
Endlich  im  Museum:  Blaubär,
Arschloch und der Föhrer
geschrieben von Björn Althoff | 31. Oktober 2011
Käpt’n  Blaubär,  dieser  behäbig-gutmütige  Lügenbär  aus  der
„Sendung mit der Maus“?

Ist von ihm, Walter Moers.

Dann das Kleine Arschloch, diese respektlose Comic-Figur, ein
Elfjähriger mit großer Nase und baumelndem Schniedelwutz?

Von ihm, Moers.

„Adolf, die kleine Nazi-Sau“, die scheiternde Witzfigur aus
dem Clip „Der Bonker“?

Moers’ Idee.

Der  Kontinent  Zamonien,  ein  düster-sagenhafter  Schauplatz
einer ganzen Roman-Reihe – von Käpt’n Blaubärs Abenteuern für
Erwachsene über Rumo bis zu einäugigen Buchlingen, die tief
unter der Erde leben?

Eine grafische und wortgewaltige Schöpfung von: Moers.

Endlich darf Moers ins Museum

„7 ½ Leben“ hat Walter Moers schon hinter sich gebraucht –
zumindest  legt  die  gleichnamige  Ausstellung  in  der  Ludwig
Galerie Schloss Oberhausen das nahe.

Zum ersten Mal darf das Gesamtwerk des Zeichners, Grafikers,
Autors ins Museum. Skizzen und Vorab-Collagen sind zu sehen,
Storyboards und fertige Clips, Tuschezeichnungen, Objekte und
Bücher.

Richtig: Bücher. An den Bänken sind Moers’ Romane befestigt.
Wer viel Zeit mitbringt, kann so auch in der zamonischen Welt
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versinken, die Moers seit 1999 erschafft. Aus Text, besonderer
Typografie und eingefügten Zeichnungen.

Bedrückend. Und heiter

Für seine Romane schafft Moers mit Tusche Szenen, die beides
sind: bedrückend und heiter. Viele Figuren wirken lächerlich
und verbreiten doch Angst und Schrecken. Das ist die Kunst
seiner Fantasie: Alles kann jederzeit ins Gegenteil umschlagen
– in die schrecklichsten Höllenqualen oder in ein rauschendes
Fest.

Viele  der  Original-Zeichnungen  sind  auch  in  Oberhausen  zu
sehen. Und stellen den Betrachter vor eben dieses Rätsel: Sind
das  nun  Endzeit-Visionen  wie  bei  Pieter  Bruegel?
Angsteinflößende Kreaturen im Stil eines Gustave Doré? Oder
spielt Moers nur wieder mit den Vorlagen?

Respektlosigkeit gegenüber da Vinci? Gerne doch!

Moers  liebt  die  Persiflage.  Ein  paar  Respektlosigkeiten
gegenüber da Vinci, Rembrandt, Picasso, Munch und Miró? Sind
immer drin. Moers imitiert die Werke, kopiert sich durch all
die Stile der Kunstgeschichte und setzt immer sein Kleines
Arschloch in die Mitte.

Auf die vermeintlich antike Vase, als goldverzierte Ikone, als
Mona Lisa, als Schrei, als Warhol’sche Campbell-Dose – selbst
als Snoopy-Ersatz auf der Hundehütte. Über dem letzten Bild
schwebt die Denkblase: „Hier sollte eine heiter-besinnliche
Schlusspointe stehen, aber mir fällt keine ein.“ Treffender
und  gemeiner  kann  man  Charles  M.  Schulz’  Comics  nicht
entlarven.

Ein kotzender „Bürger von Calais“

Andererseits: Selbst bei Werken, die ihrerseits Tabus brachen,
dreht Moers die Schraube noch etwas weiter. Bei Jeff Koons
„Made in Heaven“ hockt das Kleine Arschloch in eindeutiger



Pose vor der Frau, die sich auf dem Gras räkelt. Wenige Meter
weiter  würgt  eine  großnasige  Steinfigur  ihren  Magen-Inhalt
heraus, Moers‘ Version von Auguste Rodins „Bürger von Calais“.

Nicht umsonst warnt ein Schild: Dieser Teil der Ausstellung
ist nur für Besucher ab 16 geeignet.

Harmlose Blaubär- und Hein-Blöd-Puppen

Harmlos dagegen geht es in einem anderen Gebäudeteil zu. Die
Puppen von Käpt’n Blaubär und Hein Blöd sind ausgestellt. Ein
Film zeigt, wie die Puppenspieler arbeiten, wie es hinter den
Kulissen aussieht. So wird ganz nebenbei deutlich, wie Moers’
Ideen eben auch funktionieren: mit dem Kern erfolgreich sein,
dann vermarkten – vom Musical bis zur Kuschelpuppe.

Es  wäre  allerdings  unfair,  Walter  Moers  auf  den  breiten
Merchandising-Aspekt zu reduzieren. Zumal der personenscheue
Künstler eher das neue Ufer sucht, als am alten Ausverkauf zu
betreiben.

Was Moers in den 80ern schon konnte

Die „7 ½ Leben“ zeigen seine Entwicklung. Moers hatte zwar
schon immer Talent im Zeichnen, im detaillieren Umsetzen und
im textlichen Verdichten. Viele Ideen aus den späteren Romanen
hatte Moers schon in den 80ern. Es brauchte allerdings Jahre,
bis er den exakten Einsatz von Illustrationen und pseudo-
wissenschaftlichen Grafiken dosieren konnte.

Harte Arbeit war das, davon zeugt das Tipp-Ex auf einigen
Entwürfen, die in Oberhausen zu sehen sind. Am Ende jedoch
kommt so etwas heraus wie das „Tratschwellen-Alphabet“. Das
dem Betrachter einfach ein Lächeln abverlangen muss.
Mindestens.

Walter Moers‘ 7 1/2 Leben sind noch bis zum 15. Januar 2012 zu
sehen. Ludwiggalerie Schloss Oberhausen, Konrad-Adenauer-Allee
46, geöffnet Di-So 11-18 Uhr. Katalog 29 Euro.



 

(Eine  ähnliche  Version  dieses  Textes  ist  im  Westfälischen
Anzeiger erschienen).

Die Kunden-Universität
geschrieben von Katrin Pinetzki | 31. Oktober 2011
Die Hochschulen sind voll? Gut so! Im Jahr 12 nach Bologna
darf sich der Studierende als Kunde im akademischen Betrieb
fühlen.  Der  tut  alles  dafür,  der  Zielgruppe  seine
Dienstleistung möglichst schmackhaft zu machen. Studieren im
Jahr 2011 – eine Collage.

Montag,  10  Uhr.  Ursula  Gather,  Rektorin  der  Technischen
Universität  Dortmund,  hat  ihr  professionelles  Lachen
aufgesetzt. „Gemeinsam sind wir stark“ steht auf dem schwarz-
gelben Schal, den sie für die Kamera in die Höhe hält. Auch
wenn sie inmitten von Studierenden sitzt: Die Tribüne des
örtlichen Fußball-Bundesligisten ist nicht gerade vertrautes
Terrain für die Statistik-Professorin.

Kay Voges’ Lachen ist gequält. Auch der Chef des Dortmunder
Schauspiels reckt einen Schal in der Höhe, „Schal-la-la-la“
steht darauf. Klick – der  Fotograf der örtlichen Presse hat
sein Bild im Kasten, Gather und Voges lassen den Schal wieder
sinken.

Die  Uni-Rektorin  in  schwarzem  Mantel  und  der  Schauspiel-
Intendant in Lederjacke, sie sind hier, weil sie eine Mission
haben.  An  diesem  kalten  Montagvormittag  im  Fußballstadion
wollen sie das gleiche: die frisch Immatrikulierten erreichen,
begeistern,  für  sich  einnehmen.  Die  Studenten  sind  „Young
Potentials“, sie sind ihre Zielgruppe. Kay Voges will sie in
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seine Theaterabende locken, die neuerdings mit einer Warnung
vor  Stroboskop-Licht  beginnen  und  „Green  Frankenstein  &
Sexmonster“ heißen. Ganz so viel Action hat Ursula Gather
zunächst nicht zu bieten. „Sie sind die Stars von morgen an
unserer TU“, ruft die Rektorin den 4000 anwesenden Neulingen
zu. Dann sagt der Oberbürgermeister den Neu-Dortmundern Hallo.
Es gibt ein Konzert, es gibt etwas zu gewinnen, sogar eine
Gebärden-Dolmetscherin  ist  da.  Eine  simple  Begrüßung  der
Erstsemester  ist  es  nicht,  die  die  TU  da  auf  die  Beine
gestellt hat – es ist ein Event, ausgerichtet auf junge Leute,
denen man einiges bieten muss, wenn man ihre Aufmerksamkeit
will.

Bei David Kraß hat es nicht funktioniert: Er ist der Begrüßung
im  Stadion  fern  geblieben.  „Ich  hab  das  leider  total
verpennt“, sagt der 21-Jährige und streicht mit der Hand über
seine üppigen Locken, einmal von hinten nach vorn und wieder
zurück.  Nach  einer  abgebrochenen  Koch-Lehre  entschied  sich
David, Mathe- und Sowi-Lehrer für Gymnasium und Gesamtschule
zu werden. David Kraß: Einer von 115.000, die an diesem Montag
in NRW ihr Studium beginnen. Und zwar nicht mit einem Event,
sondern später am Tag mit der Vorlesung „Einführung in die
Soziologie“  im  HS  1  der  EF  50.  Dass  sich  hinter  den
Abkürzungen  der  Hörsaal  1  in  der  Emil-Figge-Straße  50
verbirgt, wusste David schon, als er zu Hause in Dortmund-
Kirchlinde losfuhr, eine Dreiviertelstunde mit dem Bus, einmal
umsteigen.  Auch  den  Weg  von  der  Bushaltestelle  zu  seinem
Gebäude kannte er schon, dank der Orientierungsphase. Mehrere
Tage lang konnte David alle Fragen loswerden, auf dem Programm
stand  unter  anderem  „Spiele,  Informationen,  Gespräche  mit
Höhersemestrigen“. Zum Abschluss dann ein Kneipenabend.

Um acht Prozent ist die Zahl der Studienanfänger an der TU
Dortmund in diesem Wintersemester gestiegen, 4600 junge Leute
haben sich fürs erste Semester neu eingeschrieben. Das ist
vergleichweise wenig: In ganz NRW stieg die Zahl der Neu-
Studenten  um  18  Prozent.  Das  liegt  vor  allem  an  der



Abschaffung der Wehrpflicht: Zusätzlich zu den jungen Männern,
die nun direkt von der Schule zu Uni gehen, kommen noch jene,
die  gerade  ihren  Wehr-  oder  Zivildienst  absolviert  haben.
Außerdem  gab  es  in  Niedersachsen  und  Bayern  durch  die
Verkürzung der Schulzeit von 13 auf 12 Jahre gerade doppelt so
große  Abiturjahrgänge.  Dieser  Umstand  hat  sich  jedoch
zumindest in Dortmund nicht ausgewirkt – nur wenige Dortmunder
Erstsemester kommen aus Bayern oder Niedersachsen.

Zahlende Kunden im akademischen Betrieb sind sie zwar nicht
mehr, die Studierenden – die Studiengebühren in NRW sind seit
diesem Wintersemester abgeschafft. Dennoch wird die Leistung
einer  Hochschule,  und  damit  auch  ihre  Finanzierung,  daran
bemessen, wie erfolgreich sie den Arbeitsmarkt bedient. Je
mehr Studierende sie mit Bachelor, Master oder dem Doktor-
Titel entlässt, desto mehr Geld gibt es vom Land.

Walter  Grünzweig  kann  diesen  Umstand  weitaus  böser
formulieren. Dann klingt es so: „Wir erhalten unser Geld vor
allem dafür, dass wir möglichst viele Studierende möglichst
schnell  durch  stromlinienförmige  Curricula  in
Designerstudiengängen  führen,  die  durch  Verlaufspläne  schon
vorab  auf  ihre  Gleitfähigkeit  geprüft  wurden“,  sagt  der
Professor für amerikanische Literatur und Kultur an der TU
Dortmund. Bis zum vergangenen Jahr war er als Mitglied des
Rektorats  für  das  Studium  und  die  Qualität  der  Lehre
verantwortlich.  Grünzweig  gilt  als  scharfer  Kritiker  des
Bologna-Prozesses, der den deutschen Hochschulen seit Anfang
des  Jahrtausends  das  System  angeblich  europaweit
vergleichbarer  Bachelor-  und  Master-Abschlüsse  und
standardisierter Lehrveranstaltungen beschert hat. Grünzweig
sagt  öffentlich  Sätze  wie:  „Kreativität  entsteht  durch
radikale  Interdisziplinarität“,  oder:  „Die  Zeit  meines
Studiums war entscheidend länger als die Regelstudienzeit und
erlaubte mir den Luxus von Lektüre und Reflexion außerhalb von
Credits und Workloads.“ In Grünzweigs Seminaren – Vorlesungen
hält  er  sowieso  für  überflüssig  –  beschäftigen  sich  die



Studierenden jeweils auch damit, woran ihr Professor gerade
forscht,  ob  das  nun  Walt  Whitman  oder  „Bildung  im
transatlantischen Kontext“ ist. Mit Erfolg: Grünzweig erhielt
im  vergangenen  Jahr  den  Ars  legendi-Preis  für  exzellente
Hochschullehre der Hochschulrektorenkonferenz. „Ich finde es
falsch, jedes Semester die gleichen Seminare anzubieten“, sagt
Grünzweig.

Sein Nachfolger im Rektorat, Metin Tolan, tut genau das. Die
Vorlesungen des Professors für Experimentelle Physik heißen
„Experimentelle Physik 1“ oder „Physik 3“. Dabei ist auch
Tolan  ein  ausgezeichneter  Lehrender:  In  seine  als  äußerst
unterhaltsam geltenden Vorlesungen streut er gerne Filme ein,
2010 wurde er von einer bundesweiten Studentenzeitschrift zum
„Professor  des  Jahres“  gekürt.  Auf  seiner
Veröffentlichungsliste finden sich Titel wie „James Bond und
die Physik“ oder der „Physik des Fußballspiels“. „Bologna hat
mehr Stringenz ins Studium gebracht, sagt er, „war es denn
wirklich besser, dass man früher zehn Semester lang studieren
konnte, ohne einmal eine Prüfung machen zu müssen?“

Der Physiker und der Amerikanist stehen für unterschiedliche
Auffassungen  davon,  was  universitäre  Lehre  heute  leisten
müsste. In Grünzweig und Tolan stehen sich das Humboldtsche
Bildungsideal und die Vorstellung von einer Hochschule als
Berufsvorbereitung  gegenüber.  Sollte  die  Universität  den
Studenten als intellektuellen Dialogpartner ernst nehmen, wie
Grünzweig es fordert – oder sollte sie ihn in den Mittelpunkt
stellen,  sich  nach  seinen  Bedürfnissen  ausrichten?  Die
Hochschulen haben die Antwort darauf längst selbst gegeben.
„Der Student steht bei uns absolut im Fokus“, schwärmt Tolan,
„für den Service, der heute geboten wird, hätte ich früher 500
Euro freiwillig bezahlt.“

Was mit „Service“ gemeint ist, lässt sich erahnen, wenn man
David beim Studenplanbasteln beobachtet – oder vielmehr beim
Stundenplan-Auswerfen. Denn wenn sich David im Onlinesystem
der Uni einloggt, ist der Plan schon fast fertig. Das System



hat  seine  Pflichtveranstaltungen  bereits  druckfertig
eingefügt. Klickt David dann auf seine Vorlesung „Didaktik der
Zahlen und Elementaren Algebra“, hat er sofort alles im Blick:
Ort  und  Zeit,  Telefonnummer  und  E-Mail  des  Dozenten,
Literatur. Er kann sogar sehen, ob die Veranstaltung in jedem
Semester oder nur einmal im Jahr angeboten wird. Und er kann
sich den Idealverlauf eines Durchschnittsstudiums anschauen,
um es genau so nachzustudieren.

