gegend noch
die einzuschlagende Richtung wirklich zu kennen. Dabei müsste
Garin so dringend nach Dolgoje.

Denn in dem kleinen Dorf, das irgendwo in der weiten Steppe
Sibiriens liegt, ist eine seltsame Krankheit ausgebrochen, die
die  Menschen  in  fleischfressende  Zombies  verwandelt.  Der
Landarzt hat das Serum in der Tasche, das man den Infizierten
einimpfen muss, um sie vom Werwolfsyndrom zu heilen. Doch
Garin und sein Begleiter stecken immer wieder im Schnee fest.
Und  wenn  sie  mal  vorankommen,  dann  verlieren  sie  im
unaufhörlichen Schneegestöber die Orientierung. Manchmal kommt
es ihnen vor, als würden sie ständig im Kreis fahren, und die
Menschen, die sie in den abgelegenen Dörfern treffen, sind
auch keine Hilfe.
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Außerdem sehen einige eher aus wie Zwerge, andere gleichen
Riesen. Diese Menschen-Mutanten stopfen sich mit Drogen voll
und zerren den verwirrten Landarzt ins Lotterbett. Und was
machen eigentlich diese arroganten Chinesen hier in Russlands
Kältekammer?  Wieso  verfügen  sie  über  neueste  Apparate  und
technische  Wunderwaffen?  Haben  die  Chinesen  vielleicht
inzwischen die Macht übernommen, ohne dass irgendjemand im
fernen Kreml davon etwas mitbekommen hat?

Es ist eine bizarre und skurrile, manchmal auch märchenhafte
und unwirkliche Welt, in die Vladimir Sorokin die Leser seines
Romans „Der Schneesturm“ entführt. Nicht nur Landarzt Garin,
ganz Russland scheint in einer Art Zeitschleife gefangen zu
sein. So sehr sich Garin auch bemüht, er erreicht nichts,
dreht sich im Kreis, findet einfach nicht den Weg in die
Zukunft.  Im  Gegenteil.  Es  scheint  eher,  als  führe  er
rückwärts, immer weiter in eine von Despotismus und Gewalt,
von archaischen Riten und absolutistischer Willkür geprägte
Vergangenheit.

Sorokin  ist  ein  gewiefter  Erzähler  und  baut  ein  absurdes
Erzähllabyrinth. Stil und Tonfall lassen für Momente vermuten,
wir wären im 19. Jahrhundert. Nicht nur der Titel des Romans
verweist auf die gleichnamige Novelle von Puschkin, in der ein
verzweifelter  Bräutigam  im  Schneesturm  die  eigene  Hochzeit
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nicht finden kann. Auch die Hauptfigur erinnert stark an jene
Landärzte, die Tschechow und Turgenjew beschrieben haben und
die für ihren meist aussichtslosen Kampf gegen die Lethargie
und Melancholie der Russen berühmt wurden. Für Momente mag man
auch  glauben,  Sorokin,  dieser  zynische  Beobachter  und
beissende Kritiker der gelenkten russischen Demokratie, die
sich immer mehr als Diktatur erweist, sei milde geworden und
habe sich in ein vom Schneegestöber bemänteltes Märchenland
geflüchtet. Doch weit gefehlt!

Sorokin, der 1955 in Bykowo bei Moskau geborene Autor, der in
seiner Heimat angefeindet wird und dessen Bücher von Vladimir
Putins Jugendorganisation schon einmal in einem riesigen Klo
öffentlich verbrannt wurden, macht da weiter, wo er zuletzt
mit „Der Tag des Opritschniks“ und „Der Zuckerkreml“ aufhörte.
Diese Romane spielen in einer nicht allzu fernen Zukunft, in
der Russland sich vom Westen abschottet und sich in China mit
High-Tech-Produkten versorgt – und sich vielleicht auch schon
ganz der chinesischen Übermacht ausgeliefert hat. In einem
Russland, in dem Mord und Vergewaltigung, Drogenexzesse und
Liquidierung der Opposition an der Tagesordnung sind. Diesmal
mag das alles etwas versteckter, dezenter, märchenhafter daher
kommen. Doch für den, der die Symbolik und den Schnee beiseite
räumt, wird die ätzende Systemkritik Sorokins auch am grotesk-
imaginär beschrieben Russland deutlich erkennen.

