
Kleistiana  (2):  Über  Haydns
Tod
geschrieben von Günter Landsberger | 31. Mai 2011
Kleistgedenkjahr 2011 + Joseph Haydns Gedenktag heute

Etwa 2 Monate vor dem von Hardenberg über Raumer bewirkten,
abrupten Ende der ersten Berliner Abendzeitung mit ihrer 153.
Ausgabe, jener Zeitung Heinrich von Kleists, die seit dem 1.
Oktober 1810 erschienen war, erschien unter den Miszellen ein
Beitrag zu Joseph Haydns Tod am 31. Mai 1809. Man mag diesen
Text als ganzen vermittels folgenden Links bitte nachlesen:
http://modules.drs.ch/data/attachments/2009/090531_Haydn%20heu
te.pdf

Der Schweizer Rundfunk bzw. Radio (DRS 2) , der den von Kleist
übersetzten und geringfügig erweiterten Text ins Netz gestellt
hat,  hat  ihn  nach  der  Sembdnerschen  Kleist-Ausgabe
zitiert. Nimmt man auch noch die neuere Münchener Kleist-
Ausgabe hinzu, wie ich es gerade wohlweislich getan habe, so
stellt  man  vor  allem  fest,  dass  das  in  Kupfer  gestochene
Haydn-Wort dort in einem anderen Wortlaut zitiert wird: „Meine
Kraft  ist  erloschen,  Alter  und  Schwäche  drücken  mich  zu
Boden.“  (Heinrich von Kleist: Sämtliche Werke und Briefe, Bd.
2, München 2010, S.467, Z. 16f.)

Spieglein
geschrieben von Stefan Dernbach | 31. Mai 2011
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Spieglein,  Spieglein  an  der
Wand,
oh Schreck,
man hat sich selbst erkannt

 

 

 

 

 

 

Foto: by Stefan Dernbach

Schubladen
geschrieben von Stefan Dernbach | 31. Mai 2011
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Schublade auf, Schublade zu.

Nochmal auf, gucken, und wieder zu.

Kompaktes Format.

Sehr überschaubar.

Das gibt Sicherheit.

Noch ein paar Nägel in die Rahmung.

Man weiß ja nie was kommt.

Aber man weiß, was sich in der Schublade befindet.

Das weiß man.

In der Schublade liegt das Vermächtnis.

Man hat uns etwas vermacht,

oftmals völlig ungefragt.

Eine Gabe.

Milde Gabe, lustige Gabe, langweilige Gabe, ärgerliche Gabe,
liebevolle Gabe …

Alles in die Schublade …

http://www.revierpassagen.de/1026/schubladen/20110531_0601/schnittstelle_schreibtisch1


Dort gibt es Fächer wie in Besteckkästen.

Für das Süße, gibt es Kuchengabeln. Kleine Gäbelchen.

Die Messer liegen rechts, damit kann geschnitten, wenn nötig
getötet werden.

Aber meistens schaut man auf die Löffel.

Schublade auf, Schublade zu.

Die Teller sind nicht besonders groß,

aber dennoch fällt es schwer, über ihren Rand zu schauen…

Stefan Dernbach ( LiteraTour )

http://www.stefandernbach.kulturserver-nrw.de/

Kleistiana  (1):  „Der
Zweikampf“
geschrieben von Günter Landsberger | 31. Mai 2011
KLEISTIANA (1)

Verbrechen und Klarheit
Zu Heinrich von Kleists meist sträflich unbekannter Erzählung
„Der Zweikampf“

Am Anfang der Geschichte steht – wie überliefert, so auch hier
– ein Mord.
Wer ist der Mörder?
Indizien werden gefunden, Alibis und Gegenindizien auch.
Durch das plausibel erscheinende Alibi des Hauptverdächtigen
gerät  eine  bisher  unbescholtene,  als  unbedingt  ehrenhaft
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geltende Person in Verdacht, den sich Neider und sehr schnell
Überzeugte, will sagen, allzu schnell Überzeugt-sein-Wollende,
zunutze machen.

Vordergründig  um  eine  Kriminalgeschichte,  um  eine
Detektivgeschichte handelt es sich in dieser heute immer noch
spannenden Kleistschen Novelle, mindestens ebensosehr aber um
ein von einem Vorgänger des Jorge Luis Borges stammendes, ihn
darin  gleichsam  vorwegnehmendes  Kapitel  aus  dessen
„Universalgeschichte  der  Niedertracht“.  Um  eine  (zumindest
zeitweilig) verwirrende Verkettung von Verbrechen und Sühne,
von  Unschuld  und  Strafe  geht  es  hier  auch  noch.  Und  um
Sexualität  und  Liebe,  um  Vertrauen  und  Misstrauen,  um
Besitzgier und Hinterhältigkeit – all dies spielt teils sehr
offen, teils auch nur untergründig in das Ganze hinein.

Sogar  in  ein  metaphysisches  Grübeln  kann  einen  diese  ins
Mittelalter versetzte, kurze Geschichte bringen:
Ist das, was in Wahrheit Wahrheit zu nennen ist, zumindest
zuguterletzt, also auch gegen den vorangegangenen Anschein,
ein Fall für Gott? Oder: Etwas kleistischer gesprochen eine
„ENTSCHEIDUNG“sfrage Gottes? Wahrheit als eine „Entscheidung“
Gottes? –
Und wenn es Gott nicht gäbe? Was wäre dann Wahrheit? –

Schnell  fällt  mir  da  noch  eine  mit  Vornamen  bezeichnete
Intrigantin  ein,  die  sich  natürlicher  und  nicht  etwa
übernatürlicher  Umstände  halber  gegen  Ende  der  kleistschen
Erzählung dazu gedrängt sieht, unverhohlen zu Wahrheit und
Klarheit  beizutragen  bzw.  konsekutiv  und  entscheidend  (wie
immer auch indirekt) dazu zu verhelfen.



Kulturhauptstadt  Tallinn  –
nachhaltig  eindrucksvoll  und
übersichtlich
geschrieben von Rolf Dennemann | 31. Mai 2011
Reisen  ist  kein  Spaß.  Man  muss  warten,  man  bekommt
schreckliches Essen und wechselt die Verkehrsmittel, bevor man
den Koffer in sein Hotelzimmer schiebt und erst mal schaut,
welche  sprachlich  und  inhaltlich  nutzbaren  Sender  das
Fernsehgerät bietet. Aber am Ende lohnt sich meist der Weg.
Man ist halt woanders, wo es Gott sei Dank auch anders ist,
mehr oder weniger. Zumindest die Sprache ist in diesem Fall
eine  Höraufgabe  besonderer  Qualität.  Ziel  ist  eine  der
Kulturhauptstädte 2011, die Hauptstadt der Esten, Tallinn, je
nach  Route  ca.  1800  Kilometer  vom  Ruhrgebiet  entfernt.
Gegenüber liegt Helsinki und die finnischen Nachbarn stehen am
Strand  und  winken  ihren  estnischen  Sprachverwandten  zu.
Nördlich  von  Helsinki  liegt  die  andere  nordische
Kulturhauptstadt Turku. Finnland ist zu teuer – also Tallinn.
Da gibt’s auch Finnen.
Tallinn antasten
Tallinn  (früher  Reval)  ist  eine  alte  Hansestadt  und  dies
schlägt einem in der Altstadt in Form von Lokalen und Personal
entgegen,  die  darauf  hinweisen.  Man  kann  also  alte
Hansebegriffe wieder aufgreifen. Da liest man an der Wand:
Lübeck und Rostock. Auch Dortmund war mal Mitglied der Hanse,
wie man es im Dortmunder Rathaus anhand einiger Reliquien
besichtigen kann. Jugend beherrscht das Bild Tallinns. In der
ersten Nacht sind die Hinweise auf die Kulturhauptstadt eher
spärlich  zu  entdecken.  Es  herrscht  Touri-Atmosphäre.  Man
serviert in Holz und trägt Tracht. Bezahlen muss ich aber mit
Euro, nicht mit Holztalern.
Ich bin hoffnungslos over-dressed, habe nur einen schweren
Mantel und Winterschuhe mit. Jetzt aber ist das da draußen
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kurz vor Finnland Mittelmeerklima.
Führung zum KGB

Das Hotel Viru Soros hat 23 Stockwerke. Das
oberste war zu Sowjetzeiten gesperrt. Dort saß
der KGB und hatte alles unter Kontrolle: Das
Personal  und  die  Gäste,  besonders  die
internationalen. Jetzt gibt es dort „die erste
Hotelausstellung“  in  Estland.  Eine  Führerin
mit wunderbarem „r“ in ihrem englischen Akzent

erzählt  der  internationalen  Besuchergruppe  der
Kulturhauptstadt  2011  komische  Geschichten  aus  der
Controletti-Zeit,  die  dort  ehemalige  Besucher  abgeliefert
haben. Man will die Absurdität des Systems zeigen und das
gelingt. Alte Urkunden, die Abhöranlage, Fotos, Utensilien,
die die Sowjets 1991 zurück gelassen hatten, als sie in einer
Nacht mit Sack und Pack verschwanden. Eins von vielen 2011-
Projekten, die was mit Geschichte zu tun haben und diese Stadt
hat viel davon.
Kulturbüro Tallinn

Kunst  am  Meer  -
Experimentale

Am  Meer  gibt  es  Kunst  von  Nachwuchsgestaltern  an  der
Sängerwiese, draußen und im großen Rund, viel beachtet von
Presse und Publikum. Es soll eine Triennale entstehen, sagt
die  Medienfrau  der  KHS,  Maris  Hellbrand,  die  in  München
studiert hat. Im Vergleich zu Ruhr2010 arbeiten hier nur 30
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Personen an allem. Das sind kurze Wege der Zuständigkeiten.
1000 Freiwillige sind gelistet, 300 sind ständig aktiv, jung
und freundlich, nordisch und lieb. Das Büro ist in der dritten
Etage eines von außen eher hässlichen Hauses untergebracht.
Büroräume, die mit Kurzgeschichten tapeziert sind, Reste von
Buchdruckstreifen. Man darf also während der Arbeit lesen.
Touristenströme zwischen Party und Kunst
Und  die  Touristen  aus  Großbritannien  kommen  in  größeren
Gruppen,  sind  zu  30%  mehr  vor  Ort.  Dazu  die  normalen
Touristen,  die  Jungen,  die  bald  die  Altstadt  verstopfen
werden. Partytime im mittelalterlichen Ambiente. In der Stadt
verteilt sind Kunstwerke zu besichtigen, manche davon sind gar
keine  –  wie  die  Litfaßsäulen  mit  künstlerisch  anmutenden
Piktogramme. So verwirrend ist das heute mit der Kunst am
Straßenrand. Kaum glaubt man, ein Werk entdeckt zu haben,
kommt  jemand  und  trägt  es  auf  einen  LKW.  War  nur  ’n
Straßenschild.

Holz, Stroh, Beton und Glas

Topfdeckelanimation

Es  gibt  eine  Experimenta  mit  Kochtöpfen,  Worte  zum
Fotografieren,  Russenmarkt,  Theater  an  jeder  Ecke  und
Architekturirritationen allüberall. Tallinn ist erlaufenswert.
Die  große  Kunsthalle  allerdings  muss  man  mit  dem  Bus
aufsuchen, um dann auf einen Neubau zu stoßen, der Kunst ist,
in dem Kunst ist. Mit Staunen sieht man hier die moderne und
alte estnische Kunst. Der finnische Architekt Pekka Vapaavuori
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errichtete das Gebäude des Kumu (Kumu kunstimuuseum). Und man
wandelt durch den Park am Weizenbergi und denkt: Ist denn hier
Österreich? Gleich kommt der Herr Kaiser und winkt.
Sprach-Fotografie

Ich  entfinde  ein  neues  Genre:
Die Wort- und Sprachfotografie.
Autobus  heißt  „Autobussi“,  ein
Stadtteil  „Ülemiste“,  ein  Turm
„Kiek  in  de  Kök“  und  es  gibt
eine Haltestelle, die Kreuzbergi

heißt. „Pikk“ heißt eine wunderbare Gasse in der Altstadt und
ich betätige mich als Wortfotograf. Bin aber hier, um die
Auswirkungen  der  Kulturhauptstadt  zu  erwandeln.  Vom  Viru
Square fahren die Busse ab und man hat Freude an den Titeln
der Haltestellen. Einfach einsteigen und irgendwo aussteigen.
So entdeckt man die Stadt.
Vor dem Hotel rauche ich nach dem Frühstück. Immer stehen um
diese Zeit ein paar Damen dort und rauchen auch, aber sie
machen den Eindruck, nicht Hotelgäste zu sein, dies aber für
kurze Zeit sein zu wollen. Aber man fantasiert zu viel, wenn
man morgens noch nicht ganz auf der positiven Seite des Lebens
ist. In Gedanken bin ich in einem Taschengeschäft mit einem
Zollstock, um etwas zu finden, was von Ryan Air als Gepäck
akzeptiert wird, wo ich meine Erinnerungen hineinbekomme – als
Handgepäck. Heute Abend komme ich zufrieden ins Hotel zurück,
wo mich in der Lobby freundliche Damen jeden Alters aus ihren
Sesseln dezent anlächeln. Im Zimmer schaue ich in den Spiegel
und bin sicher: Das Lächeln galt meiner Brieftasche und nicht
meinem Gesicht.
Hintern Hinterhof
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Grabsteine auf dem Flohmarkt
der Russen

Hinter dem Bahnhof sitzt der Russenmarkt, so genannt von den
Esten. Er sieht aus wie der Polenmarkt in Ungarn oder der
Chinesen-Markt in Tschechien, nur eben mit Russen, die immer
noch Armeemützen zur Verfügung haben und alte Fotoapparate. Da
das Wort Stadt in Kulturhauptstadt vorkommt, muss man genau
diese versuchen, von vielen Seiten zu erkunden, auch hinter
dem  Bahnhof  oder  in  Vierteln,  wo  man  fern  der  weithin
sichtbaren  Großhotels  wandeln  kann.  In  Nummer  60  sollen
Hausbesetzer leben, zu sehen ist nichts. Vielleicht sind die
Hausbesetzer gerade nicht zu Hause. Davor streitet sich ein
dem Alkohol gegenüber offenes Paar über die Erziehung des
Kindes, das im Kinderwagen döst.
Architektur

http://www.revierpassagen.de/wp-content/uploads/2011/05/russenmarkt.jpg
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Baumhaus

Man  trifft  auf  gewagte  Architekturstile,  die  direkt
nebeneinander  sich  gegenseitig  auflehnen,  das  alte
traditionelle  Holzhaus,  das  immer  eines  Tages  dem  Zerfall
entgegen rückt, Mietshäuser mit schwarzen Fensterrahmen und
sachlichem Design, Häuser mit Schiebetüren aus Glas vor den
Balkonen mit Meerblick. Tallinn scheint ein offenes Feld für
architektonische Wagnisse, die meisten zumindest interessant.
Entlang des Wassers führt ein neuer Kulturkilometer-Pfad, der
im Sommer eröffnet werden soll. Ein Designer-Laden steht schon
gegenüber einem kleinen Meeresarm mit blauen Fischkuttern. Im
Herbst gibt es ein großes Design-Festival. Der Laden scheint
gerüstet. Man sieht Autoreifen, die mit Wollfransen versehen
sind  und  maritim  anmutendes  Klein-Gerät  für  den
Geburtstagstisch.

Architektur-Wandel

Köler Prize
In  einer  ehemaligen  Fabrik  (kennen  wir  doch)  ist  eine
Ausstellung sehr erfolgreich. Das Fernsehen dreht gerade dort.
Der „Köler Prize“, kuratiert von wichtigen Künstlern, zeigt
„Underground-Art“, wie man mir sagt, aber es ist geputzter
Underground, falls es sowas gibt. Eine sehenswerte Ausstellung
in Meeresnähe, deren Macher davon überrascht wurden.
Vor dem Café Boheme, wo man zum Kuchen pürierte Erdbeeren
bekommt,  will  ein  abgezotteltes  Paar  partout  unsanft  eine
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Anmache starten und bietet ein kurioses Schauspiel, das sich
nicht in Text fassen lässt. Die Polizei ist freundlich und
nimmt nur die Lady mit. Ihn treffe ich später wieder, an der
Seite einer neuen Bummelfreundin.
In  einem  alten  Elektrospannungswerk  findet  eine  Schau  zu
Mythen  Estlands  statt.  Sie  ist  offenbar  überwiegend  für
Kinder,  die  dort  in  Rohre  blasen  und  allerlei  Sound
verbreiten,  den  man  so  nicht  wieder  hören  kann.Das
Strohtheater ist der bisherige Höhepunkt des Jahres, wie man
sagt. Das örtliche NO99 Theater ist seit 2006 Mit-Initiator
dieser verrückten Idee, ein temporäres Theater aus Stroh zu
bauen.  Nun  steht  es  auf  einem  Hügel  neben  der
geschichtsträchtigen  Altstadt  –  ganz  in  schwarz  und
brandgesichert. Das will man sehen und die häufigste Frage, ob
es denn nicht gefährlich sei, wird immer wieder beantwortet.
Das Stroh ist gepresst und brennt schlechter als Holz. Es
bekommt  keine  Luft  fürs  Feuer.  Zudem  ist  natürlich  alles
feuergesichert mit allen möglichen Chemikalien. Derzeit spielt
man „Hirvekütt“ nach dem Film „The Dear Hunter“ mit Robert de
Niro. Dramaturg Eero Epner erklärt in gutem Deutsch, dass der
ursprüngliche Plan, das Theater im Oktober wieder abzureißen,
noch nicht ganz endgültig ist. Plan war, die Flüchtigkeit des
Theaters auch fürs Gebäude gelten zu lassen, eine eigentlich
wunderbare Idee. Die Finnen zeigen Interesse, es in ihrem Land
wieder aufzubauen. Hier, von schwarzem Stroh umgeben, sieht
man bis Oktober die Festivalgruppen Deutschlands und Europas:
She She Pop, Le Ballet C de la B oder Gob Squad.
Guerilla Kino

Kinoansage  vor
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dem
Gewächshaus

Was sich heute alles als Guerilla bezeichnet, wirft ein Bild
auf die um sich greifende Verniedlichung für alles. In einem
Gewächshaus  stehen  Flachbildschirme,  auf  denen  ein
Dokumentationsfilm  gezeigt  wird,  der  sich  auf  ehemalige
Dissidenten  bezieht,  die  sich  hier  als  Gartenhelfer
verdingten. Vorher muss man sich einer Führung unterziehen.
Die Volunteers erzählen in dieser mir fremden Sprache von
Pflanzen und deren Herkunft. Nun gut. Vielleicht gibt es bald
irgendwo ein Guerillero-Ringelpietz mit Pustekuchen.
Ich treffe immer wieder eine Journalistin, die für den WDR in
Tallinn unterwegs ist (Skala, Sendung am 23.6.), die offenbar
die gleichen Wege nimmt wie ich, beide auf Erkundungsreise,
sie mehr per Ohr. Ich hab noch die Augen dabei und riechen
kann man das Meer nur in der Nähe. Es gibt ein Stück „Strand“,
auf dem ein toter Hund auf Verwesung wartet, ein Ort, der
nicht als Badestrand durchginge, wäre man auf Capri. Die Stadt
beginnt,  mir  zu  gefallen.Man  stolpert  geradezu  über  die
zahlreichen Theater und Galerien. Jetzt, bei der Maihitze. Im
Winter sind es wahrscheinlich Zufluchtsorte.
Häuser und Teilgebäude

Und  immer  wieder:  die
Architektur,  vollendet,
eingefügt oder abgebrochen. Eine
Brücke, die geradezu ins Nichts
führt,  wird  auch  bald  Ort  für
einen japanischen Künstler, der
sich  mit  der  Betonmasse
angefreundet hat. Ich werfe mich
wieder auf einen Markt, trinke

einen  äußerst  fragwürdigen  Cappuccino  und  sehe  schlafende
Biertrinker. Zwischen alten Holzhäusern und Backsteingebäuden
schimmert das Neue. Ein ganzes Viertel in Shopping-Hochglanz
wird so das alte erdrücken, das sich aber so entschlossen
wehrt,  dass  man  diese  Mischung  hinnimmt,  ja,  sie  gar
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bewundert. Die Sonne steht über der stillen Altstadt. Ich
erlebe ein Abendessen, das mir schmeichelt und ich trage den
wunderbaren Geschmack bis heute am Gaumen. Ein kleines Lokal,

alt und neu

neben einem Kulturzentrum, aus dem Heavy-Metal-Musik dröhnt,
bietet  eine  wunderbare  Küche  für  geringes  Entgelt.  Später
stehen vor dem Haus, aus dem es nun modernjazzt: Ein Althippie
mit  langem  Bart,  ein  40-jähriger  Punk,  ein  Rocker  mit
Nietenjacke und zwei dunkle, depiercte Gothic-Emos, die sich
fröhlich  gegenseitig  zuprosten.  „õhtusöök!“  (Prost).  Fragen
Sie nur einen Esten, wie man das ausspricht. Tschüss heißt auf
jeden Fall „Tschüss  Nägemist!“

http://www.revierpassagen.de/wp-content/uploads/2011/05/haeuser-2.jpg


Im Hintergrund: das temporäre Strohtheater in Tallinn

 

FAZ: Kopf-Gevögel?
geschrieben von Stefan Dernbach | 31. Mai 2011
Das gewichtige Blatt liegt vor
einem,
ein  paar  Seiten  umdrehen,
anhalten,  schauen.