David selbst nutzt das System allerdings kaum. „Ich habe mir
mit  Kollegen  selbst  ein  Programm  geschrieben,  das  wir
übersichtlicher finden“, sagt er.  Außerdem hat er sich seinen
Stundenplan mit 24 Semesterwochenstunden etwas voller gepackt
als Otto Musterstudent: „Rausschmeißen kann ich später immer
noch“.  Den  Mittwoch  hat  er  sich  frei  gehalten,  um  den
Vorlesungsstoff  zu  Hause  nachzuarbeiten.  „Eine  Vorlesung
braucht zwei Stunden Nachbereitung“, sagt David. Das hat er in
der Orientierungsphase gelernt. Sein Plan ist es, vor allem am
Wochenende  nachzuarbeiten.  Er  will  sein  Studium  in  der
Regelstudienzeit  beenden,  sechs  Semester  bis  zum  Bachelor,
vier  bis  zum  Master  of  Education.  Mit  Mathe  und
Sozialwissenschaften hat er eine gute Kombination gewählt. Die
Einstellungsschancen  sind  bestens,  und  David  ist  hoch
motiviert. Er freut sich auf Formeln und Aufgaben, die man
lösen  und  abhaken  kann,  nach  harten  Monaten  bei  rüdem
Umgangston  in  der  Küche  seines  Ausbildungsbetriebs.

Freitag, 12 Uhr. Hoch-Zeit in der Hochbahn, die alle paar
Minuten zwischen dem Süd- und dem Nord-Campus verkehrt. „Das
Seminar war meeega-anspruchsvoll“, klagt eine junge Frau ihrer
Kommilitonin, „man musste die Texte wirklich alle lesen! Die
hat später danach gefragt!“ Ihre Kollegin schüttelt ungläubig
den Kopf. Draußen nieselt es, der Himmel ist grau wie der
Beton der Geschossbauten.

David ist um halb sieben aufgestanden, um um 8 Uhr an der Uni
zu sein. Er wohnt noch zu Hause. Einen Führerschein hat er
nicht, ebensowenig ein Laptop. Damit fällt er fast schon auf.



Wer  den  Blick  über  die  Klapptische  einer  x-beliebigen
Vorlesung schweifen lässt, sieht Laptops in jeder Reihe. Auf
vielen  Monitoren  ahnt  man  das  blaue  Logo  des  sozialen
Netzwerks „Facebook“. Dank des kostenlosen W-Lan-Netzes muss
kein Student auch nur für die Dauer eines Seminars auf Online-
Präsenz verzichten.

In den fünf Tagen als Student hat David schon vieles gelernt:
Dass man Vorlesungen, die gegen Mittag enden, am besten fünf
Minuten vor Ende verlässt, da sonst die Schlange in der Mensa
unerträglich lang wird. Dass man morgens zuerst seine Uni-
Mails checken sollte, weil die Dozenten manchmal erst abens
schreiben,  dass  ihre  Veranstaltung  am  nächsten  Morgen
ausfällt. Dass es für jedes studentische Problem eine Vielzahl
an Servicestellen, Beratungseinrichtungen und Webseiten gibt.
„Gestern Abend habe ich um sieben Uhr noch eine Mail mit einer
Frage losgeschickt und hatte um halb acht schon die Antwort“,
sagt  David  halb  verwundert,  halb  begeistert.  Aufs  Studium
bezogen hat der Neu-Student vor allem eines gelernt: Dass man
nicht  alles  auf  Anhieb  verstehen  muss,  was  der  Professor
während der Vorlesung sagt. „Mathe ist schon teilweise echt
heftig“, sagt er. Dafür ist ja die Nachbereitung da. Er nutzt
nun  auch  die  Zeitfenster  zwischen  zwei  Vorlesungen  zum
Nachbereiten, zum Beispiel in der Uni-Bibliothek.

Die hat von 7 Uhr morgens bis 1 Uhr nachts geöffnet, sogar am
Wochenende.  In  dieser  Zeit  kann  man  dank  entsprechender
Automaten  auch  Bücher  ausleihen  und  zurückgeben.  Wer
anschließend im Dunkeln zur S-Bahn oder seinem Auto laufen
muss, kann sich sogar vom Wachdienst dorthin begleiten lassen.
Dennoch ist man in der Bibliothek mit dem eigenen Service noch
nicht ganz zufrieden. „Wir würde gerne mehr PC-Plätze und mehr
Gruppenarbeitsplätze  anbieten,  an  denen  Studenten  zusammen
lernen und auch reden dürfen“, sagt Sprecherin Iris Hoepfner.
In  der  ersten  Woche  des  Wintersemesters  bietet  die
Zentralbibliothek  für  die  Anfänger  zwei  Führungen  täglich.
„Die werden ganz prima angenommen“, sagt Hoepfner erfreut, „im



vergangenen Jahr hatten wir nur 120 Interessenten, jetzt sind
es etwa doppelt so viele.“ 240 Studierende, das sind gerade
mal fünf Prozent aller neu Immatrikulierten.

Wieder ein Montag. Endlich scheint mal die Sonne. Bei dem
klaren,  kalten  Wetter  wirkt  der  Campus  plötzlich  ganz
freundlich. Vor dem Gebäude EF50 glitzert das Regenwasser-
Biotop,  die  Mensa  leuchtet  in  fröhlichem  Orange.  In  der
stilvoll mit dunklem Holz ausgestatteten Café-Ecke der Mensa
riecht es süßlich nach Karamel-Macchiato. David ist mit seiner
Nachbereitung immer noch im Rückstand – „am Wochenende hatte
ein Freund Geburtstag“, sagt er, macht sich aber keine Sorgen.
Er wird es schaffen.

Mehr  Studenten  schneller  und  effektiver  durchs  Studium  zu
schicken, das war die Hoffnung, die sich mit dem Bologna-
Prozess verband. Dass sie sich nicht bestätigt, haben erste
Studien  schon  erwiesen:  Bachelor-Studenten  vor  allem  der
Ingenieur-  und  Naturwissenschaften  stoßen  vermehrt  an  ihre
Leistungsgrenzen,  scheitern  öfter  in  Prüfungen  und  brechen
früher ab als zu Zeiten des Diploms und Magisters.

„Die Leichtigkeitslüge“ heißt ein viel diskutiertes Buch von
Holger  Noltze,  Professor  für  Musikjournalismus  an  der  TU
Dortmund. Darin vertritt er die These, dass Anstrengung und
der  Umgang  mit  Komplexität  unpopulär  geworden  sind,  dass
Beliebtheit und Marktgängigkeit zum Maß aller Dinge werden.
Mehr und mehr Energie werde darauf verwendet, die Zielgruppe
zu umwerben und ihr eine Sache möglichst leicht zu machen, die
in Wahrheit große, ernsthafte Anstrengung bedeutet.

Wüsste man nicht, dass Holger Noltze damit den Musikbetrieb
und die Branche der Musikvermittler gemeint hat – man könnte
dabei an den akademischen Betrieb denken.

(Der Artikel erschien in der November-Ausgabe des Magazins
K.WEST)



Spielarten  des  Rock  beim
Dortmunder Westend-Festival
geschrieben von Nadine Albach | 31. Oktober 2011
Crashkurs  durch  die  Spielarten  des  Rock  gefällig?  Das
Musikmagazin Visions hat die selbst gestellte Aufgabe beim
Westend-Festival am Freitag und Samstag im FZW im jeweils
flotten Dreiklang gelöst – mit so unterschiedlichen Künstlern
wie Thees Uhlmann, Therapy? und Maximo Park. Da konnten selbst
die Toten Hosen nicht Nein sagen.

Thees  Uhlmann  im  FZW
Dortmund.  Foto:  Normen
Ruhrus

„Ich weigere mich, die Regel zu akzeptieren, dass es eine
Korrespondenz  gibt  zwischen  Rock’n’Roll  und  älter  werden.“
Thees Uhlmann, Jahrgang 1974, liefert am Freitag im FZW den
passenden Auftritt zu seinen Worten: Triefend vor Schweiß, die
schwarze Lederjacke längst in die Ecke gepfeffert, stürzt er
sich mit unverminderter Energie als selbsternannter „ältester
Newcomer Europas“ in jedes Lied seines ersten Soloalbums, sei
es  die  Erfolgssingle  „Zum  Laichen  und  Sterben  ziehen  die
Lachse den Fluss hinauf“ oder „17 Worte“. Wer beim Hören der
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CD vielleicht noch skeptisch war, wird live mitgerissen von
dem eingängigen, poppigen Sound und den ohrwurmfreundlichen
Melodien. Die müssen auch die Toten Hosen überzeugt haben: Die
Düsseldorfer  Punkrocker  mischen  sich  munter  unter  das
Publikum.

Anfangs  verfällt  der  Tomte-Mann  ab  und  zu  noch  in  seinen
leicht nöligen, monotonen Gesang, erreicht aber zunehmend mehr
Prägnanz und
Kraft. Uhlmann redet mit dem Publikum, als wäre es in seinem
Wohnzimmer: „Ich bin die Ina Müller des deutschen Indie-Rock.“
Sicherlich sind seine Lyrics und die Haltung, die keine Angst
vor Kitsch kennt, Geschmackssache. Aber: Thees Uhlmann und
seine bemerkenswerte Band sind authentisch und emotional – die
Bruce-Springsteen-Pose auf dem Poster im Hintergrund ist kein
Zufall.

Felix  Brummer  von
Kraftklub  beim
Westend-Festival im
FZW.  Foto:  Normen
Ruhrus

Klare Kante zeigen auch Kraftklub: Die Jungs aus Chemnitz
haben sich beim Bundesvision Song Contest Platz 5 geangelt –
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und  bringen  auch  im  FZW  die  Leute  zum  Toben.  Gegen  die
reflektierenden  Momente  von  Thees  Uhlmann  setzen  sie  eine
anti-intellektuelle,
brachiale  Mischung  aus  Rock  und  Rap,  immer  mit  mächtig
selbstironischer  Attitüde.  In  einer  Linie  stehen  sie  fast
militärisch,  allesamt  gleich  gekleidet  in  College-Jacken,
Polohemden und roten Hosenträgern – Frontmann Felix Brummer
salutiert  gar  zur  Begrüßung  –  und  positionieren  sich  zur
Melodie von Becks „Loser“  als Verlierer aus Karl-Marx-Stadt,
die in einem anderen Lied auf keinen Falls ins hippe Berlin
wollen. Rotzig, erdig, dreckig sind die fünf, die treibende,
tanzbare Rhythmen in die Körper ihrer Zuhörer schießen.

Andy Cairns, Sänger der Band
Therapy?,  beim  Auftritt  im
FZW bei dem Westend-Festival
von  Visions.  Foto:  Normen
Ruhrus

 

 

Nach  dieser  Demonstration  deutscher  Spielarten  gilt  das
Scheinwerferlicht am Samstag internationalem Rock: Zurück in
die 90er Jahre katapultiert „Therapy?“ die Fans mit der Live-
Wiederbelebung ihres Erfolgsalbums „Troublegum“ – das sie so
laut in die große Halle knallen lassen, dass es einem fast die
Ohren wegfegt. Die nicht ganz so perfekte Aussteuerung lässt
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Andy Cairns Stimme manchmal sogar leider untergehen in dem
martialischen  Klanggewitter.  Beim  Publikum  aber  kommt  vor
allem eins an: Der dämonisch schauende und brüllende Cairns,
der hüpfende Bassist Michael McKeegan und Schlagzeuger Neil
Cooper haben Lust auf den Live-Moment, feuern den Pogo mit
„Screamager“  oder  dem  Joy  Division-Cover  „Isolation“  an  –
möglicherweise ein bisschen Retro, aber voller Druck.

Paul Smith von Maximo Park
beim  Westend-Festival  im
FZW.  Foto:  Normen  Ruhrus

Neuzeitlichen Indie Rock werfen die Briten von Maximo Park in
die Runde – und auf sie hat die Menge gewartet, feiert sie mit
hochgereckten
Armen,  die  Refrains  mitsingend.  Der  charmante  Sänger  Paul
Smith kann sich auf seine Fans sogar so sehr verlassen, dass
ihm Laura aus Reihe eins mit der erste Liedzeile von „Kiss me
better“ aushilft – schließlich hat der einzige Deutschland-
Auftritt 2011 die Jungs mitten aus ihrer Arbeit am neuen Album
gerissen. Sonst aber ist ihnen keinerlei Schwäche anzumerken –
ganz  im  Gegenteil:  Im  Anzug,  eine  Nelke  im  Knopfloch,
schwankend zwischen Alex aus „Clockwork Orange“ und dem Witz
von Monty Python, genießt Paul Smith den großen Auftritt,
tanzt, spielt, reißt die Augen auf, flirtet, umarmt die Menge,
ist mit Leib und Seele da. Zusammen mit seinen großartigen
Musikern bringt er harmonische Melodien, treibende  Rhythmen
und einen durchaus fordernden Gesangsfluss zusammen. Ob nun
die Hits wie „Books from Boxes“ oder „Girls who play guitar“
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durch die Halle fegen oder eine der ganz frühen B-Sides – die
Zuschauer tanzen und feiern. Erst recht, als die Band einen
Vorgeschmack auf das neue Album gibt, mal ganz intensiv und
gesangsfokussiert,  dann  stark  rhythmisiert  und  mitreißend.
„Ich hoffe, wir sehen uns nächstes Jahr“, ruft Paul Smith am
Ende glücklich – die Fans werden kommen.

Bei so viel Stärke werden die jeweils ersten im Bunde, am
Freitag Imaginary Cities, am Samstag Japanese Voyeurs, eher
zum Vorgeplänkel –
die ersten spielerisch und gut gelaunt, die anderen hart und
grungig.

 

(Dieser Artikel ist in ähnlicher Form in der Westfälischen
Rundschau erschienen).

Der  Kitsch,  der  auf  den
Gräbern liegt…
geschrieben von Hans Hermann Pöpsel | 31. Oktober 2011
Jetzt geht es allerorten auf die Friedhöfe. Gräber pflegen,
Lampions aufstellen, Gestecke ablegen – was im Gemeingebrauch
so dazu gehört.