Erst allmählich merkt man: Landarzt Garin muss wieder die
Pferde anspannen, weil die Erdölvorkommen versiegt, Autos und
Elektroschlitten unbrauchbar geworden sind. Garin kämpft gegen
seltsame Krankheiten, weil die Biotechnologie völlig aus dem
Ruder  gelaufen  ist  und  zu  tödlichen  Epidemien  führt.
Arbeitslosigkeit und Armut haben ganze Landstriche entvölkert.
In diesen Todeszonen und aufgegebenen Arealen scheinen sich
nur noch Mutanten aufzuhalten oder Chinesen, die mit ihren
Riesenschlitten  durch  den  Schnee  sausen  und  ihre  eigenen
Interessen haben. Garin wird dagegen nichts ausrichten können.
Eine wilde Liebesnacht, ein ausgeflippter Drogenrausch, das



ist alles, was bei seinem Trip durch den Schnee herauskommt.
Ein  russischer  Don  Quixote,  der  gegen  die  Windmühlen  der
russischen Diktatur kämpft und in der tödlichen Kälte auch
noch seinen Sancho Pansa verliert.

Vladimir Sorokin: „Der Schneesturm“. Roman. Aus dem Russischen
von Andreas Tretner. Kiepenheuer & Witsch, Köln, 207 S., 17,99
Euro.

Das  Leben  in  100  Jahren:
Hoffnung  und  kalte  Schauer
beim Blick in die Zukunft
geschrieben von Theo Körner | 1. Juli 2015
In einem Jahr, das die Menschheit nach dem Maya-Kalender nicht
überstehen wird, kommt das Buch von Michio Kaku gerade recht.
„Unser Leben in 100 Jahren“. Das lässt hoffen.

Doch dem Autor Michio Kaku wäre es sicher zu wenig, seinen
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Lesern die Botschaft zu senden: „Kopf hoch, es geht weiter“.
Er sieht die Menschheit auf der Schwelle zu einer neuen Ära in
der Erdgeschichte. Es dauert nicht mehr lange, bis wir alle
ins Weltall ausschwärmen können, Hologramme die reale Präsenz
eines Besuchers ersetzen und Gene gekauft werden können.

Da läuft einem als Leser manchmal ein kalter Schauer über den
Rücken,  wenn  der  japanische  Physiker  seine  Theorien
entwickelt. Wo bleibt der Schutz des menschlichen Erbguts, wo
der Schutz vor der totalen Überwachung? Doch Kaku versteht
sich nicht als neuer Huxley oder zweiter Orwell, obwohl er
ganz deutlich auf die Gefahren von religiösem Fundamentalismus
oder totalitären Regimen zu sprechen kommt. Er setzt aber sehr
eindeutig seine Auffassung entgegen, dass die Menschheit auf
einen „intellektuellen Kapitalismus“ angewiesen sein wird, wie
er  es  nennt.  Um  die  Herkulesaufgaben,  die  auf  die
Weltbevölkerung warten, lösen zu können, gehe es gar nicht
anders,  als  aus  Wissenschaft  und  Forschung  Kapital  zu
schlagen.

Zu den Kernfragen zählt der Autor zweifellos die Suche nach
geeigneten Energieproduktionen, die den Bedarf der Menschen
decken. Fossile Energieträger werden dabei keine Rolle mehr
spielen,  Supraleiter,  Magnetismus,  Wasserstoff  sind  drei
Stichworte  aus  dem  Gedankengebäude  von  Kaku.  In  seiner
japanischen Heimat wollen ein Autokonzern und andere große
Unternehmen  eine  nach  jetzigem  Dafürhalten  abgedrehte  Idee
verwirklichen und eine Solarstation im All positionieren. Die
immensen Kosten sind aber ein Bremsklotz, noch ist ungeklärt,
wie die gewonnene Energie ohne große Verluste zum Erdtrabanten
geliefert werden kann.