„Von Tätern und Opfern“…29. Mai 2011 – FAZ – Sonntagszeitung
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Die Protagonisten: Christoph Röhl & Tilman Jens.

Der  Röhl  hat  einen  Film  gemacht  &  der  Jens  ein  Buch
geschrieben. Das klingt dann zunächst mal alltäglich, ja wäre
da  nicht  die  Odenwaldschule.  Wer  sich  etwas  mit  der
Gesellschaft befasst, bei dem klingelt es sofort. Aber warum
ist dieser Artikel in der Rubrik – Politik – gelandet?

Eine Debatte, na ja, eher ein Streit zweier Kulturschaffender.

Man hat sich in den Haaren, zieht und zerrt.

Wer hat denn nun geschlampt? – der Röhl oder der Jens – oder
beide? Auf jeden Fall haben sich beide Protagonisten an das
Thema – Missbrauch – gewagt, der eine ( Tilman Jens ) befasst
sich mit den Tätern, der andere ( Christoph Röhl ) – legt sein
Augenmerk auf die Opfer.
Da ist die Reibung schon programmiert.

Wer hat was erwähnt, wer hat was weggelassen?
Fakten, Fakten, Fakten.
Was lebt sich da nach außen?

Ein Tanz auf dem Vulkan der Rechthaberei?

Es lebt die Projektion.

Zwei Autoren im Sumpf der Übertragung.

Da kann man  ins Schleudern geraten.

Wer verdrängt hier was? Wer unterschätzt die Tragweite?

Kaum zu glauben, dass sich zwei Kultur-Profis wie Amateure
verhalten,
wenn es um ein solch gewichtiges Thema geht. Noch schlimmer
wären Dilettantismus
und Erbsenzählerei. Geht es um Verstehen und Erhellung der
Umstände, oder erleben
wir einen neuen medialen Schaukampf, der die Verkaufszahlen



fördert?

Christoph Röhl schreibt also in der FAZ über Tilman Jens und
dessen Buch „Freiwild“.

Die vermeintlichen Täter – noch schlimmer – die tatsächlichen
Täter – in Verbindung mit Freiwild
zu bringen, da betritt Tilman Jens ganz dünnes Eis.

„Du musst Dein Leben ändern!“
geschrieben von Günter Landsberger | 31. Mai 2011
29. 05. 2011: „Du musst Dein Leben ändern!“
Mahlers Siebte mit den Bambergern Symphonikern unter Jonathan
Nott in der Philharmonie Essen

Hätte  ich  genau  diese  Aufführung  der  7.  Symphonie  Gustav
Mahlers schon früher hören können und genau so hören können,
wie es gestern Abend in der Essener Philharmonie der Fall
gewesen ist, und wäre das noch in sehr jungen Jahren erfolgt
und nicht erst jetzt nach einem langen Berufsleben, ab sofort
würde ich einen ganz anderen Berufsweg eingeschlagen haben und
mein Leben fortan ganz der Musik widmen.

1952, von Salzburg in den Essener Norden gekommen, hätte ich
so den zweieinhalb Jahre zuvor begonnenen Klavierunterricht
auch  unter  den  widrigsten  Bedingungen  einer  vorherrschend
musikfremden  Umgebung,  in  der  ich  nun  weiter  aufwuchs,
unbedingt fortgesetzt und hätte nicht mehr erst in einem nur
vorgestellt zweiten Leben, sondern damals ganz ernsthaft und
entschieden  (unter  Berücksichtigung  aller  notwendigen
Vorstufen) Dirigent oder gar Komponist werden wollen.

Aber  hätte  ich  mit  10  diese  Mahler-Musik  schon  so  hören
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können? Wäre ich dafür schon bereit gewesen, so unmittelbar
und  so  bezwingend  nah,  wie  sie  mir  gestern  Abend  endlich
gekommen ist? Und hätte es gegen 1952 irgendein Orchester und
irgendeinen  Dirigenten  in  der  Welt  gegeben,  die  einem
ausgerechnet  Mahlers  Siebte  auf  diese  Weise  so  hätten
nahebringen können? Ich glaube nicht. Und nicht nur, weil der
Mahler-Boom, den ich alsbald mitbekommen habe, so recht erst
in den 60er-Jahren eingesetzt hat. Auch als ich über Rundfunk
und Schallplatte schon längst für die Werke Mahlers gewonnen
war, fand ich lange keine einzige Aufnahme der Siebten, die
mich wünschenswert überzeugt bzw. begeistert oder gefesselt
hätte.

Erst  die  Begegnung  mit  der  Aufnahme  des  Utah  Symphony
Orchestra unter Maurice Abravanel, und nicht schon die mit den
Aufnahmen  Georg  Soltis,  Leonard  Bernsteins  und  Rafael
Kubeliks, hat maßgeblich etwas daran geändert. Und zwar recht
eindrucksvoll  schon  mit  dem  Symphoniebeginn.  Auf  diese
Abravanel-Einspielung stieß ich erst in den 70er-Jahren und
sie  blieb  fortan  (fast  bis  gestern)  meine  persönliche
Referenzaufnahme. Aber mein Leben aufwühlend geändert hat auch
sie  nicht  mehr.  Erst  nach  der  gestrigen  Aufführung  der
Mahlerschen  Siebten  durch  die  Bamberger  Symphoniker  unter
ihrem Chefdirigenten Jonathan Nott weiß ich genau: Wäre ich
jetzt noch jung, bliebe mir nun gebieterisch nur der Weg in
die Musik, so dornig er auch wäre. Ich würde als junger Mensch
spätestens  jetzt  mein  Leben  daraufhin  ausrichten,  meine
Lebensplanung ändern.

Noch  nie  hat  mich  die  Komposition  und  die  Darbietung  der
ersten drei, vier Sätze dieser Symphonie so sehr überzeugt wie
gestern. Auch im fünften Satz war die orchestrale Darbietung
auf  gleichbleibend  hohem  Niveau,  mit  dem  kompositorisch
angestrebten  Verhältnis  dieses  Satzes  zu  den  vier
vorausgegangenen  indessen  habe  ich  (nur  vorläufig?)  noch
gewisse Schwierigkeiten. Mahler scheint in diesem letzten Satz
geradezu  Wert  darauf  gelegt  zu  haben,  hin  und  wieder



ausgesprochen  triviale,  musikalisch  eher  minderwertig
eingestufte  Themen  zu  zitieren,  zu  verwenden  und  ironisch
wichtig zu nehmen: „Schlösser, die im Monde liegen“ klingt da
operettenhaft  an,  wie  später  in  Bartóks  „Konzert  für
Orchester“  das  populäre  „Dann  geh  ich  ins  Maxim“.

Im Juli werde ich Mahlers Siebte noch einmal in Essen hören:
diesmal  mit  den  hier  Heimrecht  habenden  Essener
Philharmonikern unter Stefan Soltesz. Kein Zweifel, dass auch
diese Darbietung gut sein wird. Dennoch habe ich ein bisschen
Sorge: Denn besser als die gestrige der Bamberger Symphoniker
kann sie kaum sein. Gespannt bin ich aber darauf, wie der
erste Satz, der mir bei jeder Interpretation anders vorkommt,
diesmal  klingen  wird.  Und  ob  mir  der  fünfte  Satz  langsam
einzuleuchten vermag.

Soziale  Miniaturen  (4):
Sandburg
geschrieben von Bernd Berke | 31. Mai 2011
Ein  zweijähriges  Mädchen  am  Inselstrand.  Selbstvergessenes
Spiel. Die Eltern müssen nur zuschauen.

Da erscheinen zwei Gymnasialklassen (man bemerkt sofort den
Mittelschichts-Habitus), sechstes und siebtes Schuljahr. Die
Phase, in der es zu „knistern“ beginnt. Mindestens.

Zunächst die Mädchen. Eine von ihnen kümmert sich sogleich
rührend um das Kleinkind, baut eine Sandburg mit ihm. Ganz aus
freien  Stücken.  Ganz  geduldig.  Die  anderen  schauen
interessiert  hin,  freilich  mehr  oder  weniger  verstohlen;
manche vielleicht auch mit dem Vorbehalt, ob das denn „cool
genug“ sei. Die eine, sozusagen Pionierin, macht unverdrossen
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weiter – und bricht alsbald den Bann. Ein ums andere Mädchen
schließt sich dem Spiel an, bis schließlich ein ganzer Kreis
beisammen ist, alle um das Kleinkind geschart, das beglückt
lacht.

Von der so vereinten Mädchengruppe werden nun auch die Jungen
angelockt, die mit lässigen Gebärden herbeischlendern, einige
großspurige Gesten des Burgenbaus vollführen, ein paar Sprüche
klopfen  und  sich  dann  rasch  wieder  zurückziehen.  Bis  auf
weiteres.

Sieht aus, als würde vieles so bleiben.

Soziale  Miniaturen  (3):
Profis
geschrieben von Bernd Berke | 31. Mai 2011
Vierköpfige  Schülergruppe,  nachmittags.  Ungefähr  9  bis  10
Jahre alt. Plötzlich entfährt dreien von ihnen der gegen den
Vierten  gewendete  Ruf:  „Loser!“  Tadellos  ausgesprochen,
geradezu mit Kennerschaft dahingesagt. Man merkt die medial
vermittelte Gewohnheit. Sagt man so. Macht man halt. Kommt in
jedem dritten „Tatort“ vor. Anlass zweitrangig. Und sie kennen
noch ganz andere Worte…

Dann die unvermeidliche und doch erstaunliche Steigerung: Die
Drei  skandieren  „Mob-bing,  Mob-bing,  Mob-bing…“  Sie
ironisieren es und lassen es doch nicht bleiben. Sie mobben
sozusagen auf höherer Ebene, laut und schmutzig – und stehen
zugleich drüber, sind abgebrühte Profis.

Zutiefst dümmlich und zugleich hochreflektiert.

Doch, das geht. Anything goes.
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Thanks  for  your  company,
Bobby
geschrieben von Rudi Bernhardt | 31. Mai 2011
Keine  Ahnung,  wann  es  war,  aber  ich  war  ganz  sicher  ein
Jüngelchen, da trällerte ich auf dem Schulweg, so etwa in Höhe
der Kreuzung Lindemannstraße/Kreuzstraße in Dortmund „Like a
rollin‘  stone“  –  hatte  ich  nächtens  gehört,  via
Transistorradio.  Keine  Ahnung  wer  da  sang,  aber  es  ging
widerstandslos ein und blieb in Erinnerung.

Ehrfürchtig meinte mein damaliger Schulfreund, der mich wie
jeden Morgen begleitete: „Ah, Bob Dylan …“ Und ich tat so, als
wüsste ich, wer das ist. Wenig später wusste ich es, wusste
ich, wer dieser Robert Allen Zimmermann war, der sich (man
weiß nie, ob man ihm wirklich glauben darf, oder er einen
schlicht auf den Arm nimmt), der sich also nach Marshall Matt
Dillon nannte, weil ihm die Serie so gut gefiel. Und ich
wusste, was er mit „Blowing in the wind“ meinte. Und ich
wusste, dass mir seine Version von „Tambourine Man“ besser
gefiel als die der „Byrds“ – allenfalls Melanie Safka coverte
den Song kongenial.

Seit diesen Mittsechziger Tagen in Dortmund begleitet mich der
„Meister“  nun,  näselt  er  sich  durch  unsere  gemeinsame
Geschichte, von Baez bis heute. Belegt er immer wieder neu,
dass er weder ein umwerfender Sänger noch Mittelpunkt einer
ebenso  umwerfenden  Bühnenshow  ist,  dass  er  aber  umwerfend
bleibt, immer wieder umwerfende Titel lebendig macht und sich
niemals in einen noch so umwerfenden Mainstream schachteln
lässt.

Er wird heute 70, ein wenig Zeit bleibt mir bis dahin noch. Es
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ist sicher die Zeit der alten Herren, wenn zahllose Wunderer
oder Bewunderer ihm innerlich dazu gratulieren, dass er bisher
jeden Trend, jede Sucht und sich selbst überlebt hat. Der
„Meister“ ist 70, und ich fühle mich auch nicht mehr so gut.
Irgendwann  hörte  ich  „Knock,  knock,  knockin‘“  und  war
begeistert.  Dann  irgendwann  mal  wieder  „Lenny  Bruce“.  Und
immer auch mal wieder die alten – wie „Lay Lady Lay“. Sie
fielen mir einfach immer mal wieder im Radio auf, ich legte
weder ein Platte auf den Teller noch eine CD in der Schacht,
wenn ich Bobby hörte. Er blieb präsent, von Zeiten, die er mit
Jack Kerouacs Beatnik-Literatur verbrachte über die Wilburys
bis zum Zeitpunkt,vf als zwei Päpste ihm zuhörten (der eine
war es noch, der andere wurde es nach ihm und ist es bis
heute).

Und warum näselt sich Bobby „der Meister“ durch meine Zeit?
Weil er nie das Alte machte, sondern das Neue suchte, es
manchmal fand und uns servierte. Tolle Zeit, Bobby, und noch
einmal: Happy Birthday. Ich freue mich auf Zukunft.

(Foto: Bernd Berke)

Meerjungfrauen und mongoloide
Kinder:  Eine  postdramatische
Theaterparodie
geschrieben von Katrin Pinetzki | 31. Mai 2011
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"Die  Schauspielerin
(Katharina Ley) reißt Josef
Ackermann  engagiert  die
Maske  vom  Gesicht.  Foto:
Thomas  M.  Jauk

Auch wenn man als Dramatiker gerade einmal 30 Jahre alt ist,
kann man dem Theaterbetrieb einmal so richtig den Zerrspiegel
vorhalten. Genau das tut Autor Wolfram Lotz in seinem bereits
mit dem Kleist-Förderpreis gekrönten Stück „Der große Marsch“,
das  nun  bei  den  Ruhrfestspielen  Recklinghausen  seine
Uraufführung erlebte. Seine Thesen sind zwar nicht unbedingt
originell,  aber  unterhaltsam  und  durchaus  ungewöhnlich
verpackt. Leider haben sie in der lahmen Inszenierung des
Saarländischen Staatstheaters keine Chance.

Die Bühne (Florian Barth) ist eine Showbühne samt Treppe,
gegeben  wird  Theater  im  Theater:  Eine  Schauspielerin
(Katharina Ley) moderiert eine Revue, mit der das Theater
beweisen will, wie kritisch und politisch es doch ist. Allzu
schnell zeigt sich jedoch die ideologische Verbohrtheit der
Theatermacher, die echte Sozialhilfeempfänger auf die Bühne
zerren  („Sie  sind  die  Opfer  der  Gesellschaft!“)  und  in
pseudokritischen  Interviews  Josef  Ackermann  und
Arbeitgeberpräsident Hundt auf den Zahn fühlen. („Armut findet
konkret  statt  in  unserer  Wirklichkeit!).  Der  erste  Teil
handelt also vom Scheitern dieses Ansatzes – am Ende liegt das
Theater,  wie  die  Regieanweisungen  genussvoll  schildern,  in
Trümmern, der Regisseur flieht, das Publikum verlangt sein
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Geld zurück.

Das tat das Recklinghäuser Publikum nun nicht, was vielleicht
an der schönsten Szene des Abends liegt: Das üppige, für die
Sozialhilfeempfänger gedachte Buffet („Sie armen Leute, jetzt
nimmt jeder einen Gemüsebratling“) wurde vor der Pause für das
Publikum freigegeben. Während „der Autor“ (Gertrud Kohl) aus
seinen  Regieanweisungen  vorliest,  dass  sich  das  Publikum
zögernd an die Buletten wagt, tut das Publikum eben dies.
Regieanweisungen und Realität werden eins.

"Die  Sozialhilfeempfänger"
stehen schüchtern am Buffet,
von  dem  sich  am  Ende  das
Publikum  bedienen  darf.
Foto:  Thomas  M.  Jauk

Und  so  erschien  das  Publikum  zum  dritten  Teil  nahezu
vollzählig wieder und verfolgte nun von der Bühne aus, wie
Lotz  das  Theater  gerne  hätte.  Der  Zerrspiegel  war
verschwunden, es ging nun um Visionen. Als Kronzeugen lässt
Lotz unter anderen Prometheus und Anarchie-Theoretiker Bakunin
auftreten  sowie  einen  gelähmten  Dichter  und  seine  eigene
Mutter.  Nach  Lotz’  romantischem  Ideal  agiert  das  Theater
komplett  autonom,  befreit  sogar  von  den  Gesetzen  der
Schwerkraft  oder  der  Sterblichkeit:  Theater  hat  sich
gefälligst nicht an der Realität zu orientieren. Fiktion muss
die Wirklichkeit verändern!
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In der zweitschönsten Szene des Abends erklärt ein engagiert-
entrückter  Prometheus  (Klaus  Meininger)  der  verzweifelten
Moderatorin, wie man die Sterblichkeit abschaffen kann: „Wir
müssen nur die Seegurke fragen!“ Das ist schön irre, das ist
interessant – schließlich ist der Meeresbewohner tatsächlich
potentiell unsterblich, doch die Schauspielerin dreht durch
und  stellt  ihre  Rolle  in  Frage,  ganz  im  Stil  von  René
Pollesch: „Ich muss hier einstehen für irgendwas, für das
Theater muss ich hier immer einstehen!“

"Der  Regisseur"  (Georg
Mitterstieler) im Kampf mit
der  Schlange,  Symbol  des
Kapitalismus (Nina Schopka).
Foto: Thomas M. Jauk

Schon die Liste der handelnden Personen macht klar: Dieses
Stück kann nicht einfach abgespielt werden, es verlangt nach
einer Regie, die sich alle Freiheiten nimmt. Lotz hat ein
Stück postdramatisches Theater geschrieben und beim Schreiben
wohl an Regisseure wie Frank Castorf (oder Pollesch) gedacht.
Was er mit Regisseur Christoph Diem bekommen hat, ist das
Gegenteil: Eine mutlose Inszenierung, die sich fast sklavisch
an  die  Vorgaben  hält  und  dort,  wo  es  nicht  geht,  ins
Theatralisch-Platte  ausweicht.  Statt  der  geforderten  50
singenden Meeres-Nymphen tritt stellvertretend eine attraktive
Schauspielerin im Meerjungfrau-Kostüm auf, und wenn Lotz „21
mongoloide Kinder“ fordert, lässt Regisseur Diem tatsächlich
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das  gesamte  Ensemble  samt  Technikern  dümmlich  lächelnd
herumlaufen.  Am  wenigsten  bekommt  dem  Stück  aber  die
unerträgliche Langsamkeit. Vor allem in den Dialogen fehlt
Tempo, ganzen Szenen mangelt der Schwung.