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

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

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

Hoffmanns Spukgestalten
geschrieben von Anke Demirsoy | 31. Oktober 2011
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Hoffmann (Thomas Piffka, im
Rollstuhl) ist verliebt und
bereits  in  den  Fängen  der
Puppe  Olympia  (Rebecca
Nelsen).  Foto:  Thilo  Beu

Die Geliebte glänzt durch Abwesenheit. Vielleicht ist Stella
nur ein Traumbild, in dem der Dichter Hoffmann seine Idealfrau
erblickt.  Die  Sehnsucht  nach  ihr  befeuert  zwar  seine
Phantasie, erwärmt aber nicht sein Leben. Das fühlt sich kalt
und  unbewohnt  an:  Wie  sehr,  das  lässt  Regisseur  Dietrich
Hilsdorf  uns  jetzt  im  Essener  Aalto-Theater  spüren.  Dort
begegnet  uns  der  Titelheld  von  Jacques  Offenbachs  Oper
„Hoffmanns Erzählungen“ auf komplett leer geräumter Bühne.

Dunkel und trostlos ist es um den Poeten, der da allein an
einem  Tischchen  sitzt  und  trinkt.  Keine  ausgelassenen
Studenten,  sondern  schwarz  gekleidete  Theaterleute  strömen
herbei, um sich von der Ballade von Klein-Zack unterhalten zu
lassen.  Hoffmanns  Einsamkeit  mildert  das  nicht.  Deshalb
flüchtet er in eine andere Welt, in der er drei Frauenentwürfe
schafft:  den  Gesangsautomaten  Olympia,  die  der  Kunst
verfallene  Sängerin  Antonia  und  die  berechnende  Kurtisane
Giulietta.

Mit dem Beginn der drei Binnen-Akte könnte die Regie trefflich
auf eine andere Ebene abheben. Könnte die Leere mit Leben
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füllen, könnte dem Zug ins produktiv Phantastische folgen.
Aber  Hilsdorf  wählt  einen  anderen  Weg:  Er  will
Schauergeschichten  nach  Art  des  „Gespenster-Hoffmann“
erzählen. Vor blutroten Vorhängen zeigt er uns Spukszenen: Aus
Olympia wird eine larvenhaft weiße Puppe im Rollstuhl, Antonia
tauscht mit ihrer im Sarg aufgebahrten Mutter den Platz. Und
die  teuflisch  verführerische  Giulietta  macht  aus  einem
unbescholtenen Mann einen Mörder.

So lastet weiter nächtliches Dunkel auf der Bühne. Glutvolle
Schwärmerei oder quirliger Esprit sind in dieser Schattenwelt
Mangelware, vielmehr färbt die Gespensterblässe auf Offenbachs
Opern-Torso ab. Die eigens für das Aalto-Theater erstellte
Dialogfassung nimmt zusätzlichen Schwung aus dem Stück heraus.
Natürlich  ist  Hilsdorf  Meister  genug,  um  der  tausendfach
verkitschten „Barcarole“ neuen, ironisch gebrochenen Zauber zu
geben. Auch hält er dem Publikum gelegentlich den Spiegel vor,
wenn er das gesamte Theater zur Spielfläche erhebt. Aber wo
sich sein „Fidelio“ einst zum umfassenden Opernfest rundete,
mühen sich „Hoffmanns Erzählungen“ durch manche Ebene, bevor
sie sich zum apotheotischen Finale aufschwingen.

Seltsam schräg zur intendierten Schauerromantik steht der eher
beiläufige Operettenklang aus dem Orchestergraben. Unter der
Leitung von Stefan Soltesz lassen die Essener Philharmoniker
Offenbachs Musik schlank und flink, aber auch recht folgenlos
parlieren. Vieles klingt eher nivelliert als ausgewogen: Die
Partitur  bleibt  auch  in  ihren  besten  Momenten  seltsam
kraftlos. Das Gesangsensemble ist gut besetzt, ohne wirklich
zu  glänzen.  Mehr  leidende  Künstlerseele  denn  kraftvoller
Dionysiker  ist  Thomas  Piffka  in  der  Hauptrolle.  Er  führt
seinen  schlanken  Tenor  mit  Eleganz,  löst  die  bis  dahin
offenbar angezogene Handbremse aber erst im letzten Akt, um
richtig Kraft und Schmelz zu entwickeln. Rebecca Nelsen ist
als Olympia ein verlässlicher Gesangsautomat, dem menschliche
Mühen in der koloraturgepanzerten Mechanik indes nicht fremd
sind. Die Muse Niklausse (Michaela Selinger), die Sängerin



Antonia (Olga Mykytenko) und die Kurtisane Giulietta (Ieva
Prudnikovaite)  bilden  ein  ausgewogenes  Trio.  Trotz  allem
überwiegt am Ende das Gefühl, der große Dichter und Phantast
habe in Essen mehr Wasser getrunken als Wein.

Termine und Informationen: http://www.theater-essen.de

(Der  Artikel  ist  zuerst  im  „Westfälischen  Anzeiger“
erschienen.)

 

„Verträgen  halte  Treu'“  –
Kann Castorf den „Ring“?
geschrieben von Martin Schrahn | 31. Oktober 2011
Er macht’s. Er, das ist Frank Castorf, Intendant der Berliner
Volksbühne,  Regie-Berserker  und  Stückezerfledderer.  Er  wagt
sich ans Größte, Hehrste des musikalischen Theaters – also an
Richard Wagners gewaltige, episch breite Trilogie „Der Ring
des  Nibelungen“.  Kann  er’s?  Vor  allem:  Schafft  er’s
ausgerechnet am würdevollen Weihetempel namens Bayreuth? Die
da das Sagen haben, Katharina Wagner und Eva Wagner-Pasquier,
rufen ein klares „Ja“.

So steht es also fest: 2013, im Jahr des 200. Geburtstags von
Richard Wagner, inszeniert ein Beinahe-Grünschnabel in Sachen
Opernregie  den  mächtigen  Vierteiler  des  Genius.  Was  nicht
unbedingt  ein  Problem  sein  muss:  Christoph  Marthaler,
Christoph Schlingensief oder Werner Herzog waren auch nicht
unbedingt die geborenen Opern-Deuter – auf dem Grünen Hügel
lieferten sie Achtbares. Andererseits: Die Filmemacher Lars
van  Trier  (Melancholia)  und  Wim  Wenders  (Der  Himmel  über
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Berlin)  hatten  vor  dem  „Ring“  bereits  kapituliert,  einen
entsprechenden Bayreuther Auftrag dankend zurückgegeben.

Nun also Frank Castorf. Er ist im Revier kein Unbekannter.
2004 hatte der DGB den Einjahresintendanten ganz unsolidarisch
vom Ruhrfestspielhof Recklinghausen gejagt. Weil das Publikum
weggeblieben war. Niemand wollte sehenden Auges in eine Image-
Katastrophe schlittern. Ein Regisseur aus (Ost)-Berlin, der
gerne suburbanes Elend auf die Bühne wuchtete, war zuviel des
Üblen.

Richard-Wagner-Büste  im
Garten auf Bayreuths Grünem
Hügel,  in  grimmiger
Erwartung.

An Opern wiederum hat sich Castorf bisher zweimal versucht.
Giuseppe Verdis Eifersuchtsdrama „Otello“ brachte er 1998 in
Basel heraus. Er geruhte, die Konventionen und Illusionen des
Musiktheaters zu zerstören. Alles lief beiläufig ab, nichts
berührte.  2006  folgten  in  Berlin  „Die  Meistersinger  von
Nürnberg“. Jedenfalls ein bisschen davon – mit Schauspielern
und einem „Chor der werktätigen Volksbühne“, mit Textbrocken
aus Ernst Tollers Revolutionsdrama „Masse – Mensch“.

Kann Castorf also den Ring in Bayreuth? Er wird sich an jede
Note,  jede  Silbe  halten  müssen,  sonst  wird  ihn  der
„Wagnerianer“  ins ewige Walküren-Feuer verbannen. Doch er hat
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einen Vorteil: Er ist, nach Wenders‘ Absage, der Retter in der
Not. Ohnehin ist die Zeit knapp, einen anständigen Ring aus
dem Boden zu stampfen. Im übrigen: Nach dem „Tannhäuser“, den
Sebastian  Baumgarten  heuer  in  der  Biogasanlage  verortete,
kann’s kaum schlimmer kommen.

Den wohl größten Skandal auf dem Grünen Hügel hat sowieso
Patrice  Chéreau  zu  verantworten.  Dessen  „Jahrhundertring“-
Deutung (1976) datierte in Zeiten der Frühindustrialisierung –
mit entsprechend antikapitalistischem Einschlag. Störungen im
Festspielhaus  und  Debatten  nach  den  Aufführungen,  die
bisweilen in Prügeleien kulminierten, waren das Ergebnis. So
gesehen, soll Castorf ruhig kommen. Bayreuth ist bereit.

 

 

Dortmunder  Krallenfund:
Raubsaurier im Ruhrgebiet
geschrieben von Bernd Berke | 31. Oktober 2011
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Hat der Raubsaurier
so  ähnlich
ausgesehen?  Man
weiß  es  nicht.
(Bild:  LWL)

Hier geht’s um Dinosaurier im Revier. Nein, es sind keine
gigantischen  Hochöfen  oder  Gasometer  gemeint.  Für  derlei
Zeugnisse  der  historisch  gewordenen  Industrielandschaft
erstrebt die Region jetzt gleichsam pauschal den Titel eines
UNESCO-Weltkulturerbes. Vielleicht leben wir eines Tages alle
in einem großen, großen Freilichtmuseum.

Davon erst einmal genug.

Parallel gab’s gestern eine Nachricht, die selbst die „Bild“-
Redaktion elektrisierte und zur Dino-Schlagzeile anstachelte.
Die Botschaft klingt ja so schön konkret, jedoch auch surreal,
stellt  sie  einen  doch  vor  gewaltige  Zeitläufte:  An  einer
Baustelle  der  B  1  (Ruhrschnellweg)  ist  in  Dortmund  die
versteinerte  Sichelkralle  eines  Sauriers  gefunden  worden.
Geschätztes Alter: rund 91 Millionen Jahre. Damals war das
spätere  Ruhrgebiet  eine  Küstenlandschaft,  das  Gelände  der
heutigen Stadt Dortmund lag am Gestade eines Binnenmeeres.
Eigentlich schade, dass sich das so grundsätzlich geändert
hat.
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Wir reden nicht von irgend einem gewöhnlichen Dino. Um ganz
sicher  zu  gehen,  haben  sie  sich  beim  Landschaftsverband
Westfalen-Lippe (LWL) seit dem Fund ordentlich Zeit gelassen.
Fachleute des LWL-Museums für Naturkunde in Münster haben sich
zwei Jahre lang über das gute Stück gebeugt, es präpariert und
gründlich analysiert. Das Resultat verkündete jetzt der LWL-
Dino-Experte  Dr.  Klaus-Peter  Lanser:  „Es  ist  der  bisher
einzige Fund eines Raubdinosauriers in Deutschland aus dieser
Zeit…“ Für Wissensdurstige etwas genauer: Raubdinosaurier oder
Theropode aus dem mittleren Turon (frühe Oberkreidezeit).

Demnächst kann ein geneigtes Publikum die Überbleibsel des
Vorzeitwesens anschauen; zunächst, am 26. und 27. November,
bei  den  Westdeutschen  Mineralientagen  in  den  Dortmunder
Westfalenhallen, ab 2014 in der Dino-Schau des Münsteraner
Museums für Naturkunde. Dortmunder Lokalpatrioten werden hier
aufmerken und vielleicht gar kolonialistisches Verhalten der
Münsteraner wähnen, denn auch der Fundort Dortmund hat ein
Naturkundemuseum mit Dino-Ambitionen. Doch die Gesteinsblöcke
mit dem Knochenmaterial befinden sich nun mal in den Händen
des Landschaftverbandes Westfalen-Lippe, dessen Zentrale just
in Münster residiert.

So sieht das Fundstück aus.
(Bild: LWL)

Nur mal am Rande geflüstert: Vor mir liegt die entsprechende
Dino-Pressemitteilung  des  Landschaftverbands.  Wenn  ich  den
Text  mit  dem  heutigen  Artikel  einer  Regionalzeitung
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vergleiche, so kann ich etwa 80 bis 90 Prozent wortgleiche
Übereinstimmung  feststellen.  Trotzdem  steht  das  Kürzel  des
Blattes  unter  dem  Beitrag.  Wie  soll  man  das  nun  nennen?
Missglückten  Qualitätsjournalismus?  Oder  gleich
Guttenbergiade?

Lisztiana IV – Und wie hält
er’s mit der Religion?
geschrieben von Martin Schrahn | 31. Oktober 2011

Franz  Liszt,
Fotografie um 1860.

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

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

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

Die allerdings verschollen sind.

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

Was trieb ihn zu diesem Wunsch?

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

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

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

Dann traf der Komponist in den 1830er Jahren den Abbé Félicité
de Lamennais…



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

Und der Abbé?

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

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

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

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

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

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

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

Was in letzter Sekunde vereitelt wurde. Warum?

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

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

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

Lassen Sie uns zur Kirchenmusik des Komponisten kommen. Warum
taten sich die Zeitgenossen auch damit schwer?

Zunächst einmal: Liszts Werke auf diesem Gebiet zählen zum
Wichtigsten des 19. Jahrhunderts. Seine Reform, die er auch



theoretisch  untermauert  hatte,  lief  in  Richtung  einer
musikalischen Ökumene. „Via Crucis“ etwa, eine Darstellung der
Kreuzwegstationen  Jesu,  verknüpft  gregorianische  mit
lutherischen Chorälen. Dieses späte Opus ist übrigens bestes
Beispiel  für  den  spröden,  aber  ungemein  faszinierenden
Altersstil Liszts. Es blieb, mit seinen Klängen, die weit in
die Harmonik des 20. Jahrhunderts weisen,  unverstanden. „Via
Crucis“ wurde überhaupt erst 1929 uraufgeführt.

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

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

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

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

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

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

Auch das Komponieren von Kirchenmusik hat ja nicht mit dem
Weihejahr begonnen.

Genau. Sein „Psaume instrumental“ (De Profundis) für Klavier
und Orchester entstand schon 1834. Der 1833 begonnene, 20



Jahre  später  veröffentlichte  Klavier-Zyklus   „Harmonies
poétiques et religieuses“ ist tief religiös geprägt. Darauf
folgten  die  großen  kirchenmusikalischen  Werke:  die  Graner
Messe, Missa solemnis, das Oratorium „Christus“.

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

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

Ist das der einzige Grund?