Aufhorchen lässt das Buch vor allem an den Stellen, die sich
dem medizinischen Fortschritt widmen. Die genetischen Codes
werden  immer  weiter  entschlüsselt,  beschreibt  Kaku  sehr
eindringlich, und aus ihnen lassen sich Rückschlüsse ziehen,
wie denn die bestmögliche Behandlung aussehen könnte. Was sich
äußerst vorteilhaft anhört, da es dem Menschen gute Chancen



bietet, Krankheiten frühzeitig entgegenzuwirken oder erst gar
nicht entstehen zu lassen, hat aber nicht nur zur Folge, dass
die Menschen, wie Kaku schreibt, 150 Jahre und älter werden
können, gleichzeitig erhöht sich auch die Bevölkerungszahl.
Daraus resultiert die Frage, ob die Tragfähigkeit des Planeten
ausreicht, damit alle Menschen genügend Nahrung haben. Wer
sich heutzutage vehement gegen Biotech-Industrie wendet, wird
dann vielleicht kein Argument mehr in der Hand haben. Wenn es
ohne gentechnisch veränderte Lebensmittel nicht angeht, die
Menschheit zu retten, kann man dem sich wohl kaum versagen,
meint der Autor.

Zu verhindern gilt es aber gewiss, dass eine weitere Aussicht,
die Kaku beschreibt, eines Tages Realität werden könnte, dass
man  nämlich  irgendwann  Gedanken  lesen  kann.  Die  ethische
Dimension  spricht  der  Autor  zwar  an,  bleibt  aber  sehr
zurückhaltend,  klare  Schranken  einzufordern.

Mag es auch möglich sein, Gedankenwelten zu entschlüsseln,
nach Kakus Prognose wird es wohl nie Roboter geben, die mit
einem  Menschen  gleichzusetzen  sind.  Das  klingt  beruhigend,
dennoch  besitzen  sie  vielfältige  Fertigkeiten  oder  können
entsprechend programmiert werden, beispielsweise, um mit dem
Hund Gassi zu gehen oder das Mittagessen zuzubereiten.

Zum Ende seines Buches beschreibt Michio Kaku einen Tag im
nächsten  Jahrhundert.  Da  wird  dann  schon  bei  der
Morgentoilette  durchgecheckt,  ob  der  Körper  fit  ist  und
anschließend wickelt man sich Kabel um den Kopf, damit sich
das eigene Heim (vom Herd bis zum TV) steuern lässt.

Als ich das Buch aus der Hand lege, hat mich die Wirklichkeit
wieder. Gott sei Dank.

Michio Kaku: „Die Physik der Zukunft – Unser Leben in 100
Jahren“. Rowohlt-Verlag, 602 Seiten, 24,95 Euro.



Vorwärts  in  die
Vergangenheit:  Verrückte
Verlockung  in  Martin  Suters
„Die Zeit, die Zeit“
geschrieben von Frank Dietschreit | 1. Juli 2015
Schon  immer  hatte  der  Mensch  das  Bedürfnis,  die  Zeit  zu
besiegen und, wer weiß, vielleicht unsterblich zu sein. Von
der Faszination, mal in die Vergangenheit, mal in Zukunft zu
reisen, die Fehler von einst zu korrigieren und die Aussichten
auf ein besseres Morgen zu verbessern, handelt ein ganzes
literarisches  Genre.  Und  wissen  wir  nicht  spätestens  seit
Albert  Einstein,  dass  Zeit  und  Raum  nicht  nur  gekrümmt,
sondern auch ziemlich relativ sind?

Der Schweizer Autor Martin Suter, dessen Romane seit Jahren
auf den Bestenlisten stehen und der zuletzt mit den ersten
Bänden der pfiffigen Krimi-Serie über den halbseidenen Dandy
„Allmen“ bei den Lesern punkten konnte, nimmt sich jetzt in
seinem  Roman  „Die  Zeit,  die  Zeit“  nicht  nur  der
Relativitätstheorie  an.  Er  nutzt  auch  die  Sehnsucht  der
Menschen,  mit  dem  Wissen  von  heute  in  die  Vergangenheit
hinabzusteigen, um die Zukunft freudiger gestalten zu können,
für ein furioses kriminalistisches Spiel.

Peter Taler wird seines Lebens nicht mehr froh. Vor einigen
Monaten  ist  seine  Frau  ermordet  worden,  direkt  vor  ihrer
Wohnung. Niemand hat etwas gesehen oder gehört. Ein Motiv ist
nicht erkennbar. Hätte Taler, der sich kurz zuvor mit seiner
Frau  gestritten  hatte  und  dann  die  beleidigte  Leberwurst
spielte, schneller auf das verzweifelte Klingeln seiner Frau
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reagiert,  die  Verblutende  wäre  vielleicht  noch  zu  retten
gewesen. So aber bleibt dem Trauernden nur, Tag für Tag aus
dem Fenster zu schauen und seine Nachbarschaft zu beobachten.