Das alles ist fatal. Denn Lotz’ wichtigste Botschaft – das
Theater  erschaffe  seine  eigene  Welt  –  ist  nicht  so
tiefschürfend  und  kompliziert,  dass  man  sie  dem  Zuschauer
einhämmern müsste (was die Inszenierung mit einem Chor im
Epilog tatsächlich tut!). Am Ende entsteht also genau die Art
von Theater, gegen die Wolfram Lotz mit „Der große Marsch“
angeschrieben hat.

(Der Artikel ist aus dem Westfälischen Anzeiger).

Was hättest Du getan?
geschrieben von Nadine Albach | 31. Mai 2011

Melanie Lüninghöner und Liam
Adler  in  "Waisen"  Foto:
Birgit  Hupfeld

Ein Stück „über das, was hier und jetzt passiert“ und über
das, „woran man glaubt“ wollte der britische Dramatiker Dennis
Kelly  schreiben  –  und  hat  mit  „Waisen“  tief  in  das  Herz
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unserer Gesellschaft geschossen. Schauspieldirektor Kay Voges
positioniert  seine  Inszenierung  im  ehemaligen  Gebäude  des
Ostwallmuseums und rückt sie so atemlos nah an uns heran.

Im ersten Moment fühlt man sich wie bei einer Vernissage:
Videos von Daniel Hengst zeigen Szenen der Stadt, interessiert
beschaut  von  den  Besuchern,  die  durch  die  wohlbekannten
Museumsräume wandeln. Die Holzbox im Lichthof wirkt da fast
wie ein Störfaktor, eine Black Box, in die sich doch nach und
nach alle hineinbegeben. Um den eigenen Monstern hallo zu
sagen.

Gut 80 Menschen passen in den geschlossenen Raum, den Michael
Sieberock-Serafimowitsch erdacht hat: Wie in einer Art Karton
im Karton sitzen sie zweireihig um ein winziges Wohnzimmer
herum, zum Greifen nah an Helen (Melanie Lüninghöner) und
Danny (Frank Genser), die sich gerade auf ein romantisches
Abendessen  vorbereiten  –  als  plötzlich  Helens  Bruder  Liam
(Christoph  Jöde)  blutverschmiert  hereinbricht  in  diese
gediegene Atmosphäre. Er habe einem verletzten Araber helfen
wollen. Doch Liam verstrickt sich in Lügen, so dass schon bald
nicht mehr klar ist, wer Opfer und wer Täter ist. Helen aber
will partout nicht die Polizei rufen, um ihren vorbestraften
Bruder zu schützen.

Mit schrecklicher Konsequenz treibt Kay Voges das Geschehen
voran: Was als beinahe Hitchcockscher Krimi mit satirischen
Akzenten  beginnt,  wird  bald  zu  einem  Kammerspiel  des
bürgerlichen Grauens. Die drei Figuren bewegen sich rasant auf
den Abgrund zu. Kelly treibt sie mit unerbittlicher Härte in
immer komplexere Fragen. Es geht um das Verhältnis von dem
Eigenen  und  dem  Fremden  und  darum,  wie  schnell  unsere
moralischen  Werte  korrumpiert  werden,  wenn  jene  involviert
sind,  die  wir  lieben.  Unterdrückte  Sehnsüchte,  Ängste  und
Aggressionen sowie dumpfer Fremdenhass zeigen immer deutlicher
ihre Fratzen.

Melanie Lüninghöners Helen wirkt wie ein Vulkan, in dem Wut,



bedingungslose  Loyalität  und  gewalttätige  Mitleidlosigkeit
brodeln,  hin-  und  hergerissen  zwischen  vernunftheischender
Kontrolle und gnadenloser Manipulation. Christoph Jöde schafft
als Liam den Sprung vom hyperaktiven, nervösen Asozialen zum
bösartigen Neider. Zwar fällt Frank Genser als Danny am Ende
im Vergleich ein wenig ab – insgesamt jedoch erzeugt das Trio
einen  beklemmenden  Sog,  dem  man  sich  als  Voyeur  nicht
entziehen  kann.

Die Zuschauer leiden, schwitzen, atmen mit, schauen zu den
anderen und in sich hinein: Was hättet Ihr getan – und was
ich?

(Der Artikel ist aus der Westfälischen Rundschau).

Soziale  Miniaturen  (2):
Kontoauszug
geschrieben von Bernd Berke | 31. Mai 2011
Ein  stilecht  abgewrackter  Punk  schlurft  daher,  heftig
tätowiert,  flächendeckend  gepierct.  Wie  es  das  Klischee
verlangt.

Auf seinem rissigen Shirt prangt die Aufschrift „Ihr seid alle
ätzend!“ Hasserfüllt die ganze Haltung, jeder Blick Abwehr und
Angriff. Oh, der hat Schluss gemacht mit allen Übereinkünften.
Der ist sternenweit entfernt von jedem Spießertum, von jeder
Normalität. Fast könnte man ihn beneiden.

Doch was tut er jetzt? Er nestelt aus dem abgewetzten Rucksack
seine  EC-Karte  der  Volksbank  hervor,  verschafft  sich
routiniert  Zutritt  zum  Raum  mit  den  Geldautomaten  seines
Vertrauens. Zieht alsdann noch die Kontoauszüge, damit das
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gleichfalls  seine  Ordnung  hat.  Gewiefte  Marketing-Strategen
könnten mit ihm ein Filmchen drehen und so für die allseits
tolerante Bank werben. Man will nicht wissen, über wie viel
Geld er verfügt. Doch posiert er mit blindwütiger Verachtung
gegen  allen  Besitz.  Darf  man  das  nicht  Verlogenheit,  gar
Idiotie nennen?

Jaja, gewiss: „Das System hat alle vereinnahmt, man kann ihm
nicht  entrinnen.“  Welch  eine  betrüblich  billige
Schlussfolgerung aus solch einem winzigen Vorfall. Doch ist
sie falsch?

Gütige Diktatur
geschrieben von Bernd Berke | 31. Mai 2011
Der und jene könnten Anwandlungen haben. Sie könnten sich
wünschen,  eine  „gütige  Diktatur“  zu  errichten.  Dann  würde
vieles geradezu hingebungs- und liebevoll verboten, ja das
Ungefüge  würde  gleichsam  zärtlich  von  der  Erde
weggestreichelt.

Wohlig ließe man sich treiben zwischen zeitweiligem Überdruss
und bleibendem Widerwillen gegen Dinge und Worte. Wachsende
Verbotslust. Anschwellende Verfügungslaunen.

Nun aber frisch begonnen:

Internet? Schluss mit dem infantilen Quatsch. Fernsehen? Ab
dafür!  Mobiltelefonie?  Weg  damit.  Schleunigst.  Keine  Leute
mehr mit Headsets, die vor sich hin palavern und den Anschein
erwecken,  als  führten  sie  wirre  Selbstgespräche.  Ist  doch
peinlich.

Stracks kommen nun die so genannten SUVs an die Reihe. Diese
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gewaltförmigen  „Spaß“-Tonnagen  mit  gefühlten  tausend  PS.
Alltagskriegsgeräte, Macht-Maschinen. Ab zum Schrottplatz, wo
sie alle sinnvoll zu Granulat zermahlen werden. Wie lieblich
das bröselt.

Übrigens,  damit  das  klar  ist:  Gockelhaftes  Skrotumkratzen
zieht  allgemeine  Ächtung  nach  sich.  Nein,  nicht  Achtung.
Ächtung.

Wenn wir schon mal sackerment dabei sind: Sofort runter mit
Rucksäcken, deren Träger(innen) sich immer im falschen Moment
raumgreifend umdrehen. Weitere Begründung überflüssig. Ist ja
`ne Diktatur.

Die MP3-Stöpselei, der vollverkabelt einher tapernde Passant?
Selbstverständlich streng verboten. Das Zeug ist samt Zubehör
bei den Sammelstellen abzugeben.

Strikt unterbunden wird überhaupt das Geschrei um angebliche
„Must-haves“  und  vermeintlich  unverzichtbare  Marken.  In
stinkreichen Vierteln von Frankfurt/Main, so heißt es, werden
Schüler gemobbt, die nicht das neueste iPhone, sondern nur ein
gewöhnliches Handy bei sich tragen. Für derlei Drangsalierung
betrüge das Strafmaß in der „gütigen Diktatur“ fünf Jahre
Computerspielverbot nebst Bücherlesezwang und Sozialdienst.

Schließlich das tägliche Alarm- und Sirenengeheul der medialen
Hypes: Ab in den Orkus, Deckel drauf. Ruhe im Karton!

Nun mögen manche einwenden, hier werde dem Leben jegliche
Farbe und Freude ausgetrieben, man lande so geradewegs im
eisgrauen Kommunismus altbekannter Prägung. Wartet nur, bis es
erst richtig anfängt, bis Geld und Besitz gänzlich abgeschafft
werden und das Paradies auf Erden befohlen wird!

Danke für die Aufmerksamkeit.



Absurditäten des Alltags
geschrieben von Nadine Albach | 31. Mai 2011

Manche Tage beginnen mit einer
Ansammlung von Skurrilitäten.

Es fing schon am Kiosk an. Auf die Frage „Haben Sie auch einen
Spiegel?“ sah mich die Verkäuferin derart entgeistert an, dass
ich schnell hinzufügte „Also, ich meine, die Zeitschrift.“ Da
jauchzte  die  Frau,  kriegte  sich  kaum  noch  ein  und  japste
„Danke für den besten Witz des Morgens.“

Am  Bahnhof  dann  stand  und  saß  eine  Klasse  schwer
pubertierender Jugendlicher auf dem Weg zu einem Schulausflug,
mitsamt einer um Ordnung bemühten Lehrerin. Nach und nach rief
sie die Schüler zu sich, um ihre Handynummern abzufragen.
Zwischendurch die Durchsage, dass ein Zug ausfällt.

„Frau  …,  der  Zug  fällt  aus.“  „Ja,  aber  wir  nehmen  den
nächsten.“
„Tiiiiiiimmmm, kommst Du mal!“ Ein Junge schlurft herbei und
jammert.  „Ich  hab  ihnen  meine  Nummer  doch  schon  per  SMS
geschickt.“ „Ich habe aber kein Handy dabei, also sag sie
mir.“ „Na toll, jetzt hab’ ich meinen Sitzplatz verloren.“
„Frau…., der Zug fällt aus!“ Tiefes Seufzen.

Im  Zug  schließlich  entdecke  ich  in  der  Welt  kompakt  eine
herrliche Meldung: Ein Mann in Verden hat für eine über die
Straße laufende Katze eine Vollbremsung hingelegt. Was dazu
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führte, dass er eine Mülltonne plus zwei Findlinge rammte, aus
der Tonne eine Bratpfanne flog und in die Windschutzscheibe
eines  anderen  Wagens  knallte,  was  die  68-jährige  Fahrerin
schockte. Das Ergebnis, so schreibt die Welt kompakt schön:
„Beide  Autos  wurden  erheblich  beschädigt,  die  Katze  blieb
unverletzt.“

Als ich schließlich durch die Stadt lief, traf ich auf ein H&M
Schaufenster, das mit weiß verhüllt war, was mit den Worten
kommentiert  wurde:  „Auch  Schaufensterpuppen  wissen  manchmal
nicht, was sie anziehen sollen.“

Das wird ein Tag!

Immobilien-Theater  –
Raumfessel oder Trutzburg
geschrieben von Rolf Dennemann | 31. Mai 2011
Steht erst einmal ein Gebäude, kann dort kein anderes stehen.
Eröffnet man zum Beispiel in diesem Gebäude ein Theater, kann
man die folgenden Jahrzehnte kein anderes eröffnen. Da ist der
geschlossene, umbaute Raum. Dort ist das Theater verortet, ob
der Mensch will oder nicht.

Und im Innern, in den dunklen Räumen ohne Fenster arbeitet der
Theatermensch, der Opernmensch oder an mancher Stelle auch der
Tanzmensch an seinem Werk, umschlossen vom Schutzraum, der ihm
es  gestattet,  ja  gebietet,  dort  das  Theater  mit  Leben  zu
füllen.  Es  hat  also  eine  Adresse,  für  die  Verantwortung
getragen  wird.  Es  wird  Geld  ausgegeben,  damit  die  Kunst
lebendig bleibt. Der Staat, das Land, die Stadt – sie sind die
Ermöglicher  und  eine  Immobilie  zu  betreiben,  ist  ein
verwalterischer  Akt,  so  wie  auch  manche  Kunst  in  der
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Immobilie.

Ganz anders im Falle des Museums. Da kann sehr
wohl eines neben dem anderen eröffnet werden.
Die Museums-Immobilie ist – im Gegensatz zur
Theater-Immobilie  –  vervielfachbar.  Dort
bewahrt  man  Kunst  auf,  die  von  Menschen
erstellt wurde, auf die der Mensch selbst aber
keinen  Anspruch  mehr  erhebt.  Die  Immobilie

lebt fortan ohne den Künstler, sie hat ja sein Werk und das
Werk muss nicht essen und hat keine Familie – in der Regel.
Das Kunstwerk klopft auch nicht an und sagt: „Ich will in
Eurem  Haus  arbeiten“.  Es  wird  gesammelt,  gekauft  oder
ausgeliehen, das Kunstwerk. Und wenn es nicht mehr gebraucht
wird oder niemand es mehr sehen will, kommt das Kunstwerk in
den Keller oder es wird archiviert. Und manchmal fehlt dem
Museum ein Keller oder ein Archiv. Dann wird dafür ein Gebäude
bereit gestellt. Wenn also eine Immobilie da ist, kann sehr
wohl daraus eine weitere Museums-Immobilie werden, je nachdem,
welcher Politiker sich daneben und dahinter stellt.

Ganz anders bei der darstellenden Kunst. Hier sind Menschen,
die auf den Nerv gehen können, weil sie eines Tages eine Rente
bekommen  wollen,  krank  werden  oder  eine  Lohnerhöhung
verlangen. Aber es soll hier ja erst einmal um Gebäude gehen.
Lassen  wir  also  den  Menschen  weg,  es  sei  denn,  er  ist
Bauarbeiter oder Renovierer, Restaurator oder Vermieter.

In der Politik, besonders auch in der Kulturpolitik, zählt das
Gebäude. Das sieht man auch daran, dass sie früher mal besetzt
wurden, an mancher Stelle auch wieder heute, aber in einer
symbolischen Form. Man drängt also in ein Gebäude und sagt:
„Wir sind Künstler und wir brauchen Raum, besonders diesen
hier.“ Und je nach Wetterlage, wird den Besetzern zugehört.
Und man sagt: „Sehet her! Hier sind junge Leute, die brauchen
Raum.  Kümmern  wir  uns  darum!“  Für  den  Kunst  geneigten
Politiker ist das eine schöne Plattform, die er erst wieder
verlässt, wenn sich alles auflöst und letztlich wird der Raum
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einer Logistik-Firma übergeben oder gar der Selbstverwaltung
überlassen, was in der Regel bedeutet, dass der Mensch sich
übernimmt und am Ende wieder auf seinem Sofa sitzt.

Festival Theater der Welt am
Essener Grillotheater

Aber schon wieder gleite ich ab, schweife in Gassen umher, um
die es hier und jetzt nicht geht. Bleiben wir da, wo wir sind:
Hier im Ruhrgebiet, wo es damals, vor Jahrzehnten, Gebäude
gab, die man für das Theater gebaut hatte. Essen hatte Herrn
Grillo,  die  anderen  die  Stadt:  Gelsenkirchen,  Bochum,
Duisburg, Dortmund, Oberhausen, Recklinghausen, Hagen, später
dann Mülheim. Und die SPD wollte und bekam die alternativen
Häuser, meist alte Immobilien, die sonst für Parkplätze hätten
herhalten müssen und da sollte dann der junge Mensch, vor
allem der alternative junge Mensch, sein Zuhause finden für
seine alternativen Theater und Tänze. Später auch für die
Fort- und Weiterbildung, für Geselligkeit mit nicaraguanischem
Kaffee.

Und die damals dort arbeiteten, arbeiten immer noch dort und
die Kinder sind jetzt Angestellte, Unternehmer oder Taxifahrer
auf Lebenszeit. Und wenn Kinder etwas wollen, werden sie ins
Kindertheater gelockt.

Eine schöne Landschaft hier im Revier – Stadthallen, Theater,
Opern,  Kulturzentren  –  alle  von  Mauern  umgeben  und  wie
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Trutzburgen gefestigt als Teil der Kulturlandschaft.

Room 2.0

Der Künstler selbst, also der Mensch, muss sehen, wie er Platz
findet in den Gebäuden. Eigentlich ist Stillstand angesagt –
mit ein paar Ausnahmen, wie man sie immer hat, ob bei der Bahn
oder beim Wetter. Eigentlich ist Sommer, aber der Regen und
das Thermometer…Ausnahmen.

Etwas Neues kommt nicht zustande. Nachwachsende, ob jung oder
alt, haben eigentlich keine Chance, es sei denn, sie drängen
in die vorhandenen Immobilien. Aber – wie gesagt.

Dortmund hat annähernd 600 000 Einwohner, Essen auch. Schaut
man sich die Theaterlandschaft an, wird einem schwindelig vor
lauter  Nichts.  Der  Mensch  im  Revier  ist  zu  doof.  Er
interessiert sich nicht für die darstellende Kunst. Das hört
man oft, zwar nicht so wörtlich, ist aber Allgemeingut bei
allen  Kulturpolitikern  und  den  Menschen  selbst.  Deshalb
reicht, was da ist, es sei denn, es handelt sich um Musik oder
Museen. Da kann es nicht genug geben.

Köln hat gefühlte 100 Theater, Tallinn in Estland macht den
Eindruck, es bestünde aus Theatern. 400 000 Einwohner und
überall stehen Theater, die auch besucht
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Strawtheatre in Tallinn 2011

werden.  Dort  ist  2011  Kulturhauptstadt.  Hier  war  2010
Kulturhauptstadt und für das Theater, vor allem das sogenannte
Freie oder nomadisierende, wurde geradezu nichts getan. Fragt
der  Nomadisierende,  also  der  ohne  Immobilie,  nach  Raum,
verweist  man  auf  die  vorhandenen.  Ansonsten  ist  er  eine
Ansammlung von ein paar Menschen, die ohne Raum auch ohne
Stellung  sind,  ohne  Trutzburg.  Der  nomadisierende  Künstler
kostet nichts oder wenig und damit zeigt sich seine Bedeutung.
Wenn ein neues Gebäude, aus einem alten entstanden, eröffnet
wird, dann lässt man die Nomaden nicht hinein, sondern Werke
oder  Kunstvermittler,  nicht  den  Künstler  selbst.  Und  dann
steht der Mensch vor dem Gebäude und denkt: Ich bin flüchtig,
meine Kunst ist flüchtig, also bin ich ein Flüchtling und
brauche Asyl. Und das ist ein heikles Thema.

Hier soll zunächst mal Schluss sein und der Autor weiß um sein
diffuses Pamphlet. Aber so ist er, der Kopfreisende, der in
dunklen Räumen nicht denken kann. Er braucht das Licht und die
Natur.