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

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

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

 

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

 

 



Ortsbegehungen  in  Mahlers
Welt
geschrieben von Günter Landsberger | 31. Oktober 2011

Nicht nur im laufenden Mahler-Gedenkjahr,
auch lange noch darüber hinaus, werde ich
sehr gerne zu dem schönen, geschmackvoll
edierten  Lebensbuch  greifen,  das  der
Residenz Verlag unter dem Titel „Mahlers
Welt / Die Orte seines Lebens“ unlängst
hat erscheinen lassen. Alle, die sich für
Mahlers  große  Symphonik  interessieren,
sich für sie zu interessieren beginnen,
sie vielleicht sogar schon lieben, werden
sich mit diesem stattlichen Band auf Dauer
anfreunden können.

Man könnte dieses Buch, wenn man es in einem durch liest, im
fortwährenden  Ausgang  von  den  akribisch  aufgeführten  und
detailreich  kommentierten,  recht  zahlreichen  Wohn-  und
Aufenthaltsorten und innerstädtischen Wohnadressen Mahlers her
als eine besondere Art Mahler-Biographie lesen, oder aber es
chronologisch  und  vom  sehr  hilfreichen  Register  her  recht
vorteilhaft  als  Nachschlagewerk  benutzen.  Zudem:  Wer  im
letzten  Jahr  im  Wiener  Palais  Lobkowitz  die  Ausstellung
„Gustav  Mahler  und  Wien“  gesehen  hat  oder  eine  der
bedeutenderen Biographien zu Gustav Mahler (z. B. die von Jens
Malte Fischer) bereits kennt, findet in diesem Buch eine gute
Ergänzung.

Aber auch jener, der ohne allzu große Vorkenntnisse ist, und,
ohne  dass  er  den  Zugang  zu  den  Mahlerschen  Kompositionen
bereits gefunden hätte, unversehens auf dieses Buch stößt,
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könnte bei der fortlaufenden Erkundung und der fortlaufenden,
durch etwa 600 Photographien gestützten Besichtigung der Orte
von  Mahlers  Lebens  einen  zumindest  sekundären  Zugang  zu
Mahlers Schaffen gewinnen.

Ohnehin kann einem der Gedanke kommen, ob nicht auch so schon
jedes  Menschenleben  auf  seine  Weise  interessant  ist  und
gebührendes Interesse verdiente; und wie es wäre, wenn man
nicht  nur  das  Leben  der  Berühmten,  sondern  auch  das  der
Obskuren Revue passieren ließe; ja sogar, wie es wäre, wenn
man das Leben Nahestehender oder auch das eigene Leben in der
Chronologie der jeweiligen Wohn- und Aufenthaltsfolge in ihrem
Leben einmal etwas genauer unter die Lupe nähme. Gewiss: die
Vita der bereits Berühmten wird immer – auch buchmarktsmäßig
gedacht  –  von  größerem  Interesse  sein.  Aber  seit  welchem
Jahrhundert  (wenn  nicht  dem  Zeitalter  der  Renaissance  in
Italien) gibt es überhaupt ein Interesse an Künstler…-Viten?
Und liegt diesem Interesse am Biographischen bei Künstler…n
nicht fast immer die affektiv besetzte Beachtung der von den
Künstler…n geschaffenen Kunstwerke ursächlich voraus?

Und  war  es  nicht  auch  bei  Gustav  Mahler  ähnlich?  Wie
schändlich lange hat es doch posthum gedauert, bis er in der
Öffentlichkeit die ihm und seinem schöpferischen Werk auch nur
einigermaßen  angemessene  Würdigung  endlich  und  erst  nach
erfolgter  Schleusenöffnung  geradezu  boomartig  gefunden  hat!
Anlässlich des vorliegenden, über 400 Seiten starken Bandes
„Mahlers  Welt“  (ein  Titel,  der  einen  an  den  des  größten
Bucherfolgs von Jostein Gaarder erinnert), male ich mir aus,
wie ein ähnlich zugeschnittener Band mit Blick auf andere
Künstler aussähe, die ähnlich häufig wie Mahler von Ort zu
Ort, von Adresse zu Adresse gezogen sind. Mir kommen da auf
Anhieb Kleist, Grillparzer, Dostojewskij, auch Kafka, in den
Sinn, um von den bedeutenden exilierten Künstlern mal ganz zu
schweigen.

Wer also, sagen wir im Ruhrgebiet, z. B. wissen will, was
Mahler mit dem Ruhrgebiet zu tun gehabt hat, wird im Register



nach  Ruhrgebietsstädten  Ausschau  halten  und  dabei  auf  die
Seitenhinweise zur Stadt Essen stoßen. Auf Seite 261 erfahren
wir, dass Mahler im Januar 1907 in Berlin unter anderem „den
Gründer  des  Essener  Folkwang-Museums  Karl  Ernst  Osthaus“
getroffen hat, und auf den Seiten 303f. wird uns ausführlich
mitgeteilt, was es mit Mahlers Mai-Aufenthalt 1906 in Essenfür
eine Bewandtnis hatte. Auf S. 304 z. B. ist u. a. zu lesen:
„Am 27. Mai um 17.30 Uhr fand im Städtischen Saalbau die
zwiespältig  aufgenommene  Uraufführung  von  Mahlers  VI.
Symphonie unter der Leitung des Komponisten statt. Das aus 111
Musikern bestehende Orchster setzte sich aus den Städtischen
Orchestern Essen und Utrecht zusammen. Mit der Eisenbahn wurde
aus Paris von der Firma Musel Père et Fils, Paris IX.ar., 46
Rue de Douai, die in der Partitur vorgeschriebene Celesta
herangeschafft, die laut erhaltenem Frachtbrief-Duplikat ein
Gewicht von 101 kg hatte und 450 fl kostete.“

Je eine der etwa 600 in Einheitsgröße kleinen Abbildungen des
Gesamtbandes  findet  sich  auf  den  beiden  Mahlers  1907er-
Aufenthalt in Essen betreffenden Seiten 303 und 304. Auf Seite
304  ist  der  von  1904  bis  1943  existente  zweite  Essener
Saalbau,  ein  „Jugendstil-Bau“,  abgebildet,  in  dem  Mahlers
„Sechste“ 1907 uraufgeführt wurde.
Durchgängig  sind  die  Abbildungen  des  Bandes  kleiner  als
Postkarten,  aber  deutlich  größer  als  die
Briefmarkenabbildungen  in  älteren  Michel-Katalogen.  Dadurch
bekommt  zwar  einerseits  der  jeweilige  Text  ein  größeres
Gewicht, andererseits verkümmert das Bild ein wenig zum bloßen
Anhaltspunkt.  Mir  hat  Letzteres  allerdings  nicht  allzuviel
ausgemacht.  Mir  hat  die  Einheitlichkeit  in  der  jeweiligen
Bildgröße  des  so  unterschiedlichen  Bildmaterials  aus
gesamtästhetischen Gründen durchaus gefallen. Zur Not hätte
ich mir mit einer Lupe geholfen, wenn nicht ohnehin schon die
Internet- und CD-Rome-Gewohnheit, kleine Bilder durch Zoomen
jederzeit vergrößern zu können, bei mir inzwischen deutlich
innerlich nachwirken und kleinste Bilder wie von selbst auch
innerlich weiten würde.



Notorische  Zweifler  fragen  jetzt  vielleicht  noch:  1.)  Ist
„Mahlers  Welt“  denn  nicht  vordringlich  in  der  von  ihm
komponierten Musik zu finden? 2.) Kann man denn erwarten, dass
Mahlers  „Welt“  sich  aus  chronologisch  aneinandergefügten
Stationen und Aufenthaltsorten als „Welt“ im wahrsten Sinne
des Wortes zusammensetzen ließe?

Zur 2. Frage ist Folgendes zu sagen:
Erstens schränkt der Untertitel „Die Orte seines Lebens“ den
Haupttitel „Mahlers Welt“ schon etwas ein.
Und zweitens wird in allen ortsbezogenen Beiträgen überzeugend
und  erfolgreich  Wert  darauf  gelegt,  sie  in  deutlichen
Zusammenhang mit den jeweiligen Menschen und ihrer Geschichte
zu bringen. Briefzeugnisse Gustav Mahlers und anderer werden
da,  wo  ihr  Ort  ist,  in  die  jeweiligen  Artikel  ebenso
einbezogen  wie  passende,  erhellende  Dokumente  und  in
unermüdlicher Akribie erzielte Rechercheergebnisse. Manchmal
erfährt man sogar, wie nebenbei, wie eine bestimmte Straße
einst zu ihrem Namen gekommen ist (vgl. beispielsweise auf S.
25 die Namensgeschichte des „Rennwegs“ in Wien).
Drittens ist auf diesem strikt faktenbezogenem Wege ein sehr
informatives,  reichhaltiges  und  anregendes  Buch  entstanden.
Zur Freude derer, die noch mehr über Mahler erfahren wollen,
und  als  verlockende  Möglichkeit  für  jene,  die  über
unverbiestert  zuverlässige  Biographie-  und
Kulturgeschichtsfragmente  vielleicht  doch  noch  einmal  einen
eigenen Zugang zu Mahlers Musikwelt zu finden trachten, auch
wenn sie es vorher vielleicht gar nicht erhofft hatten.

Helmut  Brenner  /  Reinhold  Kubik:  „Mahlers  Welt.  Die  Orte
seines Lebens“. Residenz Verlag. 408 Seiten, 39,90 Euro.



Beckett,  Bienen,  inszenierte
Archive  –  Martin  Pages
Künstlernovelle  „Bienenzucht
nach Samuel Beckett“
geschrieben von Wolfgang Cziesla | 31. Oktober 2011
Jener Moran aus Becketts Roman „Molloy“, der den Auftrag hat,
den Titelhelden ausfindig zu machen, betrachtet fasziniert den
Flug der Bienen und ist „bestürzt über das verwickelte Gebilde
dieses mannigfaltigen Tanzes.“ Im Verkehr der Insekten, die
„keineswegs wie Menschen tanzen, um sich zu vergnügen, sondern
auf andere Art“, entdeckt er „ein System von Zeichen“; er
ordnet die „vielen verschiedenen Figuren und Rhythmen“ nach
Klassen und interpretiert die Klangfarben ihres Gesummes, in
welchem er „drei oder vier Höhenlagen“ ausmacht. „Das ist
etwas, was ich mein Leben lang studieren kann, ohne es jemals
zu ergründen.“

Literaturwissenschaftler mögen das Bienen-Motiv – außer in dem
Roman „Molloy“ – auch an einigen weiteren Stellen in Samuel
Becketts Werk entdeckt haben. Einer breiten Öffentlichkeit ist
der Nobelpreisträger für Literatur (1969) jedoch nicht als
Bienenzüchter  bekannt.  Auch  in  der  soeben  erschienenen
Künstlernovelle „Bienenzucht nach Samuel Beckett“ von Martin
Page bilden der weiße Overall und die Imkermaske nur eine von
mehreren Kostümierungen, in denen der Schriftsteller auftritt.
Bei  der  ersten  Begegnung  steht  dem  Ich-Erzähler  folgender
Beckett gegenüber: „Er hatte lange Haare und einen Bart. Er
trug  ein  geblümtes  Seidenhemd,  eine  schwarze  Baumwollhose,
Hausschuhe  mit  Schottenkaros  und  eine  Schiffermütze“  –
eindeutig nicht der Beckett, den wir von den Umschlagfotos
unserer  Suhrkamp-Taschenbücher  kennen.  Wir  ahnen,  dass  der
fiktionale  Anteil  in  dem  Tagebuch  des  Doktoranden,  der
kurzzeitig als Mitarbeiter des berühmten Samuel Beckett sein
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Geld verdient, beträchtlich sein muss.

Um Fiktion, genauer gesagt, um die Inszenierung des Lebens und
des Nachlebens geht es auch bei dem, was Beckett und sein
Helfer  gemeinsam  unternehmen.  Forschungsinstitute  an
Universitäten in England, Irland und den USA sammeln Becketts
Nachlass bereits zu dessen Lebzeiten. Beckett und sein neuer
Mitarbeiter  versorgen  sie  mit  Informationen  und
Fehlinformationen.  Ausgerechnet  einen  angehenden
Anthropologen,  der  angibt,  von  Beckett  neben  „Warten  auf
Godot“ nur „Molloy“ gelesen zu haben, setzt Martin Page als
Ich-Erzähler  ein  –  ist  es  doch  gerade  Molloy  in  Becketts
Roman, der rückblickend auf die Zeit seiner wissenschaftlichen
Studien sagt, er habe sich „kurze Zeit mit der Anthropologie
zu Tode gelangweilt.“

Langweilig wird es jedoch weder dem zwischen ausgelassenen
Späßen  und  Resignation  oszillierenden  Beckett,  noch  seinem
jungen Helfer, noch dem Leser von Martin Pages Novelle – woran
auch  der  deutsche  Übersetzer  Gernot  Krämer  entscheidenden
Anteil  hat,  dem  es  stets  gelingt,  die  Leichtigkeit  des
Originals zu wahren, ohne bei seiner Wortwahl in Banalität
abzugleiten,  wozu  das  Erzählte  manchmal  verleiten  könnte.
Beispiel: Beckett beim Bowling. „Beckett warf seine Kugel mit
Bestimmtheit.  Seine  Bewegungen  waren  geschmeidig,  sein  Fuß
hielt genau an der Linie. Er war geschickt. Man sah, dass es
ihm Spaß machte, die Kegel umzuwerfen.“

Etwas von der solipsistischen Behaglichkeit, die uns bei der
Beckett-Lektüre berühren mag, überträgt sich auch durch Martin
Pages Novelle. Beckett und sein Helfer mischen in die Pakete
an  die  Forschungsinstitute  einen  Dildo  aus  dem  Sexshop,
falsche Schnurrbärte, nie benutzte Fahrkarten zu unsinnigen
Reisezielen, und sie räsonieren dabei über Fetische oder die
Verlässlichkeit wissenschaftlicher Forschung.

Das Umschlagen von Heiterkeit in Melancholie wird auch am
Beispiel einer Theateraufführung von „Warten auf Godot“ im



Gefängnis des schwedischen Städtchens Kumla im Jahr 1984 (der
Gegenwart von Martin Pages Novelle) deutlich.

„Also? Wir gehen?“ – „Gehen wir!“ Auf der Bühne bewegen sich
Vladimir und Estragon nach ihren berühmten Schlussworten nicht
von  der  Stelle.  Vier  der  fünf  Gefängnisinsassen  in  Kumla
jedoch, die nach dem großen Erfolg mit Becketts Stück auf
Tournee gehen durften, fühlten sich ermuntert, nicht auf Godot
zu  warten,  sondern  zwischen  einer  Pressekonferenz  und  der
Aufführung in Göteborg tatsächlich das Weite zu suchen. Als
Beckett über den Regisseur Jan Jönson davon erfuhr, soll er in
lautes  Lachen  ausgebrochen  sein.  So  auch  in  Martin  Pages
Novelle, um allerdings gleich darauf die Chancenlosigkeit der
Entflohenen zu beklagen. Ihr Ausbruchversuch werde alles noch
schlimmer machen.