Denn irgendetwas hat sich verändert, da draußen auf der Straße
und in den Gärten und Häusern der anderen. Vor allem beim
alten  Knupp  von  gegenüber  scheinen  sich  seltsame  Dinge
abzuspielen. Nur was und warum? Taler ahnt nicht, dass nicht
nur er den 80-jährigen Knupp beobachtet, sondern der grimmige
Kauz auch ein Auge auf Taler geworfen hat und alle seiner
Regungen registriert. Denn auch Knupp hat seine Frau verloren,
allerdings  schon  vor  20  Jahren.  Seitdem  ist  sein  Leben
zerstört. Er kann und mag nicht allein leben, deshalb will er
seine Frau wieder zum Leben erwecken und wie einst Orpheus ins
Totenreich  hinabsteigen,  um  die  Geliebte  zurückzuholen.  Um
seine Pläne in die Tat umsetzen zu können, sucht er einen
Bruder  im  Geiste,  einen  Verbündeten  für  ein  waghalsiges
Experiment: Knupp will die Zeit besiegen, indem er die Umwelt,
das Haus, den Garten, die Wohnung, eben alles so rekonstruiert
und gestaltet, wie es zum Zeitpunkt des Todes seiner Frau
aussah.

Taler sperrt sich lange gegen die Verführungskünste des Alten.
Doch irgendwann erliegt er den verrückten Verlockungen, auch
weil der Zeitreisende ihm verspricht, durch ein Loch in der
Zeit den Gang der Welt verändern zu können und den Mord an
seiner Frau ungeschehen zu machen. Was für ein hanebüchener
Blödsinn, denkt vielleicht der Leser. Aber dann folgt man doch
atemlos  der  spannend  erzählten  und  filigran  konstruierten
Geschichte. Suter schafft es, den Leser vollends zu verwirren
und  zu  faszinieren  und  dafür  zu  sorgen,  dass  wir  das
Unmögliche  für  machbar  halten.

Martin Suter: „Die Zeit, die Zeit“. Roman. Diogenes Verlag,
Zürich, 297 S., 21,90 Euro.



Die  Puppe  des  Monsieur
Leblonde
geschrieben von Matthias Kampmann | 1. Juli 2015

Mustertafel mit „Mannequins“
für  den  Künstlerbedarf
(Detail),  französisch,  um
1868,  Sammlung  Dietmar
Siegert.  Foto:  Matthias
Kampmann

Monsieur Leblonde kann man sich vorstellen als jemanden, der
von  Atelier  zu  Atelier  zog  und  ein  interessantes  Produkt
anpries: eine Puppe aus Kautschuk. An sich nichts Besonderes,
aber zu der Zeit, es ist das 19. Jahrhundert, ein herrliches
Utensil  für  halsstarrige  Akademisten,  die  sich  von  der
Fotografie  nicht  den  Schneid  abkaufen  lassen  wollten  und
natürlicher als die Natur zu malen gedachten.

Diese Puppe ist aus heutiger Sicht mehr als nur ein Symptom
für  die  Geschäftstüchtigkeit  eines  Bildhauers  mit
Nebeneinkünften. Sie ist Symbol einer Zeit, in der Golems,
Homunkuli und Roboterfantasien geträumt wurden. Das Doppel des
Menschen. Hier in Form eines Lehrmittels. Leblonde führte nun
nicht das vielfach ausgezeichnete Modell mit sich. Vielmehr
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besaß er einen Klappkoffer aus zwei Holzrahmen. In voller
Ausbreitung  mannshoch,  zeigt  es  herrlich  posierend  diese
Erfindung  zur  Erkundung  der  menschlichen  Anatomie  in
zahlreichen  Fotografien,  und  man  muss  schon  zweimal
hinschauen, um zu erkennen, dass es sich um einen künstlichen
Körper handelt.

Vielleicht  ist  es  das  überraschendste  Exponat  in  der
Ausstellung  „Tagträume  –  Nachtgedanken.  Phantasie  und
Phantastik in Graphik und Photographie“, die Yasmin Doosry,
Direktorin  der  Graphischen  Sammlung  des  Germanischen
Nationalmuseums,  Nürnberg,  zusammen  getragen  hat.  Wieder
einmal  geht  es  um  die  Phantasmen,  wieder  einmal  um  die
Relation der Surrealisten zu kunsthistorischen Vorläufern seit
der Dürerzeit.