Und so etwas wird nicht gedacht ohne eine Forderung. Ohne
Forderung kann der Künstler nicht existieren. Er fordert sich,
manchmal seine Zuschauer und –hörer.
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Kisten

Eine Region mit dieser Einwohnerzahl und Geschichte muss sich
viele Theater leisten können. Theater- und Tanzräume, in denen
das Lebendige nach außen dringt und die Lebendigen von draußen
hineinzieht, die Künstler hinaustreibt, um angefüllt mit neuen
Ideen,  wieder  hineinbringt.  Offene  Türen,  offene  Proben,
offene Gesinnung, groß und vielräumig, wild und poetisch – mit
starken Konzepten und klugen Leuten, die mehr zulassen als
 weglassen. Aber es herrscht das Loch in der Region.

Das Stadttheater ist nicht die einzige Anlaufstelle für „den
Theaterabend“. Die BürgerInnen wuseln umher und folgen immer
mehr den Verlockungen der Löcher – dem Nichts der übermäßigen
Farbenpracht, der Vielfalt der Bildschirme und Displays in
allen Größen.

Wo ein Loch ist, kann da noch ein anderes sein?

Ich  empfehle  die  Lektüre  von  Kurt  Tucholskys  „Zur
soziologischen  Psychologie  der  Löcher“

 

Sturm und Drang – Vilde Frang
geschrieben von Martin Schrahn | 31. Mai 2011
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Irgendwo weit draußen muss es eine Quelle
geben,  der  von  Zeit  zu  Zeit  aparte
Fräuleinwunder entspringen, die eine Geige
in die Hand nehmen und die Welt mit Musik
verzaubern.  Sie  sind  von  klein  auf  im
Reich  der  Töne  zuhause,  vollbringen
Außerordentliches  auf  ihrem  Instrument.
Voila, hier also ist Vilde Frang.

Die  Norwegerin,  zarte  24  Jahre  jung,  studierte  bei  Kolja
Blacher, und die Namen ihrer Mentoren flößen Ehrfurcht ein:
Gidon  Kremer,  Martha  Argerich,  Anne-Sophie  Mutter.  Ein
Glückskind  betritt  die  Szene,  und  hat  uns  nun  zwei  CD’s
geschenkt. Zeigt keine Angst, sondern greift sich zunächst
nahezu  grimmig  entschlossen  große  Virtuosen-Brocken:  die
Violinkonzerte von Sibelius und Prokofiev (Nr.1).

Wie schnell fliegen da die Finger, wie präzise, wie zwingend
ist ihre Gestaltungskraft. Süchtig aber macht ihr Ton, der
fahl  verhangen  schimmert  oder  strahlend  glänzt.  Der
schneidend-attackierend oder uns ganz schroff ans Ohr kommt.
Gerade richtig für die kühne, wilde, satt-lyrische Musik eines
Sibelius. Und dann erst die Fratzenhaftigkeit in Prokofievs
Scherzo: Ein Spuk ist das, eine böse, garstige Narretei. Vilde
Frang liebt kernige Akzente, zuckt aber (noch) zurück vor
Schwebendem,  etwa  vor  der  finalen  Entrückung  des  letzten
Satzes. Eine junge Frau agiert im Geiste des Sturm und Drang.
Schade nur, dass das WDR Sinfonieorchester Köln unter Thomas
Søndergård teils brav und klanglich wenig präsent dieses Bild
trübt.

Grieg,  Bartók,  Strauss  –  es  ist  nicht  gerade  die  gängige
Violinsonaten-Literatur,  die  sich  die  junge  norwegische
Geigerin Vilde Frang für ihre Kammermusik-CD ausgesucht hat.
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Doch  ihres  Mottos  getreu,  im  unerschöpflichen  Fundus
klassischer Musik stets neues zu entdecken, bleibt uns das
gängige  Repertoire  eines  Beethoven,  Schumann  oder  Franck
verwehrt. Macht aber nichts: Das Hineinhören ins Frangsche
Raritätenkabinett  öffnet  Horizonte  –  was  gleichermaßen  für
drei  außergewöhnliche  Werke  wie  auch  für  das  Spiel  der
Künstlerin gilt, ihren kongenialen Partner und Mitgestalter am
Klavier, Michail Lifits, selbstredend eingeschlossen.

Griegs 1. Violinsonate mag in ihrem romantischen Gestus an
Schubert  erinnern,  doch  der  bisweilen  fahle,  schneidig
folkloristische, auch melancholische Ton kann das Nordische
nicht verleugnen. Faszinierend wiederum zu hören, wie Vilde
Frang zwischen verhangenem und strahlend jubilierendem Klang
zu wechseln weiß. Saubere Technik und kristalline Intonation
tun ein übriges. Weit mehr aber berührt, ja erschüttert ihre
Deutung der Bartókschen Solosonate, ein Jahr vor seinem Tod
komponiert. Schroff, brüchig, zerklüftet kommt die Musik daher
–  technisch  höchst  komplex.  Frang  schafft  es  mit  ihrem
analytischen  Zugriff,  diesen  Schwanengesang  in  höchster
Expressivität zu vermitteln. Zwischen Melancholie, Schmerz und
Raserei irrlichtern Figurationen und Klänge, wie unter Atemnot
herausgepresst.

Richard  Strauss‘  jugendliche,  frische  Sonate  ist  herber,
verwirrender Kontrast. Wunderbar hell funkelt die Geige, zudem
in allerlei Schattierungen kann das Instrument klingen. Und
das Aufblitzen eines kecken Konversationstons im Finale zeigt,
wie auch Michail Lifits aller technischen Raffinesse gewachsen
ist.

Die beiden CD’s sind bei EMI Music erschienen.

 

Der Text war in veränderter Form auch in der WAZ zu lesen.

 



Bad  Painting.  Zu  den
Offenbacher „Kunstansichten“
geschrieben von Charlotte Lindenberg | 31. Mai 2011
Wieder eine dieser konzertierten Aktionen, bei denen sich die
sonst Konkurrierenden versöhnlich in die Arme sinken, um sich
ein  Wochenende  lang  als  würdig  zum  Empfang  kommunaler
Zuwendungen zu erweisen. Dies ist keinesfalls so polemisch
gemeint,  wie  es  klingt  –  ich  persönlich  liebe  solche
Wimmelveranstaltungen und fahre stoisch alles ab (nicht um!),
was  sich  mir  in  den  Weg  stellt:  Galerien  beim  Galerien-
Wochenende, Ateliers beim Atelier-Wochenende.

Das  einzige  Auswahlkriterium  meines  planlosen
Besichtigungsrausches,  die  verkehrstechnische  Machbarkeit,
führt mich in – sagen wir mal „abwechslungsreiche“ Umgebungen.
Es  gibt  halt  solche  und  solche,  und  letztere  überwiegen
zuweilen bei solchen Gemeinschaftsevents.

Sämtliche Bilder sind keine
Negativbeispiele  sondern
veranschaulichen das für den
Text  zentrale  Thema  der
Vernetzung.  Mark  Bradford
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"And  Off  They  Went",  10,
Foto  CL

Harmoniebedürftig  wie  ich  bin,  verschone  ich  euch  mit
visuellen  Belegen  der  beachtlichen  Spannbreite  des
künstlerischen Niveaus. Weniger, um unsere Bildschirme nicht
mit  diesen  ganz  besonderen  Werken  (sprich  Sondermüll)  zu
belasten,  als  vielmehr,  da  die  Tatsache,  dass  ich  etwas
überflüssig finde, nicht bedeutet, dass es das ist. Lieber
beschreibe ich das Grauen, wohlwissend, dass ihr über einen
ausreichenden Vorrat an ähnlichen „Großer Gott!“-Erlebnissen
verfügt, um meine Schilderungen aus eurem persönlichen „Nee,
oder?“-Ordner zu schmücken. Denn wenn es eine aller Kunst
gemeinsame  Eigenschaft  gibt,  ist  es  die  Unverbindlichkeit
individueller Urteile. Ungeachtet aller noch so tragfähigen
Kriterien hängt ihre Anwendung von den EndverbraucherInnen ab,
die ihre Entscheidung über Daumen rauf oder runter aufgrund
einer individuellen Kombination vergangener und gegenwärtiger
Bedingungen treffen: Prägungen und Erinnerungen, körperliche
und  geistige  Verfassung,  sowie  Hoffnungen  und  Ängste
hinsichtlich  der  Zukunft.

Begeistertes Gespräch: Rinus
van de Velde, o.T., 10, Foto
web
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Ich habe mir angewöhnt, vor der Bekanntgabe eigener Urteile
die Meinung des Gegenübers in Erfahrung zu bringen. Wenn diese
positiver ausfällt als meine, bin ich heilfroh, rechtzeitig
den Schnabel gehalten zu haben und schmarotze probeweise an
der  Wahrnehmung  meines  Gesprächspartners.  Manchmal  eröffnet
mir dieses Ausleihen anderer Leute Augen und Hirne Neuland,
manchmal wird es gewogen und zu leicht befunden. Immer aber
bestätigt  es  mich  darin,  dass  das  Einholen  verschiedener
Ansichten  der  Meinungsbildung  immer  zuträglich,  vorlautes
Watschen hingegen Kunstzerstörung ist.

Daher  auch  das  hiesige  Bildfasten.  Denn  würde  ich  jeden
geifernden Satz mit entsprechendem Anschauungsmaterial krönen,
würde  diese  negative  Programmierung  jegliche  andersgeartete
Sichtweise  erschweren  und  somit  das  aller  Kunst  eigene
Potential auf Emoticon-Format schrumpfen.

Insofern  geht  es  mir  hier  nicht  darum,  eine  Aufzählung
persönlicher Zu- und Abneigungen zu bebildern, als vielmehr um
das grundsätzliche Phänomen des Angebots ohne Nachfrage.

In  diesem  Fall  waren  es  also  die  sog.  „Kunstansichten
Offenbach“, bei denen ca. 45 Ateliers einer mittelgroßen Stadt
mit Kunsthochschule zwei Tage lang das Volk über sich ergehen
ließen.

Naturgemäß werde ich, das Volk, auf diese Weise mit einem
bemerkenswerten  Qualitätsgefälle  konfrontiert.  Dass
KünstlerInnen Schrott produzieren, ist nicht weiter bedrohlich
– Shit happens. Beklemmend ist vielmehr, dass manche es so
hartnäckig tun. Und mit dieser Feststellung begeben wir uns
auch schon vom kunstspezifischen Terrain auf die kosmische
Ebene,  denn  die  Investition  von  Zeit  und  Energie  in
Aktivitäten,  die  niemand  braucht,  ist  ein  uns  alle
verbindendes  Hobby.

Dass in einem Atelier mehrere bunte Probleme nebeneinander
hängen, ist allein noch kein Grund zur Sorge. Das kann in



jeder Ausstellung geschehen, ohne die Befürchtung nahezulegen,
der  Täter  könne  nicht  anders.  Vielmehr  mag  es  sich  einem
Augenleiden  der  KuratorInnen  oder  einem  treudoofen
thematischen Schwerpunkt verdanken. Jedenfalls besteht Anlass
zur Hoffnung, bei den Exponaten möge es sich um Entgleisungen
handeln, die immerhin Entwicklungspotential ahnen lassen.

Stehe ich aber inmitten eines Ateliers, in dem nur ein Teil
des Grauens die Wände ziert, während ein identischer Rest aus
Regalen,  Schränken  und  Mappen  lugt,  beginne  ich  über  die
Vergeblichkeit menschlichen Mühens zu sinnieren.

Ina  Juretzek  u.a.,  Relikt
einer  Performance  vom
Eröffnungsabend in der Heyne
Kunstfabrik, Foto CL

Vergangene  Woche  zeigte  Tacita  Dean,  eine  meiner
Lieblingskünstlerinnen, Ausschnitte aus einem Film über Claes
Oldenburg. Entsprechend ihres Prinzips, Personen in einem für
deren Lebenswerk bezeichnenden Kontext zu dokumentieren, hatte
sie  Oldenburg  vorgeschlagen,  er  möchte  seine  umfangreiche
Sammlung kleiner Gegenstände namens „Mouse Museum“ abstauben
und sortieren. Bereits 1972 auf der Documenta 5 präsentiert,
füllte diese Masse von manuell und industriell gefertigtem
Klimbim – Spielzeug, Werbemittel, Ziergegenstände – ein ganzes
Wandregal in Oldenburgs Studio.

So schrullig das klingt, ist eine umfangreiche Sammlung aus

http://www.revierpassagen.de/822/bad-painting-zu-den-offenbacher-kunstansichten/20110516_1229/juretzek-u-a


Sicht der Außenwelt nur bedingt wertvoller Objekte keinesfalls
selten,  sondern  fast  die  Regel  innerhalb  einer
Bevölkerungsschicht,  deren  Grundbedürfnisse  gesichert  ist.
M.a.W. verfallen viele Menschen außerhalb der Notstandsgebiete
irgendeiner  Art  von  Gegenständen,  deren  Attraktivität  sich
anderen nicht zwangsläufig erschließt.

Ein gemeinsames Merkmal von Deans Filmen ist ihre Fähigkeit,
das Aufgezeichnete durch kommentarlose Dokumentation über sich
selbst  hinausweisen  zu  lassen.  Landschaften,  Architektur,
Objekte, Personen – sie alle entfalten eine über größere und
tiefere  Dimension  durch  den  schnörkellosen  Blick  der
spektakelfreien  Kamera.
So auch im Fall von Oldenburgs Pflege seines archivierten
Unsinns.  Nach  kurzer  Zeit  gerät  das  Abstauben  und  Ordnen
persönlicher  Kleinodien  zur  beklemmenden  Metapher  für
menschliche Aktivität allgemein – von Misanthropen schon mal
als „Stühlerücken auf der Titanic“ bezeichnet.

Während  die  Kamera  dem  Künstler  näher  kommt,  nimmt  der
Betrachter dessen Perspektive ein – die mikroskopische Sicht
auf  dieses  jahrzehntelang  vervollständigte  Universum  aus
Bling.  Der  Anblick  der  Versenkung  einer  Person  in  eine
Aktivität  einerseits,  und  das  Wissen  um  deren
Bedeutungslosigkeit für anderen andererseits1 gibt Anlass zur
Frage  nach  ähnlich  absorbierenden,  dabei  aber  objektiv
verzichtbaren Aktivitäten im eigenen und anderer Leute Alltag.



Mateo  López  "Changing-
Matter", 10, Foto CL

Den  gleichen  Effekt  hat  der  Anblick  des  erhöhten
Kunstaufkommens  in  den  Ateliers  derer,  die  am  vergangenen
Wochenende  Einblick  in  ihre  Arbeits-  und  Lagerstätten
gewährten. Seit Jahrzehnten hat der weltweit steigende Ausstoß
von  Kunst  vormalige  ProduzentInnen  von  der  Erzeugung
zusätzlicher Objekte zu prozessorientierten oder konzeptuellen
Arbeiten wechseln lassen. 2010 fand Michael Landys Art Bin –
ein Plexiglas-Container, der KollegInnen erlaubte, misslungene
Werke vor aller Augen und in aller Form in die Tonne zu
treten,  begeisterte  Zustimmung,  schien  er  doch  die
zeitgenössischste aller zeitgenössischer Kunst in einer Phase,
da  das  Angebot  die  Nachfrage  in  beängstigendem  Ausmaß
übersteigt.

Die Gründe für das Missverhältnis sind zu vielschichtig, um
sie im Rahmen eines Blogbeitrags zu behandeln. Dass es sich
aber so verhält, liegt auf der Hand angesichts des anhaltenden
Verteilungskriegs  um  die  knappe  Ressource  Aufmerksamkeit.
Scharen von kurz- oder langfristigen Zusammenschlüssen, On-
und  Off-Spaces,  kommerziellen  Galerien,  Bi-,  Tri-  und
Quatriennalen usw. versuchen durch gemeinsame Initiative dem
Schicksal der EinzelkämpferInnen „divided we stand, together
we fall“ zu entgehen.
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Das  wichtigste  Werkzeug  dabei  ist  –  wie  überall  –
Kommunikation und Bildung. Denn nur durch das Bekanntmachen
des Produkts, zusammen mit der Vermittlung des zur Rezeption
erforderlichen Wissens lässt sich die Klientel erweitern.

Steve Lambert "I Will Talk
With Anyone", 06, Foto web

Darin liegt der Sinn solcher Gemeinschaftsaktionen, wie sie in
unterschiedlichen Formaten zwischen Klein- und Groß-Posemuckel
stattfinden.  Und  da  ich  mir  öfter  mal  vorstelle,  es  ist
wasauchimmerfürein „Weekend“, und keiner geht hin, gehe ich
überall hin. Das ist meine Art donquichotiger Graswurzelarbeit
gegen Blockbuster-Shows und prominente Bösewichter, wie sie
als  Star-KünstInnen  oder  allesfressende  Mega-SammlerInnen
durch die Medien geistern.

Ja klar, wie eingangs erwähnt, ist die Palette bei diesen
basisdemokratischen  Ereignissen  ziemlich  bunt,  aber,  wie
ebenfalls erwähnt – es gibt halt nicht nur solche, sondern
auch solche.

http://www.revierpassagen.de/822/bad-painting-zu-den-offenbacher-kunstansichten/20110516_1229/steve-lambert-i-will-talk-with-anyone-06


Kraut und Rüben im Regal
geschrieben von Bernd Berke | 31. Mai 2011
Als  die  Frankfurter  Rundschau  (FR)  weitaus  bessere  Zeiten
gesehen hat als heute, gab’s dort im Feuilleton eine Kraut-
und-Rüben-Rubrik, welche da schlichtweg hieß: „Neue Bücher,
die FR-Leser interessieren könnten“.

Unter dieser Larifari-Zeile ließen sich Bände auflisten, die
die  Verlage  der  Redaktion  geschickt  hatten  und  wofür  die
Lesekapazität und/oder der Platz im Blatt mutmaßlich nicht
reichen würden. Man darf annehmen, dass eine Sekretärin die
dürren  bibliographischen  Angaben  abgetippt  hat  und  die
Redakteure somit ein paar Sorgen weniger zu haben glaubten.

Waghalsige Überleitung: Auch ich habe es nicht geschafft, alle
mir zugesandten Bücher gewissenhaft von A bis Z durchzulesen,
wie es sich für eine tragfähige Rezension gehören würde. Also
muss  ich  es  hie  und  da  bei  Schnelldurchgang  und
Kurzvorstellung  belassen  –  wie  es  bisweilen  noch  jedem
Kritiker und jeglichem Publikationsorgan ergeht. Zur Sache:

Nach  dem  fulminanten  Erfolg  von  Zeitschriften,  die  das
angeblich  naturnahe  Landleben  konsumträchtig  preisen,  sind
auch die Büchermacher hellhörig geworden. Man hat da einen
„Trend gewittert“ und bedient ihn nun emsig. „Landleben. Ein
Sehnsuchts-Lesebuch“  (Diogenes-TB,  363  Seiten,  10,90  Euro)
passt in dieses Raster. Es versammelt (gleichsam als „Best
of“)  Textauszüge  aus  einschlägiger  Literatur  zwischen
Tschechow („Das neue Landhaus“), Judith Hermann („Sommerhaus,
später“),  Adalbert  Stifter  („Der  Waldsteig“)  und  natürlich
Henry David Thoreau („Walden“). Es mag ja sein, dass man beim
Durchstöbern die eine oder andere Anregung bekommt, der man
später nachgeht, doch mich erinnert das Verfahren allzu sehr
an die Barbarei, einzelne Sätze aus musikalischen Werken zu
reißen  und  in  allseits  bekömmlichen  Radioprogrammen
abzududeln.
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Im selben Verlag weckt man gärtnerische Frühjahrsgefühle auch
mit  sehr  zartsinnigen  Cartoons:  Sempé  „Für  Gartenfreunde“
(Diogenes,  76  Seiten,  10,90  Euro)  beweist  abermals  die
unvergleichlichen Fähigkeiten dieses französischen Zeichners.
Der  Garten  erscheint  hier  als  letztes,  oft  ach  so
geringfügiges  Refugium  in  brutalen  Stadtlandschaften,  aber
auch als flirrende ländliche Idylle und erhabener Seelentrost.
Wie Sempé das spielende Kind in jedem Menschen aufspürt und
wie er das Individuum gegen alle kollektiven Zumutungen in
Obhut  nimmt,  das  ist  so  feinnervig  und  zugleich  so  groß
gesehen, dass einem der Atem stockt. Keine Spur von Hass ist
hier zu finden, im Gegenteil: Unverdrossene, unverbrüchliche
Menschenliebe vibriert in jedem Strich. Chapeau!