Während seiner beschwerlichen und unergiebigen Suche nach dem
rätselhaften Molloy tröstet sich Becketts Romanfigur Moran mit
Gedanken  an  die  sonnenbeschienenen  Bienenkörbe  in  seinem
Garten. Jedoch scheitert er am Ende nicht allein in seinem
Auftrag, Molloy aufzuspüren – bei seiner Rückkehr findet er
auch im Bienenstock nur noch „ein Staubhäufchen von Flügeln
und Ringen“ vor: „Man hatte sie den ganzen Winter hindurch
draußen stehengelassen, ihnen den Honig genommen und ihnen
keinen Zucker gegeben.“

Das  ist  nicht  der  Beckett,  der  Hawaiihemden,  Kimonos,
Cowboystiefel, exotische Hüte und Perlenkolliers trägt. Das
ist der Beckett, der sich mit dem ersten Satz seines ersten
Romans, „Murphy“, 1938 in die literarische Welt einschrieb.
The sun shone, having no alternative, on the nothing new.

Für  seine  Studien  über  den  Schwänzeltanz  der  Bienen  als
Sprachelement  erhielt  im  tatsächlichen  Leben  der
Verhaltensforscher Karl von Frisch 1973 den Nobelpreis für
Physiologie / Medizin.

Martin  Page:  Bienenzucht  nach  Samuel  Beckett.  Aus  dem



Französischen übersetzt von Gernot Krämer. merz & solitude,
Reihe  Literatur.  Stuttgart,  Oktober  2011.  Kartoniert,  80
Seiten, 15 Euro

Martin Page schrieb
die  Novelle
2009/2010  während
eines
Stipendienaufenthal
ts in der Akademie
Schloss  Solitude
bei  Stuttgart.

Erschienen  ist
der  schöne
Band  im
Oktober  2011
im Verlag merz
&  solitude,
einer
Kooperation
der  Akademie
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Schloss
Solitude  mit
der  Merz
Akademie,
Hochschule  für
Gestaltung
Stuttgart.

Ernst Meister: An den Grenzen
des Daseins
geschrieben von Bernd Berke | 31. Oktober 2011

Aus der Münsteraner
Ausstellung  (siehe
Hinweis am Ende des
Beitrags):  Ernst
Meister,
Selbstporträt o. J.,
Pastell  ung  Kohle
auf  Papier  (Foto:
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LWL)

„Abend erscheint.
Rauchig ist die Stadt
meiner Mutter, rauchig
die Stadt meines Vaters
von den Eisenöfen.“

Was  haben  wir  da?  Ruhrgebietsliteratur  der  bodenständigen,
realistischen Art? Eigentlich ganz und gar nicht, obwohl sich
die Verse auf Hagen beziehen. Es handelt sich um den Anfang
eines Gedichts von Ernst Meister (1911-1979), der dieser Stadt
sein  Lebtag  treu  geblieben  ist  –  wie  der  Maler  Emil
Schumacher. Da könnte man fragen: Was hatte Hagen, was andere
Ruhrgebiets-Kommunen  nicht  hatten?  Aus  all  den  weiteren
Revierstädten haben sich die Größen doch zeitig verabschiedet.

So fassbar konkret wie im anfänglichen Zitat klingt es im
gesamten Auswahlband der Gedichte (Bibliothek Suhrkamp) kaum
noch einmal. Statt dessen geht es um Ganze der flüchtigen
Existenz – vor dem allgegenwärtigen, übermächtigen Horizont
des Todes.

Die  von  Peter  Handke  getroffene  Auswahl  ist  zur  100.
Wiederkehr  des  Geburtstages  von  Ernst  Meister  erschienen.
Vorlage war die 17-bändige (!) Ausgabe sämtlicher Gedichte
Meisters (Rimbaud-Verlag, Aachen).

Handke schreibt im knappen Vorwort, er habe sich „spontan für
die Gedichte in diesem Buch entschieden“. In Meister, so steht
zu  vermuten,  verehrt  er  einen  Vorläufer.  Apropos:  Zu  den
wichtigsten  und  fruchtbarsten  Einflusslinien  der  gesamten
Literatur  im  Ruhrgebiet  zählt  sicherlich,  dass  der  junge
Nicolas  Born  (aus  Duisburg  stammend)  sich  an  den  bereits
etablierten Hagener Meister wandte, um vom Älteren zu lernen.



Meister ist allerdings unvergleichlich. Er steuert immer aufs
Wesentliche zu. Jeder Zeile merkt man an, wie lang sie bedacht
sein muss. Also muss man ihr gleichfalls lang nachhorchen,
nachsinnen.

Auch ahnt man, wie viele mögliche andere Zeilen im Verlauf des
Dichtens entfallen sein müssen, bis die Essenz übrig blieb.
Diese ungemein komprimierte Lyrik bewegt sich nah und näher am
Saum des Schweigens. Vielfach werden pflanzliche Kreatur oder
Steine zu Zeugen des Daseins aufgerufen.

Wie ein Schock wirkt es, wenn in diesen Kontext unversehens
Alltäglichkeit drängt:

GUTE NACHT

Gute Nacht
sagen sie abends um sechs
im Sägewerk.

Und ein Mann geht heute,
grau von sprühendem Holz,
satt die kreischenden Blätter,

nach Haus,

wo sein Kind schreit,
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weil es Grimmen hat
und nicht
schlafen kann.“

Sonst aber geht es gleich bis zu den Grenzlinien des Lebens.
Als  Leser  mag  man  sich  vorkommen  wie  der  Passagier  eines
Fährmanns, der sich weit, weit hinaus gewagt hat. Doch man
kann ihm dort draußen vertrauen, auch wenn seine Stimme – im
Höchsten und Tiefsten der Sprache – gelegentlich stammelt,
stockt und strauchelt. Wer könnte denn geläufig reden, wenn es
um die letzten Dinge geht?

Noch lebend, glaubt das lyrische Ich, schon die Totenschuhe
anzuhaben  („Anderer  Aufenthalt“),  „Ein  lebend  Tödliches“
lautet der bezeichnende Titel eines anderem Gedichts, wobei
solche  Überschriften  stets  in  Versalien  (Großbuchstaben)
gesetzt erscheinen.

So rasch rauscht hier das Leben vorüber, dass es immer schon
fast vorbei ist, der Jahreslauf eilt so:

„Daß man sah
des Jahres Zeiten,
die Blume geöffnet,
das Tropfen der Früchte,
der Äste Starrn.“

Die Totenwelt ragt unabweisbar in die lebende hinein. Und doch
bleibt  diese  Lyrik  vollkommen  irdisch  und  diesseitig,  sie
wirft ihre Worte nichts leichtfertig ins Jenseits, will nicht
visionär übers hiesige Leben hinaus reichen. Auch das Gedenken
an die verstorbenen Eltern bescheidet sich so:

„…Vater und Mutter zum Beispiel,

grabsäuberlich,
Leben beglichen.
Ach, der Gedankensohn.“



Zeilen,  die  interpretierend  schwerlich  zu  erschöpfen  sein
werden.  Meister  ist  in  Zonen  gesegelt,  in  denen  Genie  an
Scharlatanerie  grenzen  und  unversehens  parodierbar  werden
könnte. Es scheint jedoch, als hätte er solche Klippen samt
und sonders umschifft.

Man sollte ihn von Mal zu Mal, man sollte ihn wieder und
wieder lesen.

Ernst Meister: „Gedichte“. Ausgewählt und mit einem Vorwort
versehen von Peter Handke. Bibliothek Suhrkamp. 150 Seiten.
13,90 Euro.

Bildnerische  Ergänzung:  Das  Landesmuseum  für  Kunst  und
Kulturgeschichte zu Münster zeigt noch bis zum 27. November
2011 eine Studio-Ausstellung mit Aquarellen und Zeichnungen
von Ernst Meister (geöffnet Di-So 10-18, Do 10-21 Uhr, Katalog
mit  Bestandsverzeichnis  auf  CD  19  Euro).  Infos:
http://lwl-landesmuseum-muenster.de

Anti-Ideal  zur  höheren
Geigen-Tochter:  Patricia
Kopatchinskaja und Fazil Say
in Essen
geschrieben von Werner Häußner | 31. Oktober 2011
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Patricia  Kopatchinskaja
Photo: Marco Borggreve

An  Patricia  Kopatchinskaja  scheiden  sich  die  Geister.  Die
moldawische Geigerin pflegt einen radikalen Stil. Ihr Spiel
geht an die Grenzen, die intensiven Ausdruck von schierer
Brutalität scheiden. Die Kritik sagt ihr nach, den „Schmutz“
in  der  Musik  zu  lieben  –  das  Geräuschhafte,  den  bis  zur
Schmerzgrenze aufgerauten Ton. Die sie mögen, bewundern ihre
unbedingte Wahrhaftigkeit, ihre kompromisslose Ausdruckssuche.
Die  sie  ablehnen,  kritisieren  an  ihr  ungenierten
Subjektivismus,  gepaart  mit  dem  Abschied  von  jeder
traditionellen  Ästhetik.

Nach dem bemerkenswerten Konzert in der Philharmonie in Essen
lässt sich feststellen: Beide Sichtweisen haben gute Gründe.
Aber: Was ist dann von der geigenden „Wildsau“ – wie sie sich
selbst einmal bezeichnet hat – zu halten? Steht sie für den
Auswuchs eines nach immer exaltierteren Novitäten gierenden
Kunstbetriebs, in dem nur Aufmerksamkeit erzielt, was schräg,
extrem und unerhört ist? Oder für einen kompromissloser Zugang
zu Musik, die sich allzu leicht ins Ohr schmeichelt, weil ihre
ursprünglichen Ausdrucks-Intentionen nicht mehr wahrgenommen
werden?

Schon  vor  gut  zwei  Jahren  hat  die  moldawische  Geigerin
gemeinsam mit ihrem Klavierpartner Fazil Say auf einer beim
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Label  naїve  erschienenen  Disc  demonstriert,  dass  sie  von
Beethoven und Ravel Politur und Perfektion abkratzt. Wer sich
gelegentlich  mal  ins  Konzerthaus  Dortmund  aufmacht,  konnte
dort  schon  2006/2007  die  Kopatchinskaja  als  „junge  Wilde“
bestaunen. Ein Ruf, der ihr von einigen Musikkritikern auch
willig vorausposaunt wird.

In Essen waren die Reaktionen im beachtlich gefüllten Parkett
des  Alfried-Krupp-Saales  meist  enthusiastisch,  teils  auch
reserviert. Sie spiegeln getreu, wie die so gar nicht dem
Ideal der geigenden höheren Töchter entsprechende Musikerin
wahrgenommen wird. Nach dem ersten Satz von Schuberts a-Moll-
Sonate  dürfte  klar  gewesen  sein:  Es  geht  Say  und
Kopatchinskaja nicht um die Show. Auch nicht um den „Schmutz“
in der Musik. Sondern darum, eine Musik zu vergegenwärtigen,
deren Tiefe sich heute in der Masse des Gehörten zu eben jener
gepflegten  Glätte  nivelliert  hat,  mit  der  sie  als
erschütterungsloses  akustisches  Dessert  niemanden  verstört.
Die nicht mehr aus der Ruhe bringt, es sei denn, es verspielt
sich jemand.

Dieses  gegenwärtig  Setzen  geschieht  schon  in  den  ersten
Perioden: Say entwickelt die weichen Linien des Klavierparts
aus dem Nichts. Die Geigerin fährt mit dem eröffnenden Vier-
Ton-Motiv unwirsch in die Idylle. Aber im Nachsatz zieht sie
sich  wie  erschrocken  ins  Träumerische  zurück.  Ein  paar
Sekunden machen klar, aus welchen Extremen Schuberts Stück
besteht. Say spinnt in seinem ersten Solo den Gegensatz aus:
Er lässt ein schwärmerisches Legato fließen, das für sich
genommen  reinster  Kitsch  wäre  –  würde  nicht  seine
Geigenpartnerin  die  ätherische  Schönheit  mit  dem  erneuten
Einwurf des verstörenden Anfangsmotivs als Illusion entlarven.

Patricia Kopatchinskaja gibt aber nicht die Hexe vom Dienst:
Auch sie kennt die traumverlorenen Arielstöne, veredelt mit
feinstem Vibrato. Auch sie kennt den „heiligen Gesang“ des
zweiten Satzes, die sanfte Steigerung ins Hymnische, an die
sich Fazil Say schüchtern herantastet. Aber sie kennt auch das



heftige Temperament zu Lasten der makellosen Politur des Tons.

Bei Beethovens „Frühlingssonate“ hört man, was ein exponiertes
Sforzato eigentlich ist. Die Musik drängt im Kopfsatz geradezu
verzweifelt vorwärts, als sei ihr ein Dämon auf den Fersen.
Kopatchinskaja lässt die Skalen blitzen, Say die Bässe dröhnen
– aber man findet schwerlich einen Moment, der sich aus lauter
Selbstgefälligkeit  gegen  die  Musik  richten  würde.  In  den
ruhevollen Kantilenen des „Adagio molto espressivo“ schnurrt
der Tiger: Bei allem Furor ist Kopatchinskaja zur erfüllten
Sanglichkeit fähig.

Das  Programm  ist  sinnig  zusammengestellt:  Verbinden  sich
Beethoven  und  Schubert  durch  ihre  Suche  nach  expressiver
Erweiterung der Formmodelle, teilen Brahms‘ d-Moll-Sonate und
Ravels  „Tzigane“  die  Idee  des  „Zigeunerischen“.  Brahms‘
Allegro  verschwimmt  unter  Fazil  Says  Händen  in  einem  zu
weichen Wattebett, aber nach der Exposition toben sich die
beiden  Musiker  in  erregter  Passion  aus:  Doch  selbst  wenn
Kopatchinskaja  den  Zusammenhalt  der  Phrasierung  in  Frage
stellt, bleibt der Eindruck, hier gehe es einer Künstlerin um
den unbedingten, selbst im gewagtesten Risiko verantworteten
Ausdruck.  Man  kann  diesen  Kopfsatz  ganz  anders  auffassen,
schwerlich aber authentischer und persönlicher.

Das Adagio stellt in der Musizierhaltung die Rückbindung zu
Schubert her: Die Geigerin spinnt hinreißend weite, doch mit
Spannung  erfüllte  Phrasen  aus.  Im  dritten  Satz  lässt  sie
hören, wie sie die Töne „reißen“ kann, doch nie überschreitet
Kopatchinskaja die Grenze, jenseits derer der Kunst-Charakter
des Klangs an die bloße Sensation des Geräuschhaften verraten
würde.  Und  der  Beginn  von  Ravels  „Tzigane,  rapsodie  de
concert“  ist  wie  ein  ferner,  rauchiger  Reflex  auf  die
Folklore, die der Komponist im Ohr gehabt haben mag, als er
sich von der Geigerin Jelly d’Arányi und ihren ungarischen
Weisen anregen ließ.