Nur  Papier.  Die  trockene  Feststellung  ist  keine
Geringschätzung.  Doosry  beschreibt,  dass  gerade  die  Grafik
Ideenschmiede  der  Künstler  war.  Rund  130  Fotografien,
Zeichnungen,  Druckgrafiken  und  Künstlerbücher  sind  in  der
Ausstellung zu sehen, die in Kooperation mit der Fundación
Juan March, Madrid, entstand. Davon stammen 80 Prozent aus dem
Bestand des Nürnberger Instituts. „Gut, dass unser Museum ein
solches  Depot  hat.  Sonst  wären  solche  Ausstellungen  nicht
möglich“, meint Ulrich Großmann, Generaldirektor des Hauses.

Und in der Tat. Man sieht, hier wird aus dem Vollen geschöpft,
und die Qualität der heimischen Arbeiten ergänzen prominente
Leihgebern wie das Pariser Centre Pompidou. Es ist einfach
wunderbar. Frisch wie am ersten Tag der Totentanz von Michael
Wolgemut  aus  dem  Jahr  1493  oder  die  „Majuskeln  des
lateinischen Alphabets“ von Matthias Zündt nach Hans Lencker
von 1567, ein koloriertes und mit Gold gehöhtes Titelblatt von
Lenckers „Perspectiva Literaria“.

Die  Ausstellung,  typisch  für  Grafikabteilungen,  liegt  im
Halbdämmer. Das kommt nicht nur der Physis der empfindlichen
Arbeiten wie den geradezu hingehauchten „Geschlossenen Augen“



eines Odilon Redon, eine Lithografie von 1890, zugute, sondern
steigert  auch  die  Einstimmung  aufs  Thema.  Elf  Kapitel
beleuchten das Unheimliche, Fantastische, Träumerische in der
Kunst seit der deutschen Renaissance. In den Vitrinen haben
die  Ausstellungsdesigner  stumpfe  Spiegel  –  gespenstisch  –
simuliert.

Der Besucher betritt jedoch keine mit Spinnweben vergarnte
Rumpelkammer,  sondern  eine  wohl  sortierte  und  geordnete
Melange  aus  kühler  Geometrie  mit  ein  bisschen
Schreckenskabinett,  Suchbildern  und  desorientierender
Verwirrmaschine.  Das  Menschliche  wird  durch  seltsame
Konstrukte  aus  Torsi  und  Konfrontationen  mit  allerlei
Fremdkörpern  übersteigert.  Fühlbar  und  sichtbar  ist
Entfremdung durch Verfremdung. Physikalisch simpel kommen noch
die Anamorphosen daher, die seit dem 16. Jahrhundert entstehen
und  mehr  oder  weniger  andeuten,  dass  das  Sehen  immer  ein
vermitteltes ist.

Es braucht den täuschenden Rundspiegel, damit das Bild von
Diana  und  Cupido,  die  den  schlafenden  Endymion  aufsuchen,
unverzerrt  gesehen  werden  kann.  Christian  Heinrich  Weng
kreierte das Rundblatt um 1770. Motivisch organisiert Doosry
André  Steiners  „Anamorphose  III“  (1933)  aus  der  höchst
qualitätsvollen Sammlung von Dietmar Siegert, der fast alle
Fotografien beisteuerte, hinzu. Das Gummiband im Bild mit der
schrägen  Perspektive  soll  der  Ariadnefaden  sein,  doch  der
Blick  bietet  keine  Übersicht,  das  Auge  dreht  Schleifen
zwischen Vordergrund und dem Spiegelbild im Hintergrund. Oder
ist es umgekehrt?



Christian  Heinrich  Weng:
Diana und Cupido suchen den
schlafenden  Endymion  auf,
ca.  1770.  Foto:  Matthias
Kampmann

Es gibt in der Schau Exponate, die einfach Freude bereiten,
selbst wenn ihr künstlerischer Wert weniger bedeutend ist. So
bietet sich hier für viele Menschen vielleicht das erste Mal
die  Gelegenheit,  einen  originalen  „Cadavre  exquis“  zu
betrachten. Dieser hier stammt aus dem Jahr 1935. Mitgewirkt
haben Óscar Domínguez, Hans Bellmer, Georges Hugnet und Marcel
Jean. Mit Blei- und Farbstiften zeichneten sie auf das einen
halben Meter lange und 32,8 Zentimeter breite Papier. Jeder
beackerte einen Teil des Blatts, den die anderen jedoch nicht
sehen konnten. Dann falteten sie den Streifen, und der nächste
war  dran.  Wer  dabei  was  gezeichnet  hat,  lässt  sich  nur
mutmaßen.  Auseinandergefaltet  ergibt  sich  das  verrückte
Erzeugnis.