Gesammelte Kolumnen enthält dieses Buch: Susanne Wiborg „Bin
im Garten!“ (mit Bildern von Rotraut Susanne Berner, Kunstmann
Verlag, 182 Seiten, 16,90 Euro). Hier darf man sich wirklich
tief  eingraben  in  die  Gartenwelt.  Nicht-Liebhaber  dürfen
staunen, müssen aber wohl letztlich draußen bleiben. Schon ein
speziell versessenes Völkchen, diese Menschen mit dem grünen
Daumen.

Noch so ein Zug der Zeit, diesmal „auf Lunge“: Abgesänge auf
die Kultur des Rauchens und des Tabaks, der ja auch gleichsam
gärtnerisch betreut sein will. In dieser Saison beispielsweise
Gregor Hens‘ „Nikotin“ (S. Fischer, 190 Seiten, 17,95 Euro).
Der  1965  geborene  Schriftsteller  hat  mit  dem  Rauchen
aufgehört, erinnert sich aber mit einer gewissen Dankbarkeit
an so manche Zigarette und ihre zeichenhafte biographische
Bedeutung.  Hier  darf  jeder  (gewesene)  Raucher  von  Herzen
mitseufzen. Und vielleicht lässt sich die unstillbare Vehemenz
der Nikotinsucht ja tatsächlich auf andere Mühlen lenken?

Schon der Lokalstolz gebietet es, einen Krimi aus dem derzeit
wohl einzig nennenswerten Dortmunder Verlag zu erwähnen: Lucie
Flebbe „Fliege machen“ (Grafit Verlag, 251 Seiten Paperback,
8,99  Euro).  Grafit  hat  unter  Ägide  seines  Gründers  und
langjährigen Chefs Rutger Booß (der inzwischen ausgestiegen



ist)  den  deutschsprachigen  Regionalkrimi  sozusagen
miterfunden.  Mit  der  Glauser-Preisträgerin  Lucie  Flebbe
(„Beste Newcomerin“) haben die Dortmunder erneut ein Talent
entdeckt. Die Geschichte spielt im Bochumer Obdachlosenmilieu.

Uralte Frauen- und Männerfrage, immer wieder neu zu stellen:
Geht es vielleicht auch ohne einander? Diesmal versucht sich
Siri Hustvedt in dieser Disziplin. Ihr Roman „Der Sommer ohne
Männer“ (Rowohlt, 253 Seiten, 19,95 Euro) beginnt mit der
Krise einer altgedienten Ehe und nimmt das Frauenleben an und
für sich ins Visier. Selbsterfahrung? Gewiss. Auch das. Doch
auf  beachtlichem  Niveau,  geweitet  ins  allgemeiner  Gültige.
Haben wir von dieser Autorin etwas anderes erwartet? By the
way: Ich würde mal gerne Mäuschen spielen in ihrer Ehe mit
Paul Auster. Ob es da noch Streit um Wichtigkeit und Ruhm
gibt?

Einer der merkwürdigsten Hypes des literarischen Frühjahrs ist
wohl die vom Verlag herbeigeredete Wiederauferstehung eines
Romans von 1946, der in den frühen Vierzigern spielt: Hans
Fallada „Jeder stirbt für sich allein“ (Aufbau Verlag, 704
Seiten, 19,95 Euro). Die eindringliche Schilderung Berlins in
der  NS-Zeit  und  einer  hoffnungslosen  Widerstands-Geschichte
kommt auf Umwegen über Frankreich, die USA und einige
weitere Länder zu uns zurück. In der Ferne gilt Fallada nun
angeblich als eine der Größen der deutschen Literatur. Der
Roman  liegt  hier  erstmals  auf  Deutsch  in  ursprünglicher
Gestalt vor – mitsamt der zwischenzeitlich getilgten Stellen,
die ein Lektor aus Gründen politischer Korrektheit eliminiert
hatte. Der Text wirkt somit roher und unbehauener als vordem.
Man lese – oder man lese nicht. Mit der brunzdummen „Must
have“-Attitüde  der  aufgekratzten  Marketing-Leute  ist  auf
diesem Gebiet eh nichts zu holen.



Über dem Abgrund
geschrieben von Anke Demirsoy | 31. Mai 2011

Obwohl  sie  oft  nur  wenige
Straßen  voneinander  entfernt
wohnten, sind Franz Schubert und
Ludwig van Beethoven sich wohl
nur  flüchtig  begegnet.  Zur
Verehrung des 27 Jahre jüngeren
Schubert für den großen Meister,
der  auf  dem  Höhepunkt  seines
Ruhmes  stand,  gesellten  sich
Respekt  und  Scheu  bis  hin  zur

Verzagtheit („Wer vermag nach Beethoven etwas zu machen?“).

Wie sehr er gleichwohl über Beethoven hinaus wollte, hinaus
musste,  klingt  in  seinen  drei  letzten  Klaviersonaten  an,
geschrieben  in  den  zwei  Monaten  vor  seinem  frühen  Tod  im
November 1828. Schmerzlich schwanken diese Sonaten zwischen
Dur und Moll, zwischen zarter Anmut und donnerndem Ausbruch.
Ihre Melodien stocken, reißen oft gänzlich ab, lauschen ins
Nichts hinein.

Die  japanische  Pianistin  Mitsuko  Uchida  interpretiert
Schuberts letzte Klaviersonaten im Konzerthaus Dortmund als
Resümee  einer  lebenslangen  Auseinandersetzung.  Mit  Schwung
geht die Künstlerin die Sonate c-Moll D 958 an, verleiht ihr
eine prasselnde Prägnanz, die Mozarts kristalline Klarheit mit
Beethoven’schem  Ingrimm  vereint.  Das  entbehrt  nicht  einer
gewissen  Aggressivität,  rückt  den  modernen  Steinway-Klang
indes auch an den des historischen Hammerklaviers. Uchidas
Spiel  klingt  zupackend,  aber  auch  nach  Übungsfleiß  und
Exerzitien.  Dass  sie  sich  dabei  überhastet,  zieht  leichte
Fehlgriffe nach sich.

Im Kopfsatz der Sonate A-Dur D 959 wirkt diese Unruhe nach.
Einigen duftig eingestreuten Skalen zum Trotz bleibt Uchidas
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Fingerfertigkeit  überpräsent.  Das  Andantino  bringt  stille
Melancholie ohne Weltschmerz. Aber im Schlusssatz gönnt die
Pianistin  uns  eine  jener  Schubert-Melodien,  die  scheinbar
leicht daher geschlendert kommen und sich doch ins Unendliche
verströmen. Im Fluss dieses Legato-Spiels leuchtet das Genie
des Komponisten auf, der einer ganzen Epoche mit kindlicher
Unschuld den Todesstoß versetzt.

Von hier aus greift die Pianistin nach dem Höchsten. Schuberts
Schwanengesang, die Sonate B-Dur D 960, breitet unter ihrem
nun samtig unterfütterten Anschlag die Flügel aus. Uchida ist
jetzt keine Pianistin mehr: Sie ist ein Mensch, der von Wehmut
und Verzicht erzählt, von den Schmerzen unerreichten Glücks.
Im Andante sostenuto öffnet sie mit jeder harmonischen Wendung
neue Welten. Uchida erzählt vom Schweben über dem Abgrund, vom
letzten, wehmütigen Blick zurück. Das Finale ist bei ihr die
tastende Suche nach einem ungewissen Neubeginn. Das weist weit
über das Klavier, weit über Schuberts Zeit, weit auch über
diesen Konzertabend hinaus.

Programm des Konzerthauses: http://www.konzerthaus-dortmund.de

Abgesang auf alles
geschrieben von Bernd Berke | 31. Mai 2011
Lange nichts mehr gehört und gelesen von Friederike Roth. Seit
Mitte der 90er Jahre hat sie keine literarischen Texte mehr
publiziert.
Jetzt ist ihre „Abendlandnovelle“ erschienen. Und die handelt
just vom Anfangen, vom Neubeginn. Die ersten Zeilen lauten so:

„Am Anfang des Anfangs / also vor jedem Anfang / diese Leere
voll Hoffnung / diese vibrierende Ruhe…“

http://www.konzerthaus-dortmund.de
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Keine Novelle ist dies, sondern ein mäanderndes Prosagedicht,
ein ausuferndes Lamento. Es liest sich wie ein Abgesang aufs
einst so glorreiche Autorinnenleben ebenso wie aufs Dasein der
ganzen Menschheit.

Früher,  ja  früher  waren  Anfänge  noch  verheißungsvoll.  Nun
aber, da die Jugendzeit dahin ist, gibt es nur noch „dieses
verwahrlost verschlampte Jetzt“. Alles verfällt und vergällt
einem  daher  schon  den  nächsten  Anfang,  dem  bereits  das
schlimme  Ende  einbeschrieben  ist.  Die  erste  frühlingshafte
Liebe  hatte  noch  Hoffnung  geborgen.  Doch  immerzu  haben
Besitzgier und Begehren solch zarten Beginn zerstört.

Nicht nur jedes einzelne Leben, sondern die gesamte Geschichte
erscheint hier als ewiger Kreislauf aus Aufbau und Niedergang.
Immer sei es so gewesen: Als das Leben an Land kroch, als die
Pyramiden gebaut wurden und als die antiken Griechen auf Erden
wandelten.

Wär’s da nicht besser, nun endlich gar nichts mehr anzufangen?

Auch und vor allem das Abendland sei nicht mehr zu retten,
befindet  das  unentwegt  klagende  Ich.  Die  gleichfalls
titelgebende Novelle kommt ebenso vor, allerdings in schroffer
Negation.  Nach  Goethes  berühmter  Definition  enthält  eine
Novelle  eine  „unerhörte  Begebenheit“.  In  Friederike  Roths
Langgedicht wird dies geradezu empört zurückgewiesen. Nichts
sei  neu  und  unerhört,  alles  erschöpfe  sich  nur  in
Wiederholungen. Ekelhaft und langweilig. Bloßes Lebenstheater.
Alles schon getan und gesagt. Welch ein Ennui.

Nur ganz leise noch regt sich Sehnsucht nach Umkehrbarkeit des
allgemeinen  Übels,  nach  wahrhaft  offenen  Anfängen,  nach
Utopien. „…einmal doch / war da etwas wie / eine Ahnung von
Gelungenheit ohne Bedrohung“. Aber wie lässt sich all das noch
behaupten, nachdem Sozialismus u n d Kapitalismus vor die Wand
gefahren sind?

Tastend, stammelnd, aller Sicherheiten beraubt, immer wieder



mitten im Satz atemlos abbrechend, aus Schreibnot geboren, so
kommt  dieses  Werk  daher;  längst  nicht  mehr  ins  Gelingen
verliebt,  sondern  nach  niederschmetternden  Erfahrungen
geradezu ins Scheitern verbissen. Streckenweise erschöpft sich
auch  die  Sprache  und  schwingt  sich  nicht  mehr  auf  zu
wirklichen Wortfindungen. Dann tönt die Klage auch schon mal
hohl und beinahe gewöhnlich.

Zwar  erhebt  sich  der  innige,  irrsinnige  Wunsch  nach
opernhaftem  Pathos,  welches  das  ewige  Geplapper  der
Fußgängerzonen  übertönen  soll.  Am  Ende  gibt  es  freilich
überhaupt keinen Anfang mehr. Nur noch der Tod ist gewiss,
wenn auch schimmernd kostbar eingefasst in die allerletzten
Zeilen:  „Gold,  Keramik,  Alabaster.  /  Und  Sarkophage  aus
schwarzem Basalt.“

Friederike  Roth:  „Abendlandnovelle“  (Suhrkamp,  102  Seiten,
15,90 Euro)

Lisztiana  II  –  Wunderkind
wider Willen
geschrieben von Martin Schrahn | 31. Mai 2011

Die Musikwelt feiert heuer den 200.
Geburtstag Franz Liszts. Das Bild über
ihn scheint klar: der Frauenheld, der
Tastenlöwe,  zuletzt  der
gottesfürchtige  Abbé.  Doch  wer  war
dieser  Künstler  wirklich?  Michael
Stegemann,  Professor  für  Historische
Musikwissenschaft an der TU Dortmund,
weiß  zu  differenzieren.  Hier  ein
Gespräch  mit  ihm  –  über  Liszt  den
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Neuerer, den Eitlen und Verzweifelten.

Franz  Liszt,  der  Verführer  und  Virtuose  –  ist  das  alles,
Professor Stegemann?

Natürlich  nicht.  Viele  haben  leider  ein  Bild  über  den
Komponisten, das sich auf die Zeit zwischen 1830 und 1845
beschränkt und nur etwa zwei Dutzend Werke berücksichtigt.
Dabei hat er mehr als 800 geschrieben.

Warum ist das so?

Liszt wurde bereits zu Lebzeiten demontiert, etwa von den
publizistischen Gegnern seiner „Zukunftsmusik“. Das Publikum
wiederum  hat  ihm  nie  verziehen,  dass  er  seine
Virtuosenkarriere  im  Alter  von  36  Jahren  aufgab.  Und
schließlich: Seine Tochter Cosima hat ihn kaltgestellt. Sie
wollte ihn gegenüber Wagner bewusst klein halten. Man muss
sich das vorstellen: Als Liszt in Bayreuth beerdigt wurde,
erklang  keine  einzige  Note  seiner  Musik,  sondern  nur  die
Richard Wagners.

Wie war Liszt eigentlich?

Er  wollte  nie  Pianist  werden.  Sein  Vater  hat  ihn  in  die
Wunderkind-Karriere gedrängt. Natürlich hat Liszt sich später
die Huldigungen gefallen lassen; er war durchaus eitel. Doch
es  gibt  Briefstellen,  in  denen  er  sich  angeekelt  darüber
zeigt,  gewissermaßen  als  dressierter  Affe  pianistische
Kunststückchen abliefern zu müssen.

Später flüchtete er in die Religion?

Nein, mit religiösen Fragen hat sich Liszt Zeit seines Lebens
beschäftigt. Er war Franziskaner. Das Erlangen der niederen
Weihen – seither durfte er sich Abbé nennen – war Endpunkt
einer langen Entwicklung.

Was ist das Neue an Liszt, dem Zukunftsmusiker?



Er hat die klassischen Formmodelle radikal aufgehoben. Das
Dur-moll-System hat er schon in seinem Frühwerk, etwa der
Dante-Sonate,  ausgehebelt.  In  seiner  Programmmusik  hat  er
poetische  und  musikalische  Ideen  verknüpft,  nicht  jedoch
irgendwelche Bilder platt übertragen. Schließlich: Liszt hat
sich mit fernöstlichen, fremden Harmonien beschäftigt. Sein
Klavierwerk,  das  nach  1880  entstanden  ist,  war  pures
Experimentieren,  für  Aufführungen  nicht  gedacht.

Das Klavier-Festival Ruhr wird uns Liszt als Liedkomponisten
vorstellen…

Ja, Gott sei Dank. Die etwa 100 Lieder, in sieben Sprachen
komponiert, sind heute fast völlig vergessen. Dabei hat Liszt
Texte vertont, die auch Brahms oder Schumann angeregt haben.
Allein die Beschäftigung mit den Liedern reicht aus, um ein
völlig anderes Bild von Franz Liszt zu bekommen.

Infos  zum  Klavier-Festival  gibt  es
unter  http://www.klavierfestival.de

(Der Text ist in ähnlicher Form in der WAZ erschienen).

Verbrieft  –  Bekenntnisse
eines Briefschreibers
geschrieben von Stefan Dernbach | 31. Mai 2011

http://www.klavierfestival.de
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Die Sondermarke prangt glänzend auf
dem Umschlag.
Man denkt kurz an Ringelnatz und verabschiedet sich.
Ein Kulturwelt-Erbe befindet sich auf dem Rückzug.

Letzte Gefechte?

Noch ein Brief, nochmal an den Schreibtisch,
der diesen Namen auch verdient. Freies Sichtfeld.
Ein weißes Blatt Papier, jungfräulich schön.
Das Schreibgerät liegt gut in der Hand. Das sollte so sein.
Man hat ein paar Stunden zu tun. Das ist nicht immer so,
aber es ist eine Option, mit der man rechnen muss.

Man kann von einer langen Tradition sprechen.
Unzählige  Kulturschaffende  standen  in  Briefkontakt  und
pflegten ihn.
Schriftsteller schrieben Briefe, die den Vergleich mit Büchern
nicht scheuen mussten.
Es ist hier nicht die Rede von Geschäftsbriefen, sondern von
persönlichen Kunstwerken,

intimen Mitteilungen und „archäologischen“ Unternehmungen.

Die Reise zum Mittelpunkt des Ichs.

Es gibt Etappen-Briefe, es geht hinauf, es geht hinunter.
Einige Briefwechsel dauerten Jahre.
In solch kurzlebigen Zeiten wie heute, undenkbar.
Das ist Nostalgie, meinen manche, das sei längst überholt.
Was das Tempo anbetrifft, keine Frage.
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In Sachen Qualität, siegt der Brief in mehrfacher Hinsicht,
ist dem Medium Internet überlegen.
Der Brief ist ein Akt der Wertschöpfung, auch wenn der Kurs
dieser Währung im Keller liegt.

Dort liegt bekannterweise auch der gute Wein.
Man sieht ihn kaum, er darf ruhig reifen.

Und kommt er dann ans Tageslicht,
ist man betört von seinen Düften und Aromen.
Man geht behutsam mit ihm um.
Er verträgt kein Geschwätz.
Nein, es umgibt ihn eine mitunter feierliche Aura,
frei von Kreditkarten-, Auto- und War-Game-Werbung.

Der eigene Charakter steht im Mittelpunkt,
nichts von der Stange, keine Kopie.
Der Brief steht für sich, steht für das Wort,
steht für Qualität.
Geschmückt durch eine Marke, darf er in Ruhe verreisen.

Aber  wer  nimmt  sich  heute  noch  die  Zeit,  einen  Brief  zu
schreiben?

Das ist nicht cool. Das ist out.
Wie lange, das wird man sehen…

Stefan Dernbach ( LiteraTour )

Lisztiana  I  –  Faustisches
Ringen
geschrieben von Martin Schrahn | 31. Mai 2011
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Sie  ist  eine  Pianistin,  die
keine  Kompromisse  kennt.  Die
genau weiß, was sie will. Sich
hineingräbt ins Klavier, um sich
mit  allen  gespielten  Linien,
Läufen  oder  Akkorden  zu
umhüllen. Wer sie auf der Bühne
erlebt  hat,  weiß  um  ihre
Präsenz,  Kraft  und  Hingabe.

Khatia  Buniatishvili  scheint  introvertiert,  doch  die
aufrauschenden  oder  zärtlich  innigen  Klänge,  die  sie
hervorzaubert,  lassen  Distanz  nicht  zu.

Nun hat die junge Georgierin, gerade mit üppigstem Beifall
bedacht zur Eröffnung des Klavier-Festivals Ruhr 2011, ihre
erste Solo-CD (Sony) eingespielt. Mit Werken einzig von Liszt.
Das mag den Anschein haben, die Solistin wolle stürmischen
Schrittes  den  Gipfel  des  Virtuosentums  erklimmen.  Nichts
jedoch ist falscher als das. Alles Flirren und Flittern um
seiner selbst willen liegt ihr fern. Hier geht´s um die Kunst,
nicht um schönen Schein.