Es sind die Aspekte des Gebrochenen, nicht die Imitation des



Folkloristischen, die Say und Kopatchinskaja interessieren –
bis hin zur furiosen Steigerung und zum gespenstischen Klang-
Irrlicht. Dass die beiden Musiker als Zugabe einen rumänischen
Tanz Béla Bartóks wählen, steht in der Linie des Programms.
Dass Kopatchinskaja in Jorge Sanchez-Chiongs „Crin“ (1996) mit
ihrer Geige „schimpft“, amüsiert das Publikum. Und die Lacher
haben beide auch mit der überraschenden Bearbeitung von „Für
Elise“ von Fazil Say auf ihrer Seite.

Fazit des Konzerts: Der Anspruch der Kunst wird nie aufgegeben
zugunsten einer exaltierten Selbstdarstellung. So riskant, so
glühend, so entfesselt die beiden auch spielen mögen: Hinter
jeder  Note  steht  die  Demut  vor  dem  Werk.  Ein  bedeutendes
Konzert, das hörbar macht, wie aufregend gegenwärtig Musik
sein  kann,  wenn  man  sie  aus  der  wohligen  Sphäre
berührungslosen  Genusses  befreit.

Patricia Kopatchinskaja ist in der Region wieder zu erleben:
Am 11. November spielt sie im Konzerthaus Dortmund mit dem
Philharmonia Orchestra London das Violinkonzert von Esa-Pekka
Salonen. Am 29., 30. und 31. Januar ist sie in Köln zu Gast
und  spielt  mit  dem  Gürzenich-Orchester  unter  Ulf  Schirmer
Mozarts D-Dur-Violinkonzert. Nach Essen kommt sie wieder ab
31. Mai zu einer Meisterklasse mit Sol Gabetta (Cello) und
Henri Sigfridsson (Klavier). Die drei spielen am 2. Juni 2012
in der Philharmonie Klaviertrios. Mehr auf der offiziellen
Webpage der Geigerin: http://www.patkop.ch/

Vestische Erleuchtung
geschrieben von Britta Langhoff | 31. Oktober 2011
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Der Herbst ist da und mit ihm zum sechsten
Male in Folge „Recklinghausen leuchtet“. Am
14. Oktober eröffnet, zieht die Veranstaltung
wie  bereits  in  den  Vorjahren  wieder  viele
Besucher in die schöne Altstadt der vestischen
Kommune. Noch bis zum 30. Oktober erstrahlen
34  historische  Gebäude  und  Privathäuser  in

einem  sorgsam  installierten  Lichtermeer.  Das  diesjährige
Leuchten findet im Rahmen des 775. Stadtjubiläums statt. Auch
wenn Recklinghausen EU-konform auf moderne LED-Lichter setzt,
liegt der Schwerpunkt auf den altehrwürdigen Ecken und Kanten
der Innenstadt. Auf die alte Stadtmauer um die Engelsburg
werden  mittelalterliche  Motive  projiziert,  der  Stolz  der
Stadt,  das  Rathaus  wird  mit  besonderer  lichttechnischer
Raffinesse geehrt.

 

 

 

 

 

Freitags, Samstags und Sonntags gibt es ab 19:00 stündlich
eine musikalisch begleitete Videoprojektion. .Einen einzigen
Verweis zur jüngsten Stadtgeschichte gibt es: der leergezogene
Wohnturm des Löhrhofs darf noch einmal erstrahlen. Ein Tribut
zum  Abschied,  bevor  mit  dem  Bau  der  umstrittenen
Recklinghäuser  Arcaden  begonnen  wird.  Mit  dem  bisherigen
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Verlauf  des  „Leuchtturmprojektes“  dürften  die  Organsatoren
zufrieden  sein.  Die  Innenstadt  ist  abends  gesteckt  voll.
Besonders natürlich, wenn auch der Jugend etwas geboten wird,
so wie mit der – wie man hört – gelungenen Präsentation des
Recklinghäuser  DJs  Moguai.  Im  Gedränge  wurden  jedoch  auch
kritische Stimmen laut. Die wenigsten Besucher konnten mit der
groß  angekündigten  Installation  Zweischwung  des  Künstlers
Helmut R. Schmidt etwas anfangen. Erreichen wollte man mit
Schwarzlicht-Bestrahlung  die  Illusion  eines  luftleeren
Raumes. Doch auch ein Selbstversuch brachte mich nur zu der
Frage: Ist das noch Kunst oder darf mein Kind damit schon
spielen?

Insgesamt betrachtet, ist es schade, dass RE-leuchtet nur auf
der  retuschierten  DvD  einen  Eindruck
als  Gesamtkunstwerk  hinterlässt.  Lediglich
einige wenige Geschäfte haben ihre Dekoration
der Veranstaltung angepasst. In den meisten
Gassen und Strassen sieht man das Leuchten vor
lauter Licht nicht richtig. Natürlich ist es
aus  Sicht  der  Geschäftsleute  verständlich,
wenn man seine Auslagen nicht verdunkeln möchte, wo schon
einmal  so  viele  Passanten  flanieren.  Aber  (da  kann  die
Gymnasialkirche des Petrinums noch so schick bestrahlt sein)
wenn die gegenüberliegenden Schaufenster die ganze Strasse in
gleißendes Weiß tauchen, geht viel von der Wirkung verloren.

Weitere  Informationen  gibt  es  auf  der  Homepage  des
Veranstalters.
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Nachruf, lass nach!
geschrieben von Bernd Berke | 31. Oktober 2011
Kürzlich bin ich wieder einmal in Versuchung geraten…

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

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

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

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

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

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

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

Nicht nur Vulkanasche – Die
Lesenation  Island  war
Ehrengast  der  Frankfurter
Buchmesse
geschrieben von Wolfgang Cziesla | 31. Oktober 2011
Riesige Leinwände mit den Porträts Lesender vor gut bestückten
Bücherregalen geben Einblicke in isländische Wohnzimmer. Und
wie da gelesen wird! Island ist das Land mit den meisten
Büchern pro Einwohner. Die Projektionen im Island-Pavillon auf
der Frankfurter Buchmesse, die man auf den ersten Blick für
Dias hätte halten können, bewegen sich. So viel oder so wenig
sich jemand bewegt, wenn die Lektüre ihn fesselt.
„Wir wollen das Wohnzimmer der Messe sein“, hatte sich Thomas
Böhm,  Literatur-Programmleiter  des  diesjährigen  Buchmesse-
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Ehrengasts, vorgenommen. Das ist ihm gelungen. Der Island-
Pavillon, eine komplette Etage des weitläufigen Forums, wurde
mit Sesseln, Sofas, Perserteppichen, Kronleuchtern, einem Café
und natürlich mit jeder Menge Bücherregalen ausgestattet, in
denen die zahlreichen Neuerscheinungen isländischer Literatur
bereitstehen  –  darunter  230  Übersetzungen,  die  in  111
deutschsprachigen Verlagen allein in diesem Jahr erschienen
sind.
Island beweist der Welt, dass es auch anderes produzieren kann
als  Wolken  von  Vulkanasche.  Das  Land  des  höchsten
Bücherkonsums  pro  Kopf  bildet  nicht  nur  eine  Kultur  von
Lesenden,  Island  ist  auch  eine  Nation  produktiver
Schriftsteller. Sehr viele von ihnen sind am Freitagabend zur
großen Party im Island-Pavillon erschienen: Kristof Magnusson,
Hallgrímur  Helgasson,  Steinunn  Sigurdadottir,  Sjón,  Steinar
Bragi standen im Gespräch mit deutschen Autoren wie Martin
Mosebach oder dem Schauspieler Joachim Król, mit nationalen
und internationalen Verlegern, Übersetzern, mit den Kritikern
Denis Scheck, der Kritikerin Sigrid Löffler oder einem anderen
der zahlreich erschienenen Medienvertreter.

Das Wohnzimmer der Buchmesse
– der Island-Pavillon

Ab 17 Uhr, wenn sich die Frankfurter Buchmesse zur Partymeile
wandelt,  war  der  Island-Pavillon  am  Freitag  das  größte
Ereignis. Ohne dabei zu protzen oder in staatlich verordneten
Ritualen zu erstarren wie beispielsweise der Ehrengast China
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vor  zwei  Jahren.  Man  fühlte  sich  behaglich  in  der
ungezwungenen Atmosphäre des Pavillons, der unaufdringlich für
die Vorzüge des Gastlands zu werben verstand. Mit Fischsuppe,
die  Islands  bekanntester  Fernsehkoch  auftischte,  mit  dem
Schnaps, den Thomas Böhm verteilte, mit der Jazzband in einer
Unterhaltungen eher fördernden als unterbindenden Lautstärke.
Wer sich dennoch zum Chillen zurückziehen wollte, konnte in
einem großen Kubus die isländische Landschaft von fünf Seiten
auf sich einwirken lassen, konnte über Vulkankegel fliegen,
zwischen  Fischschwärmen  im  sicherlich  eiskalten  Wasser
tauchen, um gleich darauf in heißen Quellen zu baden oder bei
Streicherklängen  im  Licht  der  Mitternachtssonne  durch
Rejkyavík  zu  flanieren.

Infos  und  Schnaps  teilt
Thomas Böhm (rotes Jackett)
freigiebig aus

Gegen  21  Uhr  verlagerte  sich  die  Party  in  den  legendären
„Sinkkasten“,  eine  Uraltdisko  nahe  der  Zeil,  wo  die
Independent-Verlage ihr Fest feierten. Nachdem dort Charlotte
Roche (souverän) und Jakob Augstein (schlecht vorbereitet) die
Preisverleihung der Hotlist moderiert hatten – den Hauptpreis
erhielt die Frankfurter Verlagsanstalt für ein Buch von Nino
Haratischwili;  den  Melusine-Huss-Preis  bekam  Stroemfeld  für
Peter Kurzecks neuestes Buch –, ging es auch im „Sinkkasten“
mit  Island  weiter.  Der  DJ,  der  die  Gäste  bis  halb  sechs
morgens am Tanzen hielt, kam aus Rejkyavík.
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Promis  imponieren  uns  gar
nicht
geschrieben von Bernd Berke | 31. Oktober 2011
Letzten Samstag habe ich wahrhaftig einen fernsehprominenten
Schauspieler  im  Dortmunder  Westfalenpark  gesehen.  Er  war
offenbar zu Besuch bei Freunden, mit denen er auch auf den
Kinderspielplatz ging.

„Na und?“ rufen sie jetzt unisono in Berlinhamburgmünchenköln
und wenden sich wieder stärkeren Reizen zu.

In  Dortmund,  erst  recht  in  weiten  Teilen  des  sonstigen
Ruhrgebiets, sind Promis im Stadtbild tatsächlich immer noch
etwas Seltenes. Das wird sich auch mit dem neuen Dortmunder
Status als „Tatort“-Stadt nur unwesentlich ändern.

Doch was soll’s. Man schert sich um bekannten Leute ohnehin
nicht  sonderlich.  Von  Glamour  lassen  sich  hier  eh  die
wenigsten blenden. Es gibt es genügend andere Sorgen (und
Freuden).
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Einst sah ich den Schriftsteller Walter Kempowski trübsinnig
über den Ostenhellweg schleichen – offenbar unerkannt wie nur
je einer. Das war ihm ersichtlich nicht recht. Vielleicht hat
er gar erwogen, die abendliche Lesung abzusagen.

Fast schon legendär ist der Dortmunder Journalistenkollege,
der just Kempowski beim Interviewtermin mit „Guten Tag, Herr
Kempinski“  angesprochen  hat.  Ums  Haar  wäre  das  Gespräch
geplatzt, hätte man nicht sehr begütigend auf den Meister
eingeredet.

Die  Hamburger  „Zeit“  hat’s  erfasst,  als  sie  Dortmund  vor
Jahren „die unaufgeregteste Großstadt der Republik“ nannte.
Sofern es nicht gerade um Fußball geht, stimmt dies bis heute.

Während  der  in  aller  Regel  aus  schwäbischen  Kleinstädten
stammende Berliner immerzu krampfhaft starr an den unzähligen
Promis vorbei blickt (schließlich ist man nun Hauptstädter und
steht  über  derlei  Kleinkram),  bleibt  man  im  Revier  von
vornherein unbeeindruckt. Jetzt sage bloß niemand, das sei
geflunkert.

Jedenfalls kann man allen Paparazzi nur raten, ihre Wohnstatt
nicht im Ruhrgebiet zu nehmen. Es lohnt sich einfach nicht.
Die paar Sensationsfotos, die da anfallen, knipsen wir hier
nebenher aus der Hüfte mit (siehe erregendes Foto).



Da hinten geht der
Promi, ich schwör'
(Foto: Bernd Berke)

Ist  die  Finanzwelt  etwa
kulturlos?
geschrieben von Rudi Bernhardt | 31. Oktober 2011
Sie wird gern beschworen, die Gesprächskultur. Sie wird gern
zitiert, die Unternehmenskultur. In vieler Munde ist sie, die
Esskultur, oder auch die Tischkultur, beim Kochen spricht man
häufig  sogar  von  Kochkunst.  Wir  hätten  auch  noch  die
Diskussionskultur,  Streitkultur  oder  sogar  dann  und  wann
Aussagen über Formen der politischen Kultur.
Auffällig indes ist, das mit keinem zusammengesetzten Wort
eine Bankenkultur oder Finanzweltkultur erwähnt wird, und zwar
nirgendwo. Offenbar handeln dort kulturlose Wesen.

Gänzlich abwegig finde ich meine Vermutung nicht. Ein Merkmal
von Kulturen ist es doch, dass sie Werte erschaffen. Aus einem
Grundstoff (Stein, Lehm, Farbe, oder, oder …) etwas Neues
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bilden, ja selbst der gute alte Kapitalismus, er sollte, und
tat das, wenn auch unter gewissem Druck, er schuf Neues aus
manchem und wandelte das am Ende in Mehrwert um, dass viel
Geld daraus gewonnen werden konnte, mit dem entsprechenden
Außendruck sogar dann und wann zum Wohle des Menschen.

Und  was  unternehmen  heutzutage  Banken,  Banker  oder  Broker
allermeistens? Sie unternehmen es, aus etwas vorgegeben, Geld
nämlich, dasselbe zu erschaffen, nur mehr, viel mehr.

Sie  machen  also  munter  Wasser  zu  Wasser,  so  dass  es
schlussendlich ein Strom wird und nicht mehr als Flüsschen
daher  kommt.  Eine  bewundernswerte  Leistung,  genauso
bewundernswert wie die Leistung, es bei diesem Bemühen zu
vollbringen, dass aus dem Ursprungsgeld auch mal ein Nichts
werden kann, dass dieses unversehens verschwindet.

Da fällt mir ein, die befrackten Herren, die früher albinöse
Nager in Zylindern verschwinden ließen, nannte man Magier,
nicht etwa Banker. Und die vollbrachten Kunststückchen – also
doch eine gewisse Kultur?