Das Erstellen des Cadavre ist eine Form gemeinschaftlicher
Kreativität, die immer zu überraschenden Ergebnissen führt.
Hier stoßen Schriftwolken mit den Künstlernamen auf Formen,
die wie Organe anmuten, und die ganze absurde Zeichnung wächst
aus einem Vulkan, der sich aus einer ovalen Blase speist.
Erotische Konnotationen erwünscht. Aber das ist ja so üblich
bei den Surrealisten. Schließlich atmeten ihre Helden Siegmund
Freud und entließen ihre Einfälle durch die „Steigrohre des
Unbewussten“.

http://www.revierpassagen.de/13115/die-puppe-des-monsieur-leblonde/20121023_1135/img_5620


Es  ist  definitiv  nichts  Neues,  den  Surrealismus  in  eine
verwandtschaftliche  Beziehung  mit  früheren  Künstlern  zu
setzen. Kuratorin Doosry bezieht sich hier ganz bewusst auf
die  1937  im  New  Yorker  Museum  of  Modern  Art  gezeigte
Surrealisten-Schau, in der der legendäre Gründer Alfred Barr
eine solche Kombination erstmals realisierte. Der Blick auf
die Fantastik durch die Brille des Surrealismus ist ja so
naheliegend,  dass  derzeit  auch  eine  Ausstellung  des
Frankfurter  Städelmuseums  mit  „Schwarze  Romantik“  einen
ähnlichen  Fokus  setzt.  Allerdings  ist  es  in  Nürnberg
ausschließlich Grafik in Kombination mit der Fotografie, die
zu motivischen und inhaltlichen Vergleichen anregt.

Das Nürnberger Vorhaben bleibt bei der Kunst und begeht nicht
den  Fehler,  der  in  den  90er  Jahren  Methode  war,
Kunstgeschichte  als  psychoanalytisch  motivierte  Theorie-
Illustration zu betreiben. Hier bleibt man auf dem Teppich.
Abheben sollen andere. Sehr schön ist etwa die Kombination der
Rötelzeichnung „Eine Art zu fliegen“ von Francisco de Goya mit
der gleichnamigen Radierung, veröffentlicht nach dem Tod 1864
als  eine  der  18  „Torheiten“,  damals  unter  dem  Titel
„Sprichwörter“. Was dieser seltsame Otto Lilienthal und seine
Mitflieger  in  Vogelflug  imitierenden  Apparaten  da  machen,
entzieht sich zum Glück der finalen Deutung – wie das meiste
in dieser Ausstellung.

Es öffnen sich zudem andere, ungedachte Fenster, die leider in
der  Schau  keine  Berücksichtigung  finden.  Yasmin  Doosry
erzählt,  dass  „Aqua“,  eine  Arcimboldo  nachempfundene
Kompositfigur aus Meerestieren von 1580 aus dem Nachlass von
Vincent Van Gogh stammt. Von dem sicher das eine oder andere
Fantastische hätte gezeigt werden können. An sich ist es eine
durchaus  attraktive  Vorstellung  von  einer  vielleicht
fantastischen Ausstellung. Und dass ein Museum seine eigenen
Grenzen  überschreitet  und  wie  im  Fall  des  Germanischen
Nationalmuseums  ausnahmsweise  nicht  nur  Kunst  aus  dem
deutschsprachigen  Raum  zeigt,  ist  angesichts  des  Themas



notwendig.