„Das  Klavier  ist  das  schwärzeste  Instrument,  ein  Symbol
musikalischer  Einsamkeit“,  hat  Buniatishvili  einmal  gesagt,
und beim Hören dieser CD erweist sich der Satz als allzu wahr.
Wie sich aus dunklem Fluss in größter Ruhe das Thema des 3.
Lisztschen  Liebestraums  entfaltet,  wie  sich  das  expressive
Thema zur Ekstase steigert bis zum Schmerz und am Ende alles
erstarrt: Das hat viel von Leere, Melancholie.

Dahinter  steckt  zugleich  faustisches  Ringen.  Die  Pianistin
versteht Liszt als Künstler, der nach Wahrheit strebte, in
sich zerrissen war, die Liebe suchte, die er letzthin nur im
Glauben  finden  konnte.  Eindrucksvoll  dokumentiert
Buniatishvili  dies  im  Booklet.  Ihre  Deutung  etwa  des  1.
Mephisto-Walzers oder der weitgespannten h-moll-Sonate ist die
Konsequenz dieses Denkens.
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Dass  sie  mit  großer  Umsicht  und  unglaublicher  technischer
Reife zu Werke geht, sei nur am Rande bemerkt. Doch wie die
Georgierin der Motorik die Sporen gibt, wie sie im Diskant
messerscharf artikuliert, wie sie Phrasen, die vielleicht von
Liebe zeugen, ins Leere laufen lässt, hat Seltenheitswert. Es
ist, als spiele sie um ihr Leben, um uns Liszts Dasein als
tragisches zu illustrieren.

Dieses Debüt ergreift, rüttelt auf, zwingt zum Nachdenken. Ein
beachtlicher Einstand.

Das Programm des Klavier-Festivals, das sich ausführlich den
Kompositionen  Franz  Liszts  widmet,  findet  sich  unter
www.klavierfestival.de

(Der Text ist in ähnlicher Form in der WAZ erschienen).

Zeche Carl feiert Evil Horde
Metalfest  –  Ruhrpott-Metal
kehrt  zurück  ins
Kulturzentrum
geschrieben von Anja Distelrath | 31. Mai 2011
Erstmalig findet das Evil Horde Metalfest in der Zeche Carl
statt. Was in Oberhausen startete, wird damit nun in Essen-
Altenessen fortgesetzt und der Ruhrpott-Metal erhält wieder
Einzug an der Stelle, an der die Reise vor mehr als 25 Jahren
begann. Am 14. Mai ist es soweit. Ab 15 Uhr lautet das Motto
„Metal  aus  dem  Ruhrgebiet  –  von  Fans  für  Fans“.  Neben
Konzerten  wird  es  auch  Lesungen  und  Aktionen  geben.  Ein
Gespräch mit Veranstalter Martin Wittsieker.
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Martin
Wittsieker

Wann und wie ist die Idee für das diesjährige und damit dritte
Evil Horde Metalfest entstanden?

Die Idee entstand bereits 2007. Damals hatte Jens Basten von
Night In Gales und ex-Deadsoil, die Idee, ein kleines Festival
auf die Beine zu stellen, um seinen 30. Geburtstag zu feiern.
Das  erste  Evil  Horde  fand  im  Dezember  selbigen  Jahres  im
Oberhausener Druckluft statt. Seinerzeit rockten Motorjesus,
Deadsoil,  Butterfly  Coma,  The  Very  End  und  viele  weitere
namenhafte Bands der Ruhrgebietsszene die Hütte.

The Very End

2008 fand es ebenfalls im Drucklufthaus statt, dann folgten
zwei Jahre Pause.

Genau. Der Hauptgrund war, dass wir schlicht keine Kapazitäten
hatten,  um  uns  angemessen  um  die  Sache  zu  kümmern.  Wir
betreiben ja auch noch unsere eigenen Bands, spielen Konzerte
und feilen an beruflichen Zukunftsplänen. Ein anderer Grund
ist,  dass  das  Evil  Horde  bislang  nicht  als  jährliche
Veranstaltung angedacht war. Wir hoffen aber, am Samstag das
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Ganze  erfolgreich  über  die  Bühne  zu  bringen  und  einen
Grundstein  für  die  Zukunft  des  Festivals  zu  legen.

Und dieser Grundstein soll in der Zeche Carl gelegt werden.
Warum habt ihr euch für diese Location entschieden?

Harasai

Da das Festival unter dem Stern „Metal aus dem Ruhrgebiet“
steht, schien es uns folgerichtig das Konzert in der Zeche
Carl zu veranstalten. Die Zeche ist einfach so originell wie
das Ruhrgebiet selbst. Zudem ist sie eine Location, die als
Spielstätte harter Sounds Tradition hat und tief in der Region
verwurzelt ist.

Nachdem  die  alte  Betreibergesellschaft  vor  einigen  Jahren
Insolvenz amelden musste, war dort in Sachen Metal leider
nicht mehr viel los, was viele Leute sehr vermisst haben, da
die Zeche einen unverwechselbaren Klang und Charakter besitzt.
Seit einiger Zeit wird versucht den alten Gemäuern neues Leben
einzuhauchen und deswegen waren Marcus Kalbitzer und die Crew
der Zeche Carl auch sofort von unserem Vorschlag begeistert,
das Evil Horde Metalfest dort wieder aufleben zu lassen.
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Motorjesus

Ihr konntet hochkarätige Bands, wie zum Beispiel Motorjesus
als Headleiner, verpflichten. Wie habt ihr die Musiker für das
Festival begeistert?

Wir wollten die aktuell besten und umtriebigsten Bands aus dem
Ruhrgebiet zusammentrommeln. Dies hat sich als relativ leicht
herausgestellt, da so gut wie alle auftretenden Bands seit
Jahren  ein  freundschaftliches  Verhältniss  untereinander
pflegen – sowohl auf privater als auch auf professioneller
Ebene. Dass das Ganze in der guten alten Zeche Carl, der wohl
schösten  und  geschichtsträchtigsten  Location  für  Stahl  und
Leder stattfindet, ist natürlich auch ein absoluter Pluspunkt.
Denn: Wer möchte nicht auch mal die Bühne beackert haben, auf
der etwa Kreator und Sodom erwachsen geworden sind?

Night In Gales

Mit wie vielen Besuchern rechnet ihr?

Das können wir leider nicht genau sagen. Wir haben bewusst auf
einen  Vorverkauf  verzichtet,  um  den  Charakter  des
Selbstgemachten  zu  erhalten  und  das  lokale  Publikum  nicht
unter Druck zu setzen. Aber von mindestens 250 Leuten gehen
wir aus, irgendwas zwischen 300 und 400 zahlenden Gästen wäre
schön! Die alte Kaue, in der die Bands spielen werden, hat ein
Fassungsvermögen für zirka 550 Leute.

An dem Tag werden elf Bands zu sehen sein. Der Eintritt ist
mit fünf Euro günstig.
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Final
Depravitiy
(Pressefoto)

Es geht uns vor allem darum in einem großen Miteinander für
alle Beteiligten einen schönen Abend zu bewirken, von dem
wirklich alle profitieren können. Egal ob es das Publikum ist,
das für kleines Geld enorme Qualität zu Gesicht bekommt oder
eben die Bands, die dank kleinem Eintritt vor mehr Publikum
spielen, als es lokal leider mittlerweile üblich ist.

Gereimtes oder Ungereimtes
geschrieben von Bernd Berke | 31. Mai 2011
Ich möchte hier einen Versuch wiederholen. Beim für immer
entschlafenen
Kulturblog Westropolis (2007-2010) hat es der entsprechende
Thread über die
Jahre hinweg auf rund 1500 Wortmeldungen gebracht. Man
verzeihe mir den preiswerten kleinen
Stolz, damit einen Rekord angestoßen zu haben, der dort nicht
mehr gebrochen werden kann, weil jene Plattform der WAZ-
Mediengruppe Anfang 2011
unwiederbringlich gelöscht worden ist.

Die Idee, wenn man sie überhaupt so nennen soll, ist denkbar
simpel und keineswegs originell:
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Statt eines Kommentars hinterlässt man/frau hier just einen
selbst verfassten Zweizeiler, Vierzeiler,
ein Sonett oder sonst etwas Gereimtes / Ungereimtes mit
lyrischer Anmutung bis Zumutung.

Einstiegsschwelle niedrig, Skala der Ansprüche nach oben
offen.

Als die A40/Bundesstraße 1 im Sommer 2010 fürs
kulturhauptstädtische „Stilleben“ gesperrt wurde, gab es
etliche Stände, an
denen die Passanten Gedichtetes hinterlassen sollten, meist
auf meterlangen
Textrollen. Ein Werk der Vielen. Es sollte „volkstümlich“
sein, und da ist – bei halbwegs strenger Observanz – peinliche
„Volkstümelei“ nie allzu weit
entfernt. Kulturell etwas kleidsamer, doch ebenfalls
zwiespältig, ist die immer wieder
gern kolportierte Auffassung von Joseph Beuys, jeder Mensch
sei Künstler.

Hier möge es, wenn es denn in Gang kommt, vor allem freudig
zugehen. Gerade gereimte Zwei- oder Vierzeiler führen nicht
selten zu (höherem) Nonsens und
blühendem Blödsinn.

Warum auch nicht? Wir werden sehen.

Blutiges Todesmärchen
geschrieben von Nadine Albach | 31. Mai 2011
Theater  kann  erschüttern,  belehren,  eine  neue  Perspektive
aufzeigen. Oder für kurze Zeit eine andere Realität auftun,
deren Regeln und Bilder uns bisweilen fremd sind, die uns aber

https://www.revierpassagen.de/674/blutiges-todesmarchen/20110509_0910


gefangen  nimmt  und  verzaubert  in  ihrer  Einzigartigkeit.
Federico  García  Lorca  hat  mit  seiner  „Bluthochzeit“  ein

solches  Stück  geschrieben,  für
das  Paolo  Magelli  auf  der
Dortmunder Bühne eine fordernde
Übersetzung gefunden hat.

Federico García Lorca war gerade 38 Jahre alt, als er von
Handlangern  des  späteren  Diktators  Francisco  Franco  im
Bürgerkrieg  getötet  und  in  ein  Massengrab  geworfen  wurde.
Seine Homosexualität und die linken, gesellschaftskritischen
Arbeiten  des  berühmten  spanischen  Dichters  waren  ihnen
verhasst.

Der Sohn eines Großbauern jedoch war den Traditionen seiner
Heimat eng verbunden, suchte mit einem reisenden Studenten-
Theater  Kultur  und  Bildung  in  die  ländlichen  Regionen  zu
bringen  und  wob  Mythen  und  Märchen  seines  Volks  in  seine
bildgewaltige Arbeit. Spürbar auch in der „Bluthochzeit“, die
früheste  seiner  großen  Frauentragödien  und  Teil  der
Bauerntrilogie, die sich mit der Stellung der Frau in der
Landbevölkerung auseinandersetzt.

Regisseur Paolo Magelli stürzt seine Zuschauer unmittelbar in
Lorcas Welt, ohne Vorhang, ohne Vorbereitung. Eine Welt, deren
erdrückende  Konventionen  und  blutgetränkte  Geschichte  schon
von Anfang an auf den Menschen lastet: Unter einem niedrigen
Dach liegen und robben der freudige Sohn (Sebastian Graf), der
kurz vor der Hochzeit steht, und die misstrauische Mutter
(Friederike  Tiefenbacher),  die  Mann  und  Kind  durch  eine
Familienfehde verlor und den Sohn nun nicht ziehen lassen
will. Ihr Gefühl trügt sie nicht: Leonardo (Björn Gabriel),
ehemaliger  Verlobter  der  Braut  (Caroline  Hanke)  und  jetzt
unglücklich  verheiratet,  gehört  zur  verfeindeten  Sippe.
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Kurzerhand fliehen die beiden am Tag der Hochzeit – und der
gehörnte Bräutigam sucht blutige Vergeltung. Deutlich ist in
diesem  Liebeschaos  von  sommernachtsträumerischem  Ausmaß  die
Verehrung Lorcas für Shakespeare zu spüren.

Schon vorab hatten Regisseur Magelli und sein Team erklärt,
dass  sie  Lorcas  Stück  von  Ballast,  Schnörkel  und
Sentimentalitäten befreien wollten. Dieses Herausschälen des
Wesentlichen  durchdringt  alle  Aspekte:  Die  eigens  neu
angefertigte Übersetzung von Dramaturg Alexander Kerlin, die
eine  harte,  einfache,  bildmächtige  Sprache  offenbart.  Die
wunderbaren Kostüme von Leo Kulaš, die in dezenten Details gen
Spanien entrücken, ohne folkloristisch zu werden. Und auch das
extrem reduzierte Bühnenbild von Hans Georg Schäfer in Form
eines  fahrbaren  Dachs  an  Stahlstreben,  das  erdrückt  und
befreit, Spalte zwischen Phantasie und Wirklichkeit sein kann.

Es ist eine Herausforderung, dass nicht alles erklärt wird,
manches  skurril  wirkt  –  doch  es  lohnt,  sich  darauf
einzulassen: Der Zuschauer wird hineingezogen in eine fremde
und faszinierende Welt voll fantastisch schräger Klänge (mit
Musik von Paul Wallfisch) und unbekannter, seltsam schöner
Bilder, die Lorcas Nähe zum Surrealismus unterstreichen. Da
reitet Leonardo auf einem Gabelstapler, wird eine quietschende
Wiege an einem Wollfaden gezogen oder kämpfen die Liebenden
wie Stiere, während die Braut über ihnen zu schweben scheint.

Das  Ensemble  schafft  es  in  einer  dichten,  konzentrierten
Gesamtleistung  dieses  brutale  Todesmärchen  zusammen  zu
spinnen. Heiter erzählen sie von der Sehnsucht nach Freiheit
und Gefühl im Kampf gegen eine sittenstrenge Gesellschaft. Ein
Abend, der nachwirkt, wie ein schräger, entrückter, packender
Traum – vom Publikum aber unterschiedlich aufgenommen wurde.

(Dieser Artikel stammt aus der Westfälischen Rundschau / Foto:
Birgit Hupfeld)



Das „Haus am See“ – mehr als
Brüste
geschrieben von Björn Althoff | 31. Mai 2011

Theater-Rezension in exakt 150 Wörtern, Teil I:

Schauspielhaus Bochum „Haus am See“, Uraufführung 6.5.2011

 

Veras Brüste. Wieso denke ich an Veras Brüste? Gab es in
diesem Stück nicht mehr? Im „Haus am See“ von Reto Finger,
einer Auftragsarbeit für das Schauspielhaus Bochum?

Sicher: Friederike Becht sieht gut aus – auch auf der Bühne,
auch nur in Panties. Sicher: Sie hat sie alle bezirzt. Den
Chef, seinen Prokuristen, den wirtschaftlichen Taugenichts –
alle drei Brüder, alle drei Hauptfiguren.

Sie musste sich umziehen. Warum? Das bleibt das Geheimnis des
Autors.  Jedenfalls  kehrt  sie  zurück  im  hauchdünnen  Kleid,
Größe 44 oder 46. Und weil das noch nicht freizügig genug ist,
lädt sie noch alle Herren zum Schwimmen ein. Nackig, versteht
sich.

Dass  sie  der  Schlüssel  zum  Geheimnis  der  zerstrittenen,
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zebröselten Familie ist – folgerichtig.

BÜHNENBILD Vorhanden. Dezent. Effektiv.

REQUISITE Unterstreicht trefflich die Charaktere.

SOUND Sporadisch. Etwas zu punktgenau.

SCHAUSPIELER Jeder passgenau in seiner Rolle.

HUMOR  Zielgerichtet.  Vereinzelt.  Szenenweise  durchgehend
skurril.

SPRACHE Alltagsähnlich.

MORAL Zaghaft, aber eindeutig.

BESETZUNG Im Einzelfall: Alter passt nicht.

 

Seien Sie gespannt: Im Westfälischen Anzeiger (Hamm) gibt es
ebenfalls eine Rezension dieses Stückes (von mir).

Hirnforschung  –  mit  den
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Mitteln der Kunst
geschrieben von Charlotte Lindenberg | 31. Mai 2011
Liebes  Revier.  Genaugenommen  braucht  es  euch  nicht  zu
bekümmern, welche Ausstellung heute in anderen Bundesländern
eröffnet. In der vorliegenden aber geht es um ein Hirn. Und
ich dachte, weil bei euch der eine oder andere vielleicht auch
sowas hat, könnte es interessant sein. Hier also nähere Infos
zu

Max Brand: „Meine Gedanken“

Galerie Jacky Strenz, Frankfurt am Main, 7.5. – 1.7.11

Schlechte Sicht. Der Blick von der Straße wird von einem Vorhang getrübt.
Die mangelnde Transparenz ist Absicht, ist doch der Ausstellungsraum
nichts weniger als die Veranschaulichung eines Gehirns, und als solches
bekanntlich von außen nur bedingt einsehbar.

Einmal eingetreten, bietet sich die unverstellte Sicht auf zwei- und
dreidimensionale Äquivalente für „Meine Gedanken“. „Seine“ genaugenommen,
doch Besitzverhältnisse sind hier zweitrangig, denn die Metaphern, die
Max Brand für Denkprozesse findet, sind grundsätzlicher Natur und daher
übertragbar. Tatsächlich sind es kollektive Strukturen, die seine Bilder
nachzeichnen. Wer jemals das eigene Denken beobachtet hat, wird
Ähnlichkeiten feststellen zwischen Gedanken- und Bildfiguren. So lassen
sich Brands Gemälde als Visualisierung des Denkens betrachten.
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Brand,  o.T.,  2011,  ©
Galerie  Jacky  Strenz

Ob detailreich oder verkehrsberuhigt – auf sämtlichen Arbeiten
finden sich Schemen von Mensch, Tier und Pflanze. Oszillierend
zwischen Karikatur und Piktogramm weisen sie gerade eben genug
Ähnlichkeit mit Bekanntem auf, um als Chiffre identifiziert zu
werden, ohne aber den Anspruch eines Abbilds zu erheben.

Solche  Klischees  der  sichtbaren  Realität  verdeutlichen  den
Unterschied  zwischen  Denken  und  Wahrnehmen.  Im  sinnlichen
Kontakt erleben wir Phänomene in ihrer Komplexität. Denkend
aber  aktivieren  wir  lediglich  den  diskursiven  Rest  dieser
vielschichtigen,  weil  ästhetischen  Erfahrung.  Da  das
eigentliche Erlebnis rational nicht fassbar ist, bleibt im
Bildgedächtnis  lediglich  der  Umriss  einer  ursprünglichen
Fülle, bestehend aus wiederkehrenden Charakteristika: Auge und
Hand, Schnabel und Schnauze – die Vielfalt der Vegetation auf
eine  Pril-Blume  geschrumpft.  Die  kindliche  Handschrift  der
Kürzel verweist auf die Tatsache, dass die in der Kindheit
gespeicherten visuellen Eindrücke die Grundlage aller späteren
Wahrnehmung bilden.

Doch da sich subjektives Erleben und der daraus gebildete
Vorrat  von  Sinneseindrücken  innerhalb  eines  kulturellen
Kontextes vollzieht, der bereits frühe Prägungen mitgestaltet,
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bevorzugt  Brand  Bildträger  mit  sichtbarer  Geschichte  –
bedruckte  Stoffe,  vom  Maler  gefunden,  dabei  aber  eher
ausgewählt  als  aufgelesen.