Nein,  denn  sonst  hätte  unser  Sprachgebrauch  längst  die
Allmacht der Finanzwelt akzeptiert und den Begriff Großbank-
Kultur erfunden. „… drum lernt‘ ich traurig den Verzicht, kein
Ding‘ sei, wo das Wort gebricht.“ So dichtete Stefan George,
dass es nichts gibt, wenn es keinen Begriff dafür gibt. Lernen
wir also, dass alle an den Finanzmärkten Handelnde ohne Kultur
sind,  folglich  ohne  Sinn  dafür,  dass  es  einer
gesellschaftlichen  Gruppe  besser  oder  vielleicht  schlechter
gehen könnte. Sie schaffen und produzieren nichts, allenfalls
und ungünstigstenfalls ganze Länderpleiten, an denen man immer
noch verdienen kann.

Sie sind halt kulturlos.



Wohin  geht  die  kulturelle
Reise? (Foto: Bernd Berke)

Liebe  und  Staatsbankrott:
„Lustige Witwe“ ist nicht so
lustig
geschrieben von Werner Häußner | 31. Oktober 2011

http://www.revierpassagen.de/5053/kommt-dabei-heraus-wenn-etwas-kulturlos-ist/20111017_1249/003-3
https://www.revierpassagen.de/5158/liebe-und-staatsbankrott-die-lustige-witwe-ist-nicht-so-lustig-wie-der-titel-vorgibt-premiere-in-wuppertal/20111016_1702
https://www.revierpassagen.de/5158/liebe-und-staatsbankrott-die-lustige-witwe-ist-nicht-so-lustig-wie-der-titel-vorgibt-premiere-in-wuppertal/20111016_1702
https://www.revierpassagen.de/5158/liebe-und-staatsbankrott-die-lustige-witwe-ist-nicht-so-lustig-wie-der-titel-vorgibt-premiere-in-wuppertal/20111016_1702
http://www.revierpassagen.de/5158/liebe-und-staatsbankrott-die-lustige-witwe-ist-nicht-so-lustig-wie-der-titel-vorgibt-premiere-in-wuppertal/20111016_1702/10_wb_10_11_die-lustige-witwe_foto-andreas-fischer


Valencienne (Dorothea Brandt) geht mit ihrem Mann Mirko
(Miljan Milović) nicht immer so pfleglich um … Foto:
Andreas Fischer

Franz  Lehárs  „Lustige  Witwe“  begeistert  mit  musikalischer
Qualität und dramaturgischem Pfiff. Irgendwie scheint sie aber
auch in unsere Zeit zu passen. Denn momentan wird zwischen
Lübeck und Innsbruck auf mehr als ein Dutzend Bühnen versucht,
der Dame ihre Millionen abzuluchsen. Allein in NRW intrigiert
die pontevedrinische Diplomatie an vier Orten: ab Dezember in
Düsseldorf, in Detmold ab 4. November in der Neuinszenierung
von Holger Potocki und ab Silvester geht man in Dortmund an
der Hand von Regisseur Matthias Davids ins Maxim. Im Barmer
Opernhaus hatte Lehárs sensationelle Erfolgsoperette von 1905
am Samstag, 15. Oktober, ihre zweite Premiere – die erste fand
schon im Juni in Solingen statt.

Gar so lustig, wie der Titel glauben machen will, ist diese
„Witwe“ aber nicht: Es geht zwar ums erotische Vergnügen, um
Grisetten und Seitensprung, aber vor allem ums Geld. Zwanzig
Millionen ist Hanna Glawari wert. Eine begehrte Beute für die
Pariser  Lebewelt.  „Die  Millionen  sind  angekommen“,  kündigt
einer der Pariser Filous ihre Ankunft an: Damit ist alles
gesagt.  Charme,  Intelligenz,  Selbstbewusstsein,  selbst
Schönheit und Ausstrahlung? Egal. Hauptsache, die Frau ist
millionenfach vergoldet.

Derweil plagen den pontevedrinischen Gesandten (im Rollstuhl,
aber bei den „Weibern“ gut zu Fuß: Miljan Milović) lastende
Sorgen: Wird das Geld der Frau Glawari aus seinem Vaterlande
abgezogen, droht der Staatsbankrott. Abhilfe muss Graf Danilo
schaffen. Der zeigt sich jedoch wenig patriotisch und lehnt
den erotischen Staatseinsatz rundweg ab. Die Tanzmädels sind
ihm lieber …

Pascale-Sabine  Chevroton  weiß  um  die  gesellschaftlichen
Untiefen in diesem Stück. Und inszeniert die „Lustige Witwe“
in  dieser  Koproduktion  mit  den  „Folies  lyriques“  in



Montpellier weit weg von der üblichen Operettenästhetik. Weder
Bühnenbild noch Kostüme (Tanja Liebermann) schwelgen in Frack
und Tutu. In der Botschaft des Beinah-Bankrott-Staates sind
Wände rissig und Stuckleisten geborsten. Für Madame Glawaris
Heim  ersinnt  Bühnenbildner  Jürgen  Kirner  eine  gewaltige
Handtasche.  Es  könnte  auch  ein  Geldbeutel  sein,  der  sich
öffnet  und  wie  aus  einem  roten  Rachen  die  leichtlebige
Festgesellschaft ausspuckt. Die Damen vom Maxim sehen aus wie
Buchhalterinnen. Auch das passt: eher Dienerinnen des Geldes
als des Eros. Dass Esprit und Humor gestutzt werden, scheint
kalkuliert. Hans Richter als Komiker Njegus darf zwar wienern,
aber die üblichen Stegreifsprüche sind ihm nicht erlaubt. So
bleibt diese kommentierende Figur profillos. Chevrotons Lesart
nimmt die Operette und ihr Sentiment ernst, aber die Szene
moussiert  nicht.  Stellenweise  glaubt  man,  Lehár  habe  ein
Kammerspiel von Ibsen vertont.

Im Orchester sieht das zum Glück anders aus. Florian Frannek
entschlackt die Partitur, gibt ihr kammermusikalische Finesse,
welche  die  Orchester-Solisten  der  Wuppertaler  Sinfoniker
bereitwillig  erfüllen.  Der  Dirigent  „champagnerisiert“  den
Rhythmus. Er gibt den schmeichelnden Melodien ohne schmierige
Agogik Raum. Die Geigen flüstern wirklich „hab‘ mich lieb“ in
feinstem,  wenn  auch  nicht  in  süffigem  Pianissimo  der
geforderten großen Besetzung. Und das Studium der Noten ist im
Graben  mindestens  so  eifrig  betrieben  worden  wie  auf  den
Brettern das Studium der Weiber.



„Lippen  schweigen,
s’flüstern  Geigen
…“:  Hanna  Glawari
(Susanne  Geb)  und
Danilo  (Kay
Stiefermann).Foto
Andreas Fischer

Dorothea Brandt ist eine nahezu perfekte Tanzsoubrette; ihre
Valencienne hat Format. Susanne Geb zeigt die selbstbewussten
Seiten der Hanna Glawari. Doch ihrem soliden, zu strahlendem
Ton fähigen Sopran fehlt schmeichelnde Weichheit; die lyrische
Bezauberung  kleidet  sie  eher  in  Silber  als  in  Samt.  Kay
Stiefermann – der Wuppertaler „Holländer“ – erweist sich als
wandlungsfähiger  Darsteller  und  routinierter  Sänger:  Trotz
Krankheit  singt  er  den  Danilo  respektabel  und  rhetorisch
reflektiert.  Boris  Leisenheimer  als  Camille  de  Rosillon
scheitert ob der verfehlten Position seines Tenors an den
Anforderungen der Partie. Seine Tongebung wirkt gequält, die
Höhen  sind  trocken  forciert.  Tomas  Kwiatkowski  und  Nathan
Northrup sind als Cascada und Saint-Brioche richtige Klischee-
Pariser mit Baskenmütze und Halstuch. Der Chor ist von Jens
Bingert zuverlässig einstudiert.

Im Programmheft liest man mit Erstaunen, wie oft die Bankrott-
Kandidaten  unter  den  europäischen  Staaten  schon
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zahlungsunfähig waren – an Pontevedro ist dieses Schicksal
noch  einmal  vorübergegangen.  Die  Botschaft  ist  angekommen:
reicher Beifall.

Fiktive  Bedrohung  –
Kettenreaktion im Ruhrgebiet
geschrieben von Britta Langhoff | 31. Oktober 2011

Einmal  angenommen,  in  Nordrhein-Westfalen
stünde ein Kernkraftwerk, welches tatsächlich
ans  Netz  gegangen  wäre.  Angenommen,  dieses
Kernkraftwerk  würde  besetzt  und  das  ganze
Ruhrgebiet wäre von der Auslöschung bedroht,
weil ein Superschurke und ein von Greenpeace
gemobbter ehemaliger Schichtleiter die Finger

am  Knopf  haben?  Angenommen,  die  Krefelder  Polizei  hätte
zeitgleich einen Mordfall, von dem ihnen nur ihr Bauchgefühl
sagt, dass es ein Mordfall ist. Denn das Opfer ist zwar tot,
es gibt nur dummerweise keine ersichtliche Todesursache.

Dies alles mal angenommen, haben wir die „Kettenreaktion“, den
neuen Krimi von Sebastian Stammsen. Stammsen reihte sich im
vergangen Jahr mit dem Computerspiel-Krimi „Gegen jede Regel“
in die Riege der erfolgreichen Ruhrpott-Krimi-Autoren ein. Er
ist  studierter  Psychologe  und  war  einige  Jahre  im  baden-
württembergischen Exil in der Kernenergieaufsicht tätig. Eine
Kombination, die es ihm nahe legte, einen Krimi aus dem Umfeld
der so genannten „Atommafia“ zu schreiben. Stammsen begann mit
seinem  Krimi  im  letzten  Jahr,  war  Anfang  2011  im  Groben
„durch“ und ganz besonders stolz auf die eigentlich absurde
Idee, auch noch einen Tsunami mit einzubauen. Dann passierte
Fukushima  und  die  Wirklichkeit  übertraf  seinen  Roman  um
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einiges.  Also  setzte  er  sich  hin,  strich  als  erstes  den
Tsunami, baute die Handlung um – noch realitätsnaher als im
ersten Entwurf – und bezog sich in seinen Ausführungen zur
Gefährlichkeit  und  zum  latent  schwebenden  Risiko  der
Kernenergie  auf  den  japanischen  GAU.

Dann  gab   es  noch  die  Demonstrationen,  es  gab  die
Ausstiegsdebatte  und  schließlich  sogar  den  Beschluss  zum
Ausstieg  –  all  dies  nunmehr  brandaktuell  in  seinem  Roman
verarbeitet. Dabei hebt Stammsen nicht den Zeigefinger. Im
Gegenteil – er lässt seinen Kommissar Wegener den Fall aus der
Ich-Perspektive erzählen und nimmt sich als Autor so alle
Freiheiten,  die  Geschichte  in  zuweilen  erfrischend
schnoddrigem  Ton  zu  erzählen.  Der  eigentliche  Plot  gerät
dadurch manchmal in den Hintergrund, auch regiert bei der
Auflösung sehr der Kommissar Zufall. Allerdings wird schon aus
dem Klappentext ersichtlich, dass es nicht Stammsens erklärte
Absicht war, nur ein Genre einzuhalten.  Die wenigsten Leser
wird dies stören. Auch wenn der Blutfaktor gegen Null geht –
ob der gezeichneten Bedrohungsszenarien ist dem Leser gruselig
und  beklommen  genug  zumute.  Umso  dankbarer  ist  man,  wenn
Stammsen schmerzfrei und ohne falschen Respekt die Gelegenheit
zu satirischen Seitenhieben nutzt. Sei es zur Kernenergie,
„die seiner Einschätzung nach im Landtag ungefähr so viele
Freunde hat wie die Hauptschule – gar keine“ oder sei es zu
den Imageproblemen der Kanzlerin. Auf den Punkt gebracht und
wirklich  gelungen  böse.  So  gekonnt,  dass  etliche  seiner
Anmerkungen  jede  Satire-Sendung  aufwerten  würden.  Seine
Charaktere  sind  alle  gut  gezeichnet,  man  hat  den
Ministerialbeamten  ebenso  vor  Augen  wie  den  prolligen
anfänglichen Hauptverdächtigen, der „allerdings kein richtiger
Mann  war,  sondern  eher  ein  gealterter  Halbstarker  mit
zerrissener  Hose,  Muskelshirt,  verbrannten,  aber  muskulösen
Oberarmen, jedoch ohne Deo“.

Markus Wegener ist ein Kommissar, den man gerne begleitet.
Einer, in dessen Gegenwart man sich genauso sicher fühlen



würde  wie  er  sich  unsicher  beim  Besuch  des  (fiktiven)
Kernkraftwerks  Neustadt  unweit  von  Dortmund.  Auch  seine
Partnerin Nina, sein Chef Reinhold, wie das ganze Team allsamt
Protagonisten, mit denen der Leser gerne weitere Fälle löst.

Sebastian  Stammsen,  Kettenreaktion,  Grafit-Verlag  Dortmund
2011, 345 Seiten, 9,99 Euro.

 

 

 

 

Alles muss wohl immer lustig
sein
geschrieben von Hans Hermann Pöpsel | 31. Oktober 2011
Kürzlich wurde das Modell für das zukünftige Fußballmuseum am
Dortmunder Hauptbahnhof veröffentlicht. Mir hat das gläserne
Stück  gut  gefallen  –  immerhin  konnte  man  sich  in  der
Regionalpresse  ein  Bild  machen  oder  besser  ansehen.
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Eine typische Titelseite der
FAZ

In  der  Frankfurter  Allgemeinen  Zeitung  fand  sich  dazu
ebenfalls etwas: Eine Acht-Zeilen-Meldung im Feuilleton mit
der Überschrift „Ein Klotz am Bahnhof“.

Da  sollte  wohl  eine  lustige  Assoziation  an  den  Volksmund
geschaffen werden, von wegen „Klotz am Bein“, aber im Text
findet sich keinerlei Bezug in diese Richtung. Das Museum wird
ja auch kein Klotz, wie man sah. Auch ist nicht abzusehen,
dass das Museum eine Belastung für den Bahnhof darstellen
könnte, wie eine Analogie zu dem Idiom nahe legen könnte.

Vielmehr  folgt  die  FAZ  einem  Trend,  in  Überschriften
krampfhaft Anlehnungen an Sprichwörter, Gedichte, Roman- oder
Filmtitel zu produzieren. Alles soll immer lustig sein, und in
der Süddeutschen Zeitung ist dieser Trend noch stärker zu
sehen. Wenn es passt, ist dagegen ja nichts einzuwenden, aber
meist wird die Assoziation nur geschaffen um der guten Idee
willen. Der folgende Text gibt den Zusammenhang dann gar nicht
mehr her, wie eben bei jenem „Klotz am Bahnhof“.

Die Leser sind doch überhaupt nicht so doof, die können auch
mit ernsthaften Überschriften leben.

Vom lautlosen Fall zum großen
Crash
geschrieben von Anke Demirsoy | 31. Oktober 2011

https://www.revierpassagen.de/5079/vom-lautlosen-fall-zum-grosen-crash/20111013_2240
https://www.revierpassagen.de/5079/vom-lautlosen-fall-zum-grosen-crash/20111013_2240


Kevin Spacey als Banker, der
seine  Leute  zu
Höchstleistungen  anspornt
(Copyright: Koch Media GmbH)

Die Krise naht unsichtbar, unerwartet, unaufhaltsam. Sie ist
wie eine schwarze Sonne, die sich langsam über den Horizont
unseres Verstehens schiebt. Ihre ersten Strahlen fallen in die
Augen eines jungen Bankers, der ungläubig auf den Bildschirm
seines Computers starrt.