Doch  natürlich  trifft  man  in  der  Hauptsache  die  üblichen
Verdächtigen.  Salvadore  Dalí,  Max  Ernst,  Paul  Klee,  Pablo
Picasso, Man Ray, Yves Tanguy, bei den Älteren dann Giovanni
Battista  Piranesi,  Goya,  und  natürlich  kann  eine  solche
Ausstellung an diesem Ort „nicht ganz Dürer-frei“ bleiben, wie
Generaldirektor  Ulrich  Großmann  trocken  feststellt.  Vom
übermächtigen Altmeister ist einmal mehr die „Melancolia I“,
der unglaublich berühmte wie rätselhafte Kupferstich aus dem
Jahr 1514 zu sehen. In jedem Fall bekommen die Besucher eine
Menge zu tun, eine weite Übersicht und viele motivische Bezüge
vom Auftakt mit dem Blick des inneren Auges über die weiteren
zehn Stationen. Wer wollte sich dem widersetzen.

Die Ausstellung ist vom 25. Oktober bis 3. Februar 2013 zu
sehen. Öffnungszeiten: Di, Do, So 10 bis 18 Uhr, Mi 10 bis 21
Uhr.  Der  Katalog  kostet  28,50  Euro  im  Museumsshop,  im
Buchhandel 38 Euro. Ein besonderes Highlight im Beiprogramm
ist die Kooperation mit dem Filmhaus Nürnberg. Es werden dort
unheimliche und fantastische Filme aus der ersten Hälfte des
20. Jahrhunderts, etwa „Nosferatu. Eine Symphonie des Grauens“
(1922) von Friedrich Wilhelm Murnau, gezeigt (25.11., 19.15
Uhr).

Zwischen  Weltgeltung,  Utopie
und  herben  Verlusten:  Das
Hagener  Osthaus-Museum  spürt
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seiner Geschichte nach
geschrieben von Bernd Berke | 1. Juli 2015
Hagens Osthaus-Museum nimmt jetzt die eigene Geschichte in den
Blick – von den Uranfängen anno 1902 bis heute. Doch man geht
dabei  nicht  streng  geordnet  vor,  sondern  gleichsam
essayistisch,  kursorisch,  nach  Art  von  Flanierenden.

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

Die  wirtschaftsmächtigen  Essener  konnten  Osthaus’  Erben
einfach  mehr  Geld  bieten,  als  Hagen  es  vermochte.  Auch
Gerichtsprozesse ums Kunsterbe fruchteten nichts. Es war ein
gigantischer Verlust, im Grunde bis heute nicht völlig zu
verschmerzen.  Hagen  verfiel  damals  für  Jahre  in  eine  Art
Schockstarre. Erst 1930 wurde mit dem Rohlfs-Museum wieder
nennenswertes Neuland betreten. Doch diesen Künstler wiederum
verfemten die Nazis bald darauf als „entartet“. Den Hagenern
gingen in der Folgezeit rund 400 Werke von Christian Rohlfs
verloren  –  nicht  zuletzt  durch  Plünderung.  Eine
Sammlungsgeschichte  mit  Verlusten  und  Verwundungen.
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Ferdinand  Hodler:  "Der
Auserwählte"  (1903,  zweite
Fassung), Öl auf Leinwand, ©
Osthaus Museum Hagen.

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

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

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

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

Mit  der  auf  2300  Quadratmetern  in  Alt-  und  Neubau  weit
ausgreifenden Schau würdigt man zwar zwangsläufig auch die
großen  Gründungsjahre  von  1902  bis  1922,  als  hier  ein
veritables  Weltmuseum  entstand,  doch  weitet  man  die
Perspektive.  Schließlich  ist  auch  in  den  „restlichen“  90
Jahren seither weiter gesammelt worden; nicht immer, aber doch
wesentlich den frühen Folkwang-Impulsen folgend. Die bringen
vor allem die Verpflichtung mit sich, ein waches Augenmerk auf
die jeweilige Gegenwartskunst zu haben und dabei auch die
örtliche und regionale Szene nicht zu vernachlässigen.

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

Hier kommt einiges am passenden Platze zusammen. Es wird etwas
vom  Geist  des  Gründervaters  spürbar,  je  mehr  man  in  die



Dokumente eintaucht. Auch Facetten des allgemeinen Zeitgeistes
lassen sich erahnen. Und schließlich waltet der Geist des
Ortes, vor allem im imposanten Brunnensaal des Museums, dessen
historische Zusammenhänge hier gleichfalls beleuchtet werden.

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

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

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

http://www.osthausmuseum.de


Was ist daran politisch? Die
dOCUMENTA  (13)  und  die
„politische Kunst“
geschrieben von Charlotte Lindenberg | 1. Juli 2015
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