Brand,  o.T.,  2011,  ©
Galerie  Jacky  Strenz

Die  so  angedeutete  Gegenwart  des  Vergangenen  scheint  auch  in  der
erkennbaren Vielschichtigkeit der Gemälde auf, deren aktuelle Erscheinung
lediglich die letzte vorhergehender Stufen darstellt. Letztere lassen
sich mit unbewaffnetem Auge erkennen, ganz so, wie auch aktuelle Gedanken
ihre eigene Entstehungsgeschichte nur notdürftig verbergen. Doch während
wir  uns  selten  zurückliegender  Überlegungen  bewusst  sind,  die  zum
gegenwärtigen Erleben beigetragen haben, schieben sich in Brands Bildern
„unterbewusste  Inhalte“  durch  die  oberste  Schicht  des  Bildträgers.
Palimpsestartig schimmern halbherzig übertönte Farben und modifizierte
Formen durch die labile Oberfläche und berichten von der Macht der
Geschichte.
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Brand,  o.T.,  2010,  ©
Galerie  Jacky  Strenz

 

Jede Leinwand enthält eine Vielzahl visueller Metaphern für Entstehung
und  Wandlung  von  Denkprozessen.  Während  die  wenigsten  Verbindungen
gerade,  d.h.  folgerichtig  verlaufen,  dominieren  tastende,  planlos
mäandernde  Linien  das  Terrain.  Sie  beginnen  zaghaft  oder  grandios,
stottern, verblassen, leuchten auf, schleichen aus, brechen ab, kreuzen,
schließen  und  verknoten  sich.  Zuweilen  treten  sie  auf  der  Stelle,
umfahren die einmal geglückte Form wieder und wieder – Lieblingsgedanken,
die wir immer dann zitieren, wenn uns zu neuen Problemen nichts Neues
einfallen will.

Die  Kombination  flüchtiger  und  ausgearbeiteter  Zonen  vermittelt  den
Eindruck  beständiger  Unbeständigkeit.  Ähnlich  wie  wechselnde
Geistesverfassungen  liegen  grelle,  mitunter  krasse  Passagen  neben
wolkigen  Gebilden,  in  denen  die  Mischung  vieler  Farben  zu  vager
Dumpfheit, das Verknüpfen vieler Fäden ins Dickicht geführt hat. Die
Applikation  zusätzlicher  Textilien  und  der  stellenweise  pastose
Farbauftrag erweitert die eigentlich unzulässige Verflachung geistiger
Aktivität in die dritte Dimension. Zugelassene und herbeigeführte Spuren
von  Alterungsprozessen  bringen  die  vierte  Dimension  der  Zeit  ins  –
buchstäbliche – Spiel.
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Brand,  o.T,  2008/09,  ©
Galerie Jacky Strenz

Als Äquivalent des zeitgenössischen iBrains  ist auf Brands Gemälden
Komposition durch Kakophonie ersetzt. Einzig gemeinsames Merkmal von
Farbe und Material ist ihre gleichzeitige Anwesenheit in diesem Bild–
bzw. Kopfträger. Organisches und Synthetisches, Schrilles und Zartes
stehen so unvermittelt nebeneinander wie widersprüchliche Gedanken.

Brand, o.T., 2011, © Galerie
Jacky Strenz

Dieses Zusammentreffen des Disparaten spitzt sich in den Skulpturen zu:
Die Mischung von Gips und Gießharz veranschaulicht die Gleichzeitigkeit
von Transparenz und Dichte, von geistiger Klar- und Trübheit. Die von
einem Tau umwundene Hirnform weckt Zweifel am vermeintlich grenzenlosen
geistigen  Entwicklungspotential.  Die  lediglich  an  einer  Außenseite
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bemalte, graue Materie
1

 hingegen erinnert an das proportionale Verhältnis
von erforschten und unerforschten Hirnfunktionen.

1„Grey Matter ist die englische Entsprechung der deutschen „grauen Zellen“ als Synonym
für Gehirn.

 

Brand, o.T., 2011, ©
Galerie Jacky Strenz

 

Farbenfroh, verwickelt und mit hartnäckig unbekanntem Inhalt thront ein
geheimnisvolles Bündel wie eine uneinnehmbare Festung inmitten eines
kristallklar überschaubaren Milieus: der nicht auflösbare Rest – das Hirn
– umgeben von allem, was es schon weiß.
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Brand, o.T., 2011, © Galerie
Jacky Strenz

 

Ein Hyper-Chonder im Bochumer
Prinz Regent Theater
geschrieben von Björn Althoff | 31. Mai 2011

Hypochonder? Dieser Mann ist eher
ein  Hyper-Chonder.  Krank  fühlt  er  sich,  wälzt  sich  im
Lehnstuhl, greift nach der Sauerstoffmaske, sehnt sich nach
Einläufen und wohlklingenden Mittelchen.

Gestatten:  „der  eingebildete  Kranke“,  die  Hauptfigur  aus
Molières  letzter  Komödie.  Wolfram  Boelzle  verkörpert  ihn
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leidenschaftlich, amüsant und stimmig auf der Bühne des Prinz
Regent Theaters in Bochum.

DAS STÜCK
Nur ein Tag ohne Arznei? Nur eine Stunde ohne Klistier und
Fremdwörter-lastige  Rezepturen?  Das  wäre  sein  Tod,  glaubt
Argan. Und zahlt. Auch wenn die Rechnungen, der Ärzte und
Apotheker ihn direkt in den nächsten Hustenanfall und zurück
zum Inhaliergerät treiben.

Ach, hätte er doch schon einen Arzt als Schwiegersohn, wünscht
sich  Argan  und  träumt.  Von  der  kostenlosen  medizinischen
Versorgung im eigenen Haus.

Dass er seine Familie tyrannisiert? Dass er seine Tochter ins
Unglück  zu  stoßen  droht?  Egal,  keine  Zeit  –  der  nächste
Hustenanfall ist da.

BÜHNENBILD UND VIDEO

Weiße Stoffwände umgeben den eingebildeten Kranken – so wie
die Notaufnahme-Patienten in US-Krankenhausserien. Und rasch
wird  die  Rückseite  dieser  drehbaren  Bühne  wieder  zur
Projektionsfläche.

Scheußlich-schöne Schaubilder hat Peer Engelbracht in seine
Video-Sequenzen  eingebaut:  die  Details  der  menschlichen
Anatomie:  Skelette,  Blutkreislauf,  abgezogene  Haut  und  als
Krönung die Anleitung, wie man ein Loch durch die Stirn bohrt.

ART DER INSZENIERUNG

Ganz  einfach,  ganz  effektiv  –  so  inszeniert  Regisseurin
Sibylle Broll-Pape diesen Klassiker. Tiefgang und Slapstick
haben nebeneinander Platz.

Während  sich  Kranken-Tochter  Angélique  und  ihr  Verehrer
Cléante  blumenhaft  ihre  Liebe  gestehen,  verzweifelt  einige
Meter  weiter  der  tölpelhafte  Arzt  Diarrhoerius  jun.,  der
Schwiegersohn-Kandidat des eingebildeten Kranken. Kurz zuvor
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hat sich Diarrhoerius auf ein Buch gekniet und der Kranken-
Tochter  eine  auswendig  gelernte  Liebeserklärung
entgegengeholpert. Jetzt will er den Wälzer unter den Knien
wegziehen, ohne aufzustehen.

Allein Martin Molitor in dieser Szene zu erleben, ist das
Eintrittsgeld wert.

LEISTUNG DER SCHAUSPIELER

Bei  allen  Darstellern  stimmen  nicht  nur  Einzelleistung,
Erscheinungsbild und Begeisterung, sondern auch Abstimmung und
Zusammenspiel untereinander.

Einzelne textliche Verhaspler sind da mehr als verzeihlich.
Auch weil die wichtigsten Pointen sitzen, weil das Timing
exakt stimmt.

DAS STÜCK DAMALS….

1673 schrieb Molière diese Komödie über folgsame Patienten und
überschätzte Ärzte. Am Puls erkennen sie: die Milz.

Ach, der Herr Kollege hatte die Leber in Verdacht…ja dann,
hmm, muss es auch die Leber gewesen sein.

Blutkreislauf? Welch blödsinnige neumodische Theorie!

…UND HEUTE

2011 ist die Beziehung zwischen Arzt, Apotheker – und dem
Pharmahersteller  –  immer  noch  undurchsichtig.  Manch  ein
eingebildeter  Kranker  schluckt  mehrfach:  erst  bei  der
Diagnose,  dann  die  Pillen.

Umso wichtiger, dass dieses Stück auf den Bühnen bleibt. Umso
wunderbarer, wenn es derart leicht umgesetzt wird wie am Prinz
Regent Theater.

 



(Dieser  Text  ist  –  in  leicht  veränderter  Form  –  auch  im
Westfälischen Anzeiger (Hamm) erschienen).

Künstlergruppe  Freiraum2010
verabschiedet  sich  von  der
Lukaskirche
geschrieben von Anja Distelrath | 31. Mai 2011

Die  entweihte  Lukaskirche  in  Essen-
Holsterhausen soll modernisiert werden, die
Kunst  muss  raus.  Nach  zwei  erfolgreichen
Austellungen  verlassen  die  Künstler  von
Freiraum2010 das einst christliche Gebäude in
der Planckstraße.

Am 1. Mai war letzter Ausstellungstag. Zum Abschied verkündete
Joscha Hendricksen, Pressesprecher der Gruppe, die „100 Thesen
zum Freiraum“ – in Anlehnung an René Polleschs „Der perfekte
Tag“, wie er betonte. Entsprechend nachdenklich wirken nun die
teils  lustig,  intelligenten  und  immer  irgendwie  abgedreht
klingenden Thesen nach. „Nach fast einem Jahr auf der Suche
nach Freiräumen, ist unsere Gruppe gewachsen. Dass wir jetzt
wieder ohne Ort zum Zusammenkommen und Arbeiten dastehen, ist
eine Tragödie. Dies schwächt unsere Gruppe und erschwert die
Möglichkeit,  künstlerische  anspruchsvolle  Projekte  zu
entwickeln und zu verwirklichen“, sagte Hendricksen nach der
Veranstaltung.

Friedlicher Protest – Durch Hausbesetzung ans Ziel
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gelangt
Zur Kirche als Arbeits- und Ausstellungsort
gelangte Freiraum2010 nachdem sie vergangenes
Jahr  das  DGB-Gebäude  in  der  Essener
Innenstadt  friedlich  besetzt  hatten.  Auch
wenn die Besetzung nur wenige Tage andauerte,
so  verschaffte  sie  den  Künstlerinnen  und
Künstlern zumindest Gehör bei der Presse und
schließlich  auch  bei  der  VEWO
Wohnungsverwaltungs GmbH. Sie stellte ihnen
das  Gebäude  für  einige  Monate  als  Arbeits-  und
Ausstellungsraum  zur  Verfügung.

Und  das  Ergebnis  kann  sich  sehen  lassen.  Zur  ersten
Ausstellung ist bereits ein Katalog erschienen, der, wie auch
die zweite Ausstellung, eine breite Facette junger Kunst – von
Streetart über Fotografie bis zu Installationen – zeigt.

Unsicher in die Zukunft
Bereits fest steht: Aus der Kirche soll ein
integratives Wohnprojekt werden. Doch wie es
für  die  Künstlergruppe  weiter  geht,  bleibt
ungewiss.  Bislang  hat  sich  noch  kein
entsprechendes  Gebäude  beziehungsweise
Investor  oder  Vermieter  gefunden,  der  den
Künstlern  langfristig  eine  Bleibe  geben

würde.  „Hätte  es  die  Kulturhauptstadt  nicht  gegeben,  dann
wären wir wohl nicht so erstaunt über das geringe Interesse
seitens der Verantwortlichen in Kultur und Politik an einer
vitalen  Kunstszene  in  Essen-  der  Einkaufsstadt“,  erklärt
Joscha Hendricksen. Denn „angesichts der geringen Mittel, die
benötigt  würden,  um  unserer  Initiative  eine  Plattform  zu
ermöglichen, und den großen Reden über Nachhaltigkeit, wundert
es  uns  schon,  dass  eine  Odyssee,  die  mehr  als  100
Kunstschaffende und 2500 Besucher in einen Leerstand gebracht
hat, auf der Straße stranden muss.“
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Doch  so  schnell  wollen  die  Künstler  nicht  aufgeben.  „Der
Freiraum ist auf der Suche nach einem neuen Objekt!“, steht
auf der Homepage. Bleibt zu hoffen, dass der Nachhall dieser
Ausstellung auf offene Ohren trifft.

Well established? Mäßige Ware
beim Spinnereirundgang
geschrieben von Holger Karsch | 31. Mai 2011
Die  Zeiten  des  Undergrounds  sind  vorbei.  Die  Leipziger
Baumwollspinnerei  ist  gentrifiziert  und  im  allgemeinen
Kunstbetriebseinerlei angelangt. Vergangenes Wochenende bewies
der  Rundgang  am  Ort  der  Verheißungen  abseits  der
Bundeshauptstadt, die mit ihrem Gallery Weekend wieder Rekorde
brach, dass in Plagwitz die Luft raus ist.

Soziale  Miniaturen  (1):  An
der Kasse
geschrieben von Bernd Berke | 31. Mai 2011
Die Frau, wahrscheinlich in den Fünfzigern, ist vielleicht
ein wenig verhuscht, aber überhaupt nicht verwahrlost. Sie
hält noch etwas auf
sich, wenn auch nicht mehr so viel wie ehedem. Sie ist auf
unscheinbare,
gläsern verletzliche Art adrett. Es ist, als stünde sie auf
papierenen Füßen.
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Sie lebt allein, so viel scheint gewiss.

Sie steht an der Kasse. Bevor sie an die Reihe kommt,
sortiert sie ihren bescheidenen Einkauf auf dem Laufband sehr
sorgfältig um und
um. Geradezu liebevoll. Unsinnig liebevoll.

Der Kassierer tippt die Beträge ein und drückt die
Additionstaste. 19 Euro und… Mit Mühe kratzt sie knapp 16 Euro
zusammen. Ihr
hilfloser Blick.

Dieser Kassierer, ein massiver Mensch, schlägt vor: „Was
brauchen Sie denn nicht so dringend? Dann lassen Sie das weg.“
Schüchtern rückt
sie zwei Joghurt-Becher beiseite. Er, gnadenlos pragmatisch:
„Das bringt
nichts. Das ist nur ein Euro zehn.“ Ihr hilfloser Blick.

Es liegt schmerzlich zutage. Sie kann nicht einfach
per  Karte  zahlen.  Was  da  liegt,  ist  das,  was  sie  jetzt
aufbieten kann.

Von hinten aus der Schlange meldet sich ein Gutmeinender:
„Wieviel fehlt denn?“ Keinerlei Reaktion. Noch einmal, ebenso
vergebens:
„Wieviel fehlt?“ Achselzucken. Was soll man machen?

Sie verzichtet nochmals auf zwei, drei Posten, so dass ihre
Habe nun gerade reicht.

Ihr Lächeln ist fein, doch hört man nicht ein Klirren?



Das pralle Leben: Dortmunder
Konzerthaus-Saison 2011/12
geschrieben von Martin Schrahn | 31. Mai 2011
Die Farbe des neuen Programmbuchs des Dortmunder Konzerthauses
ist rot. Doch keine knallig monochrome Fläche leuchtet uns
entgegen,  vielmehr  bilden  sich  in  feinster  Farbabstimmung
Gebilde wie Blutkörperchen. Auch auf den Innenseiten sind sie
immer wieder zu sehen. Zwischen all den berühmten Dirigenten,
Geigerinnen oder Sängern, die sich in der Saison 2011/12 die
Ehre geben werden. Die Botschaft: Das Haus lebt.

Intendant Benedikt Stampa drückt das so aus: „Wir wollen uns
mehr und mehr in der Stadt verankern und ein Musik-Milieu
schaffen.“  Bewusst  habe  man  noch  einmal  an  der
Programmschraube gedreht, um nicht nur Gewohntes und Beliebtes
zu  präsentieren,  sondern  auch  Außergewöhnliches,  besondere
Werke sowie bemerkenswerte Interpreten.

Neu ist Stampas Ziel, der Urbanität ein starkes künstlerisches
Flair  beizumengen  und  dem  Publikum  gewissermaßen  ein
Identifikations-Angebot zu machen, natürlich nicht. Schon über
Jahre  propagierte  etwa  Kulturdezernent  Jörg  Stüdemann  die
Musikstadt Dortmund. Auf dem Weg dorthin waren der Bau des
Konzerthauses  und  später  des  Orchesterzentrums  wichtige
Ereignisse. Inzwischen aber hat Stampa es vermocht, das Profil
seiner Wirkungsstätte deutlich zu schärfen.

Quantitative und qualitative Vergleiche mit den Philharmonien
in Köln und Essen, mit der Düsseldorfer Tonhalle, mögen in
diesem  Zusammenhang  müßig  sein.  Das  exklusive  Pop-Abo
allerdings, die Konzeption der Reihe „Junge Wilde“ oder die
Zeitinseln sprechen in Dortmund eine ganz eigene Sprache.

Der  eigentliche  Coup  aber  ist  die  Verpflichtung  des
vielseitigen,  experimentierfreudigen  Dirigenten  und
Komponisten  Esa-Pekka  Salonen  als  Exklusivkünstler.  Im
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September 2010 hatte diese Residenz, die sich über drei Jahre
erstreckt, u.a. mit einer von Video-Installationen begleiteten
„Tristan“-Aufführung  begonnen.  Dieser  Linie,  Musik  zu
visualisieren,  wird  er  auch  in  der  kommenden  Konzerthaus-
Spielzeit  treu  bleiben.  Seine  Multimedia-Installation  „re-
rite“,  bezogen  auf  Strawinskys  Ballettmusik  „Le  sacre  du
printemps“,  zieht  für  vier  Wochen  ins  Dortmunder  U.
Halbszenisch  ist  unter  Salonens  Stabführung  Bartóks  Oper
„Herzog Blaubarts Burg“ zu sehen. Und nicht zuletzt wird das
Publikum  mit  mehreren  Werken  des  finnischen  Dirigenten  
Bekanntschaft schließen dürfen.

„Wir  sind  breit  aufgestellt“,  sagt  Benedikt  Stampa  und
verweist  auf  einen  Werkkanon,  der  von  mittelalterlicher
Marienmusik bis zu „Lichtes Spiel“ des Zeitgenossen Wolfgang
Rihm  reicht.  Dahinter  verbirgt  sich  zumindest  eine  kleine
Sensation: Denn keine Geringere als Anne-Sophie Mutter wird
dieses  „Sommerstück“  für  Violine  und  Kammerorchester  in
deutscher Erstaufführung präsentieren. Mutter und die Moderne
– das ist ein spannendes Kapitel, das uns bisher vorenthalten
blieb.

Alle näheren Informationen zur Konzerthaus-Saison 2011/12 gibt
es unter www.konzerthaus-dortmund.de

Das Menetekel der Giraffe
geschrieben von Bernd Berke | 31. Mai 2011
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Eigentlich wollte ich gestern ein
paar Absätze über Bin Laden schreiben. Es wäre beispielsweise
um Rechtsstaatlichkeit und christliche Werte gegangen. Dann
aber dachte ich mir: Jeder Terrorexperte unserer Breiten hat
bereits  seine  (Fern)-Diagnose  auf  den  Markt  der  Meinungen
geworfen. Da mache ich lieber was Abseitiges – und wenn ich’s
aus der Archivkiste hervorzerren müsste. And here we go:

Kürzlich  hat  Katrin  Pinetzki  an  dieser  Stelle  über  eine
Sprachmarotte  der  Pixi-Bücher  geschrieben.  Ich  möchte  ihre
Analyse  mit  einem  Deutungsversuch  ergänzen,  und  zwar  am
Beispiel  einer  literarischen  Hervorbringung  der  komplexen
Sorte. Kenner ahnen es bereits beim ersten Blättern: Ohne
hochspezialisiertes interpretatorisches Besteck wird in diesem
Falle nichts zu gewinnen sein. Proust, Joyce und Musil lassen
nolens volens grüßen.

Das vorliegende Buch hat weder einen erkennbaren Autor noch
einen Titel. Aufs allzu bequeme Abrufen von Vorkenntnissen
über  Leben,  Werk  und  Wirkung  müssen  wir  also  verzichten,
ebenso  auf  schnellfertige  Assoziationen.  Was  nun?
Beharrlichkeit,  Spürsinn  und  Geschick  sind  in  hohem  Maße
gefragt.

Die  zumeist  lakonisch,  doch  bildmächtig  und  universal
verständlich  entfaltete  Fülle  des  Stoffs  ist  immens,  sie
gemahnt  an  Großmeister  wie  Dostojewski  oder  Tolstoi.  Ein
Register der handelnden Personen am Ende dieses Folianten wäre
hilfreich  gewesen,  rankt  sich  doch  das  furiose,  oft
bestürzende Geschehen um einen Elefanten, eine Schildkröte,
eine Ente, ein Schiff, zwei (!) Seepferdchen, einen Fisch,
einen Seelöwen und schließlich (ebenso lang- wie waghalsige
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Wendung am Schluss) um eine veritable Giraffe. Darüber wird
noch zu reden sein.

Subtil  und  anspielungsreich  ist  die  Struktur  der  weit
ausgreifenden,  ungemein  welthaltig  hin  und  wider  wogenden
Handlung  gewoben.  Über  fast  allen  Figuren  dieses  theatrum
mundi scheint die vermeintlich liebe (in Wahrheit gnadenlose)
Sonne prangend gelb, dazu gesellt sich jeweils ein harmlos
sich gebendes blaues Wölkchen.

Eine besondere Funktion kommt dem Schiff zu. Es verkörpert –
wenn man so sagen darf – die unbelebte Materie, sofern man
etwaige  Passagiere  ausblendet.  Allerdings  deuten  keinerlei
Anzeichen  auf  Kabinen-Insassen  oder  Deckbewohner  hin.  Hier
klingt offenbar das alte Motiv vom Geisterschiff an. Was aber
besagen die beiden stilisierten Möwen, die über dem nahezu
tortenförmigen Schiff kreisen? Künden sie nicht von ewiger
Wiederkehr, vom Werden und Vergehen, vom Kreislauf der Zeiten
und Gezeiten?

Alle Protagonisten sind von scharf umrissenen, pfützenförmigen
Wassermengen  eingefasst  (der  Kunstgeschichtler  würde  sagen:
„hinterfangen“),  wobei  Elefant,  Schildkröte,  Seelöwe  und
Giraffe  jeweils  mittendrin  auf  gelben  Inseln  naiv  sich
ergehen,  als  gäb’s  kein  Morgen  und  als  herrschten  noch
ungebrochen paradiesische Zustände. Ente, Schiff, Fisch und
Seepferdchen haben hingegen derlei Refugien nicht nötig. Diese
charakterstarken  Figuren  setzen  sich  vielmehr  dem  nassen
Element existenziell aus, sind nicht auf falsche Sicherheiten
bedacht. Sie nehmen die Wahrheit so feucht, wie sie nun einmal
ist.

Unterdessen enthüllt sich nach und nach der horrible Kontext
der bei näherem Hinsehen gar nicht mehr harmlosen Vorfälle: Es
ist die finale Klimakatastrophe, die sämtliche Rückzugsgebiete
vor dem stracks ansteigenden Meeresspiegel rigoros eingrenzt
und die Spezies Mensch in dieser zeit- und ortlos gewordenen
Welt womöglich schon längst dahingerafft hat. Übrig geblieben



sind  offenkundig  nur  noch  grotesk  entfremdete,  animalische
Wesen mit dem Intelligenzquotienten von Steckrüben. Welch ein
Menetekel, welch eine Apokalypse!

Die hirnlos fröhlichen Gesichter und all das kindisch bunte
Lärmen  können  auf  Dauer  nicht  über  die  desolate  Lage
hinwegtäuschen, ja überhaupt weist der heitere Oberflächen-
Eindruck der Szenen recht eigentlich darauf hin, dass sich
diese Gestalten (unter Einwirkung von Drogen?) bestenfalls zu
Tode amüsieren. Hier walten zunächst insgeheim, sodann immer
fratzenhafter: Verlogenheit, Zynismus, Sarkasmus. Oder sollte
es  sich  nur  noch  um  Idiotie  im  fortgeschrittenen  Stadium
handeln? Fürwahr: Da haben wir ein pralles Sittengemälde im
Stile eines Hieronymus Bosch.

Wo aber Gefahr ist, wächst das Rettende auch. Zur bewegenden
Schlüsselszene gerät in dieser Hinsicht der zentral gestellte,
einzige Dialog des gesamten Bandes, der freilich mäandert,
beziehungsreich ausufert und unterdessen ungeheure Mengen von
Bildungsgut anschwemmt: Gemeint ist das Gespräch zwischen den
beiden Seepferdchen. Man beachte, wie die Luftbläschen, die
sie  absondern,  mit  jenen  korrespondieren,  die  hernach  dem
Fische zu eigen sind. Mehr noch: Fisch und Seepferdchen sind
die einzigen, die in diesem Roman-Kosmos ohne Sonne auskommen.
Man beachte ferner den sprachspielerischen Anklang der Worte
Fisch und Schiff. Er rührt mit seiner Buchstaben-Umkehr an die
tiefsten Geheimnisse des Sagenmüssens und Nichtsagenkönnens.

Hintersinnigster Kunstgriff des anonymen Autors, dessen Effekt
uns wie ein Keulenschlag trifft: Unter dem Signum der Ente hat
er (oder etwa: sie?) einen diabolischen Mechanismus verborgen,
der quietscht, wenn man auf die Buchseite drückt. Somit wird
der Leser unversehens selbst zum hilfswilligen Agenten der
allgemeinen  Verblödung  –  was  einen  nachhaltigen
Bewusstwerdungsprozess  auslösen  dürfte.  Wenigstens  wäre  es
innig zu wünschen.

Der  wache,  empfindsame  Rezipient  wird  sich  schließlich



Rechenschaft  ablegen  wollen  über  sein  bislang  verpfuschtes
Dasein, ja er wird sich – ganz im Sinne Rilkes – am Ende
betroffen eingestehen: „Du musst dein Leben ändern.“

D a r u m also ragt auf der letzten Seite die Palme als
vertikales Hoffnungszeichen neben der Giraffe auf. Hieß es
nicht schon einst bei Günter Grass, jemand habe sich einen von
der  Palme  gelockt?  Gewiss  doch.  Ein  gigantisches  Symbol
mithin, Mahnung genug.

Ein  erschütterndes  Schluss-Tableau  beschließt  den  Reigen:
Diesen abschiedswehen Blick der Giraffe wird man so schnell
nicht vergessen, er sengt sich in die Seele ein. Für immer.

Wenn die Zeit still steht –
Opernheld Hamlet in Dortmund
geschrieben von Martin Schrahn | 31. Mai 2011
Dortmund.  Hamlet.  Ein  Monolith  in  William  Shakespeares
dramatischem Schaffen, der Schuld und Sühne, Wahn und Realität
verhandelt. Der sich an die letzten Dinge wagt. „Sein oder
nicht  sein“  –  die  Wucht  eines  Satzes  als  Zentrum  von
Seelenzuständen.  Das  jedoch  hat  Christian  Jost  nicht
abgehalten, oder vielleicht geradewegs angespornt, 2009 seinen
„Hamlet“ in die musikalische Welt zu werfen. Er hat nichts
weniger geschaffen als ein machtvolles Opern-Lamentoso.

Die  Musik  ergießt  sich  in  breitem  Strome,  teils  heftig
aufzuckend  in  facettenreicher  Rhythmisierung,  teil  dunkel
geheimnisvoll raunend. Das Werk, nun in Dortmund zur Premiere
gelangte,  ist  vor  allem  eine  klangliche  Nachzeichnung  von
seelischer  Not.  Der  Komponist  selbst  spricht  von  zwölf
musikdramatischen Tableaux. Jede dieser szenischen Stationen
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scheint die Zeit aufhalten zu wollen. Reflexion ist das Gebot
der Stunde.

Im Graben sitzen zwei Orchester, ähnlich besetzt, durch einen
kleinen  Chor  voneinander  getrennt.  Sie  lassen  raumfüllende
Klangflächen aufschimmern, durchzogen von Glissandi, verquickt
mit unruhigen, knalligen Blech- oder Schlagwerkattacken. Jost
verzichtet in der Instrumentierung auf Oboen und Trompeten.
Alles Bukolische und strahlend Helle wird verbannt – herbe
Kost für einen bedeutungsschweren Stoff.

Gleichzeitig enthält sich der Komponist dynamischer Extreme.
Stets steht der lyrische, teils auch sprechende, bisweilen
abenteuerlich  figurative  Gesang  im  Vordergrund.  Mitunter
erinnert  das  an  den  Konversationsstil  Alban  Bergs.  Den
Solisten wird dabei einiges abverlangt. Wie auch den Chören,
die mal geisterhaft polyrhythmisch flüstern, mal als innere
Stimmen  säuseln,  als  Landsknechte  auftrumpfen  oder  als
Trauergemeinde leiden.

Dieser  „Hamlet“,  der  so  viel  Sinn  sucht  und  so  viel  Tod
bringt, leidet und klagt an unter brüchig klassizistischen
Säulen (Bühne: Sebastian Hannak). Regisseur Peter te Nuyl hat
allerdings diesem Purismus der Emotionen mit einem Spiel im
Spiel  einen  Teil  seiner  Kraft  genommen.  Die  Mimen  geben
„Hamlet“,  sagen  teilweise  die  Tableaux  an  –  das  schafft
Brüche, die der Musik nicht entsprechen.Andererseits: Wie te
Nuyl die Personen sich körperlich verklammern lässt, wie er
den Fokus von Hamlet löst, um ihn auf die Gewissensqualen des
Brudermörders Claudius zu fixieren, ist von großer Wirkung.
Dass die Figuren schließlich elisabethanisches Mobiliar aus
Regalen räumen zur Schaffung von Grabstätten, besitzt ganz
eigene Symbolkraft. Doch Jost hatte gewiss nicht im Sinn,
Shakespeare zu demontieren. Diese „Hamlet“-Oper ist vielmehr
spannende Annäherung.

Dortmunds Chefdirigent Jac van Steen hat sich beherzt für die
Aufführung  des  „Hamlet“  eingesetzt.  Unter  seiner  Leitung



wachsen Orchester, Chöre und Solisten über sich hinaus. Mit
Konzentration und Hingabe wird musiziert und gesungen. Maria
Hilmes in der Titelrolle, Bart Driessen (Claudius) oder Fausto
Reinhart  als  Laertes  zeichnen  vielschichtige  Charaktere  –
flexibel in der Stimmführung, spielfreudig, ja ergreifend.

Weitere Aufführungen: 13. und 25. Mai, 3. und 12. Juni

www.theaterdo.de

(Der Artikel ist am 3. Mai in der WAZ erschienen).

US-Kräfte töten bin Laden
geschrieben von Nadine Albach | 31. Mai 2011
Gerade erst aufgewacht und die Welt ist plötzlich ein wenig
anders: US-Spezialkräfte haben Osama bin Laden in Pakistan
getötet. In seiner Rede erklärte US-Präsident Barack Obama:

The death of bin Laden marks the most significant achievement
today in our nations’ effort to defeat al Qaida.

Er hat allerdings auch betont, dass “… the United States is
not and never will be at war with Islam.”

Hier das Video von seiner Rede.
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Lebenslust – im Krieg?
geschrieben von Nadine Albach | 31. Mai 2011

Krieg – die Hölle auf Erden? Trotzdem verpflichten sich Jahr
für Jahr junge Menschen weltweit als Soldaten. In „Embedded –
ein Jahr Afghanistan“ forscht Regisseur Jonas Fischer auf der
stimmungsvollen Unterbühne des Theater Dortmund ihren Motiven
nach und stürzt die Zuschauer in den Ausnahmezustand.

Dunkelheit. Romantische Gitarrenmusik. Worte ausgerechnet aus
der Feder Ernst Jüngers, der von dem Zerreißpunkt eines jeden
Menschen raunt, vom Flüstern der Wildnis. Zwei Männer legen
Kleidungsschicht  für  Kleidungsschicht  wie  eine  Rüstung  an,
feierlich, bedeutungsschwer – der eine Journalist, der andere
Soldat.

Zahlreiche  Kriegsreportagen  hat  Regisseur  Jonas  Fischer
ausgewertet und aus den Versatzstücken nun eine Meta-Realität
gepuzzelt: Die eines Reporters (Ekkehard Freye), der ein Jahr
lang amerikanische Soldaten (allesamt gespielt von Randolph
Herbst)  im  brandgefährlichen  afghanischen  Korengal-Tal
begleitet.

Frappantes Anti-Paradies

Gitarristen,  Drogendealer,  Boxer,  Radaubrüder  waren  diese
jungen  Männer  –  jetzt  sind  sie  perfekte  Soldaten,  die  in
dreckigen  Hütten  auf  das  nächste  Feuergefecht  warten.  In
kurzen  Sequenzen  beleuchtet  Jonas  Fischer  ihren  Alltag  in
diesem „frappanten Anti-Paradies, in dem es nichts zu tun
gibt, außer zu töten und zu warten“: Die unerfüllten sexuellen
Sehnsüchte, die stumpfsinnige Langeweile, Hoffen und Bangen
angesichts des nächsten Angriffs.

https://www.revierpassagen.de/471/471/20110501_1939


Berstend vor gieriger Emotion stürzt Randolph Herbst sich in
diese Szenen, mutiert zum tanzenden Partytier, schwitzenden
Extremsportler oder Porno-König und lässt die Zuschauer in der
Intimität der Unterbühne mitrasen, pulsieren, leben.

Darin liegt zugleich der Kern und die Crux der Inszenierung:
Das Stück legt nahe, dass der ständige Existenzkampf, das
Abenteuer, die klare Aufgabe und die untrennbare Gemeinschaft
dem Leben im Krieg greifbaren Sinn schenken. Angst, Gefahr,
Leid,  Verlust,  Schuld  aber  kommen  nur  in  den  sprachlich
distinguierten  Reflexionen  des  Journalisten  oder  Audio-
Sequenzen  von  Gefechten  vor  –  distanziert  wie  ein  Live-
Hörspiel. Kritik, die sich hinter den dumpfen Jünger-Zitaten
und  dem  immer  wieder  eingespielten  Medienstimmen  verbergen
könnte, bleibt unverbunden stehen. Ein Ungleichgewicht, das
nicht aufgelöst wird und deshalb unentschieden wirkt.

„Es wäre sinnlos vorzugeben, dass Krieg nicht auch aufregend
wäre“, sagt der Journalist. „Aber nur wenige wollen sich das
eingestehen. Krieg muss schlimm sein.“

(Dieser Artikel ist aus der Westfälischen Rundschau).

Foto: Alexander Kerlin

Schumann-Abend in Essen: Ans
Herz  gedrückt,  ans  Herz
gelegt
geschrieben von Günter Landsberger | 31. Mai 2011
Zum gestrigen Schumann-Abend
des Pianisten András Schiff und seiner musikalisch kongenialen
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Freunde in der Philharmonie Essen

Wann hat man schon die ausgiebige Gelegenheit, an einem Abend
nur Lieblingswerke zu hören? Wann schon die Gelegenheit, mehr
als 150 Jahre alte Werke ein und desselben Komponisten zu
hören  und  sie  dennoch  allesamt  zu  keiner  Sekunde  ihrer
hellstwachen Darbietung als alte Musik zu empfinden? Nein,
Schumann war durchweg ganz nah und ganz gegenwärtig. Ob nun
beim Klavierquartett op. 47 oder beim Eichendorff- Liederkreis
op.  39.  Oder  ob  nach  der  1.  Pause  bei  Schumann-Heines
„Dichterliebe“  op.  48  bzw.  nach  der  2.  Pause  beim
abschließenden (wie alles zuvor) ganz großartig (oder doch
noch etwas besser?) gespielten Klavierquintett op 44.

Bei  all  diesen  Werken  war  umsichtig  und  maßgeblich  –  so
feinfühlig  kammermusikalisch  wie  ggf.  energisch  bestimmt  –
András  Schiff  beteiligt,  ohne  sich  in  Szene  zu  setzen,
jederzeit allenfalls primus inter pares bleibend, der Erste
unter Gleichen, der Erste mitten unter den (Schiffs eigenem
Gestus nach) ihm Ebenbürtigen. Besonders kennzeichnend für ihn
scheint mir seine spontane Geste zu sein unmittelbar nach dem
auf die Darbietung der „Dichterliebe“ folgenden 2. Applaus:
kurz entschlossen nahm er die Partitur beim Abgang von dem
Podium mit und drückte sie ununterbrochen an sein Herz, bis
die Tür sich hinter ihm schloss. So, als demütigen Diener
großer Musik sieht er sich; den Applaus verdiene primär vor
allem sie selber, die Musik als Komposition, scheint er uns,
den ihm und dem Sänger Applaudierenden, zu sagen, wenn sie als
Musik tatsächlichlich so groß und so bedeutend ist wie die
eigens für diesen Abend ausgewählten Kompositionen des wohl zu
oft  immer  noch  unterschätzten  Robert  Schumann.  Indem  er
Schumanns Partitur der „Dichterliebe“ demütig-selbstbewusst an
sein  Herz  drückte,  legte  er  uns  Hörern  die  Musik  Robert
Schumanns ans Herz. Aber dafür waren wohl die allermeisten
ohnehin  schon  gewonnen.  Am  Schlussbeifall  nach  dem
Klavierquintett  wurde  dies  überdeutlich:  massierter,
mehrfacher  und  lange  anhaltender  Applaus  des  gesamten



Auditoriums, in standing ovations für die Künstler mündend.
Dabei war es schön, zu beobachten, wie sich schon vor diesem
Applaus  die  unerhört  engagiert  spielenden,  sich  durchweg
optimal  aufeinander  einstellenden  Künstler  erkennbar  selber
über ihr Gelingen freuten.

Alle  Künstler  dieses  Sternstundenabends  verdienen  es
namentlich genannt zu werden: für den Eichendorff-Liederkreis
Ruth Ziesack, Sopran; für den Heine-Liederzyklus Hanno Müller-
Brachmann,  Bariton.  Für  das  Quartett  Es-Dur  für  Klavier,
Violine,  Viola  und  Violoncello  (op.  47)  Yuuko  Shiokawa,
Violine,  Hariolf  Schlichtig,  Viola  und  Christoph  Richter,
Violoncello. Beim Klavierquintett Es-Dur, op. 44 gesellte sich
als zweite Geigerin noch Ulrike-Anima Mathé hinzu. Und überall
dabei – als primus inter pares, wie gesagt – war: András
Schiff, Klavier.

Selten genug, dass man diese beiden großartigen Liederzyklen
Robert Schumanns an ein und demselben Abend hören kann! Und
noch  dazu  umrahmt  von  so  herrlichen,  den  Liederzyklen
ebenbürtigen Werken wie das Schumannsche Klavierquartett und -
quintett!

Bald – am 15. Mai nämlich – können wir, wir im Ruhrgebiet
zumindest, diese beiden Liederzyklen an einem einzigen Abend
abermals hören, in einer anderen, ganz sicher ebenfalls sehr
hörenswerten  Darbietung.  Auf  diesen  Tag  nämlich  wurde  das
letzte Kammerkonzert mit dem Dirigenten Jonathan Darlington
als Pianisten verlegt, weil das eigentlich für den 10. April
vorgesehene Konzert mit dem Tenor Christoph Prégardien wegen
dessen plötzlicher Erkrankung leider nicht stattfinden konnte.
So freuen wir uns nach der gestrigen Sopran- und Bariton-
Darbietung der beiden Schumann-Liederzyklen auf eine weitere
mit einem so exzellenten Tenor wie Christoph Prégardien und
auf eine neuerliche Begegnung mit diesen uns von András Schiff
so nachdrücklich ans Herz gelegten Werken.