Die Dateien auf dem USB-Stick, den sein Boss ihm bei seiner
Entlassung  noch  rasch  zustecken  konnte,  künden  von  der
prekären Finanzlage seiner Bank: von Überschuldung in einer
Größenordnung,  die  die  gesamte  Finanzwelt  ins  Wanken  zu
bringen droht. Je mehr der junge Mann begreift, was die Daten
auf  seinem  Rechner  bedeuten,  desto  dunkler  und  fiebriger
beginnen seine Augen zu glühen. Es ist ein Moment, in dem
Nietzsches Wort Wahrheit wird: Wer lange in einen Abgrund
blickt, in den blickt der Abgrund zurück.

„Margin  Call“  oder  „Der  große  Crash“,  wie  der  Film  des
amerikanischen  Regisseurs  J.C.  Chandor  auf  deutsch  heißt,
erzählt von der Pleite einer New Yorker Investment-Bank. Indes
fällt  der  Name  Lehman  Brothers,  und  das  ist  gewiss  kein
Zufall, während der gesamten 105 Minuten nicht ein einziges
Mal. Jede andere Großbank im hochspekulativen Geschäft, so die
unausgesprochene Botschaft, hätte den Crash ebenso auslösen
können. Wir Kinobesucher, die wir auch im Leben nur staunende
Zuschauer  des  virtuellen  und  zugleich  erschreckend  realen
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Dramas sind, sollen die Tragödie nun aus der Innenansicht
erleben. J.C. Chandor führt uns mitten hinein in die Welt der
dicken  Teppichböden  und  Bonuszahlungen.  Er  macht  uns  zu
Fischen in einem Aquarium, in dem man Geld atmet statt Luft.

Wer aber auf den Auftritt allzeit gieriger Finanzhaie und
Anlage-Analysten wartet, auf Prototypen des bösen Bankers ohne
Gemeinsinn und Gewissen, wird das Kino weitgehend enttäuscht
verlassen.  Stattdessen  begegnen  wir  einem  warmherzigen
Abteilungsleiter (Stanley Tucci), der auf seine unerwartete
Entlassung  sichtlich  geschockt  reagiert.  Wir  sehen  einen
sympathischen  Jung-Banker  und  seinen  noch  recht  unreifen
Kollegen (Zachary Quinto und Penn Badgley), die ihrer ersten
Million  hinterher  jagen  und  doch  ständig  um  ihre  Stelle
zittern. Wir erleben kompetente Chefs, die es zwischen den
Pflichten gegenüber der Firma und ihrem Verantwortungsgefühl
für die Mitarbeiter schier zerreißt (großartig: Kevin Spacey).
Wir sehen eine knallharte weibliche Führungskraft, die unter
der Last der Verantwortung tapfer die Schultern strafft (Demi
Moore),  aber  auch  skrupellose  Mittvierziger  (Simon  Baker),
denen  es  nur  um  das  eigene  Überleben  geht.  Monochrom
gezeichnet ist einzig der Vorstandsvorsitzende John Tuld, dem
Jeremy Irons die boshafte Aura eines vertrockneten Reptils
verleiht.

Ein  junger  Banker  (Zachary
Quinto)  entdeckt  die
Wahrheit  (Copyright:  Koch
Media GmbH)
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Die Namen all dieser Akteure prägen sich dabei nicht wirklich
ein. Denn nach den Spielregeln des Kapitalismus sind sie alle
ersetzbar,  vom  kleinen  Angestellten  bis  zum  großen
Vorstandsvorsitzenden.  Sie  sind  nur  Schachfiguren  in  einem
Spiel, das ihnen mehr und mehr entgleitet. „Der große Crash“
ist ein leises Kammerspiel, eine Studie darüber, wie Geld
Menschen verändert. In seinen besten Momenten schwingt sich
der Film zu Situationen voller Symbolkraft auf, die teils
berückend schön sind, teils beklemmend absurd. Da stehen drei
Jung-Banker zum Beispiel auf dem Dach ihres Firmengebäudes und
blicken hinunter. Kein Laut ist zu hören. „Es muss ein langer
Fall sein bis nach unten“, sagt einer der Männer schaudernd.
Als hätte dieser Satz eine hypnotische Wirkung, klettert der
Erfahrenste der drei plötzlich auf das Geländer. Zum Absturz
kommt es schließlich nicht – oder besser gesagt „noch nicht“,
wie einer der Banker flüstert.

Der Fortgang der Krise spiegelt sich in vielsagenden Blicken,
langen Gesichtern, in großen Augen, in denen nur mehr Rat- und
Orientierungslosigkeit steht. Eine weitere Stärke des Films
liegt  in  der  bewussten  Ausblendung  der  Außenwelt.  Keine
Nachrichten, keine Politik, keine normalen Bürger, ja nicht
einmal  Kunden  kommen  im  Imperium  der  Glitzerfassaden  und
Teppichböden  vor.  Und  keiner  der  Banker,  die  da  so
selbstverständlich Überstunden schieben und bis tief in die
Nacht  arbeiten,  scheint  so  etwas  wie  ein  Privatleben  zu
besitzen.

Trotz allem zeigt der Film auch Menschen. Zum Beispiel den
Abteilungsleiter, der seit 34 Jahren für die Bank arbeitet und
durch die extremen Verwerfungen in der Firma seine persönliche
Hölle durchlebt. Ein einziges Mal zeigt die Kamera ihn als
Privatmann: geschieden, ausgebrannt, verzweifelt. Er ist Top-
Verdiener, Entscheidungsträger, Mitglied des Establishments,
x-facher Millionär. Und dabei komplett ruiniert.



Café zur Sehnsucht – Dortmund
zeigt Francesco Cavallis Oper
„L’Eliogabalo“
geschrieben von Martin Schrahn | 31. Oktober 2011

Eliogabalo  (Christoph
Strehl, M.) lässt sich von
den  Intriganten  Zotico
(Hannes  Brock)  und  Lenia
(Elzbieta  Ardam)  beraten.
Foto: Jauk

Es  war  kein  Geringerer  als  Claudio  Monteverdi,  der  den
14jährigen Francesco Cavalli 1616 als Sänger an den Markusdom
von Venedig holte. Und dieser junge Eleve wurde im Laufe des
Jahrhunderts  zum  wohl  berühmtesten  venezianischen
Opernkomponisten.  „La  Calisto“  oder  „La  Didone“  entpuppten
sich als Glanzlichter der Spätrenaissance, mit Wirkung weit
über Italien hinaus.

Cavalli hatte indes auch das Glück des Tüchtigen. Denn sein
Aufstieg  in  Venedig  ging  einher  mit  einem  Boom  an
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Theatergründungen.  1637  eröffnete  das  Teatro  San  Cassiano,
bald gab es bis zu sieben Spielstätten. Die Gattung Oper, ganz
jung  noch,  gewann  an  Statur.  Und  Cavalli  war  einer  ihrer
wichtigsten  Baumeister.  Sein  spätes  Bühnenwerk  allerdings,
„L’Eliogabalo“, 1667 entstanden, sollte nicht mehr gefallen.
Der Geschmack des Publikums wechselte schnell, das Werk geriet
in Vergessenheit.

Es ist den Streitern für die „Historische Aufführungspraxis“
zu danken, dass uns Cavallis Opern erneut ins Bewusstsein
gerückt sind. „L’Eliogabalo“ etwa brachte René Jacobs 2004 in
Innsbruck heraus. Und nun hat sich das Theater Dortmund des
Dreiakters um den dekadenten, lüsternen römischen Imperator
Marcus  Aurelius  Antoninus  (Heliogabal)  angenommen.  Frisch
musiziert,  in  einer  wunderbar  unaufgeregten,  bisweilen
komödiantischen Inszenierung.

Die Geschichte über diesen Kaiser, der sich als Jugendlicher
noch an die Macht putschte und mit 18 schon seine Mörder fand,
hat Cavalli nicht als blutrünstiges Drama vertont, sondern als
sorgsam  gestaltete  Abfolge  von  Gefühlsschwankungen  und
seelischen  Nöten.  Die  Personen  und  Paare,  die  um  den
Sonnengleichen tanzen wie Gestirne, schwanken zwischen Liebe
und Eifersucht, Loyalität und Abscheu.

Mit der Einführung eines Intrigantenpaars, eines buffonesken
darstellerischen Elements also, begründete der Komponist zudem
eine  Tradition,  die  sich  noch  in  Richard  Strauss’
„Rosenkavalier“  wiederfindet.  Als  Buffo-Charakter  mit
philosophischen Anwandlungen ist darüber hinaus die Figur des
Dieners Nerbulone zu sehen (den der Bassist Christian Sist
herzerfrischend spielt und nuancenreich singt) – ein Typus,
der seine Hoch-Zeit vor allem in den Opern Rossinis fand.

Gleichwohl hat Cavalli die kleinen Dramen der Hauptpersonen in
den  Vordergrund  gestellt,  die  Regisseurin  Katharina  Thoma
eindringlich  nachzeichnet.  Moderne  Kostüme  (Irina  Bartels)
symbolisieren dabei, dass die im Stück verhandelten Themen



allgemeingültig sind. Und wenn auf der eigentlich spärlich
möblierten Bühne, mit vielen hohen Portalen höfische Größe
darstellend,  eine  Drehtür  in  eine  kärglich  bestuhlte
Gaststätte  führt  (Ausstattung:  Stefan  Hageneier),  dann
entsteht vor unseren Augen das Café zur großen Sehnsucht.

Liebe und Lamento: Giuliano
(Ileana  Mateescu,  l.)  und
Eritea  (Tamara  Weimerich).
Foto: Jauk

Es ist in dieser leisen, dennoch berührenden Inszenierung wohl
nur  konsequent,  dass  Eliogabalo  (markant  gesungen  von
Christoph Strehl) sich nicht wie ein Tier, sondern eher in
Don-Giovanni-Manier  den  Frauen  (bisweilen  auch  den  jungen
Knaben)  zuwendet.  Beraten  von  den  Intriganten  Lenia/Zotico
(Elzbieta Ardam und Hannes Brock als Urkomödianten) setzt er
auf List und Tücke. Ein bisschen kläglich wirkt er dabei,
alles andere als souverän.

Die  Frauen,  Eritea  (Tamara  Weimerich)  zunächst,  dann  auch
Flavia Gemmira (Eleonore Marguerre), wanken dennoch zwischen
Hingabe  an  den  Herrscher  (mit  der  Aussicht,  Kaiserin  zu
werden)  und  Treue  zu  ihren  Liebsten.  In  der  Mischung  von
rezitativischen  Ausbrüchen,  zweifelndem  Lamentoso  sowie
inniger  Liebeserklärung  singen  beide  betörend  schön  und
differenziert,  wie  auch  ihre  Partner  John  Zuckerman  (des
Kaisers  Cousin  Alessandro,  Flavias  Verlobter)  und  Ileana
Mateescu (des Herrschers 1. Prätorianer, mit Eritea verlobt).
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Dass  selbst  eine  relativ  kleine  Rolle  wie  die  der  Atilia
(unglücklich  verliebt  in  Alessandro)  mit  Anke  Briegel
vorzüglich besetzt ist, gibt dem Dortmunder Intendanten, Jens-
Daniel Herzog, in einem Punkt schon jetzt recht: Das beinahe
durchweg neu verpflichtete Ensemble hat erhebliche Qualität.
Die Dortmunder Philharmoniker wiederum, in kammermusikalischer
Besetzung,  um  Cembalo/Organum  (Andreas  Küppers)  und
Theorbe/Barockguitarre  (Johannes  Vogt)  klangfarblich
bereichert, liefern unter der Leitung des Alte-Musik-Experten
Fausto Nardi ein großartiges Beispiel feiner Gestaltung und
rhythmischer Frische.

Eine durchweg gelungene Produktion also, deren Premiere aber
leider vor halbvollem Haus stattfindet. Schon jetzt dürfte dem
neuen Intendanten klar sein, wie viel es zur Publikumsbindung
noch bedarf.

Infos zur Aufführung/Termine/Karten:

http://www.theaterdo.de/event.php?evt_id=1314&sid=4c1beb1c05cf
cb34a811d02f849ce3de

 

 

 

Happy Birthday, Paul Simon!
geschrieben von Rudi Bernhardt | 31. Oktober 2011
Zu den Klängen von „Bridge over troubled water“ himmelte ich
das erste weibliche Wesen an, das sich mir ernsthaft in den
Lebensweg stellte, nachdem wir tags zuvor gemeinsam ebenso
andächtig  Klaus  Doldinger,  Ingfried  Hoffmann  und  Udo
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Lindenberg  zugehört  hatten.  Damals  puzzelten  sie  noch  als
„Simon and Garfunkel“ ihre Stimmen ebenso gekonnt wie trendy
ineinander und klampften US-Zeitgeist gegen Swinging London.
Paul Simon, der sich selbst für durchschnittlich talentiert
hält, wird heute 70 Jahre alt und nutzte die Zeit allemal, ein
paar der populärsten und wohl auch besten Songs der neueren
Geschichte zu produzieren. Und am besten klangen die, wenn
„Tom and Jerry“ (das war ihr Gründungsname um 1957) gemeinsam
sangen.

Zu den Klängen von „Mrs. Robinson“ sah ich zum ersten Mal
Dustin Hoffman in „The Graduate“ („Reifeprüfung“), wie oft
danach noch, das kann ich kaum mehr zählen.

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

CD-Cover  des  erwähnten
Konzertmitschnitts  aus  dem
New  Yorker  Central  Park  -
rechts Paul Simon, links Art
Garfunkel  (Sony
Music/amazon.de)
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Zu fast allen Klängen, die sie je produziert hatten, krähte
ich mit den beiden, als sie am 19. September 1981 mit einer
geschätzten halben Million Menschen den New Yorker Central
Park beschallten, vor einem TV-Gerät im Freundeskreis – wie
gern wäre ich dabei gewesen. Der legendäre Bürgermeister Ed
Koch hat nur noch Erinnerungswert, der Central Park, den er
schließen wollte, liegt immer noch in Manhattans Mitte und
„Sounds  of  Silence“  wird  immer  noch  mal  wieder  im  Radio
gespielt.

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

Happy Birthday, Paul!

Als Joseph Beuys nach Japan
kam
geschrieben von Frank Dietschreit | 31. Oktober 2011
29.  Mai  1984:  Joseph  Beuys  lächelt  gequält  und  sieht  ein
bisschen verloren aus. Ein Suchender und Staunender, einer,
der noch nicht recht weiß, was ihn dort, wo er gerade mit dem
Flugzeug gelandet ist, erwartet. Von Kameras begleitet und
beäugt, bahnt sich der erstmals von Düsseldorf nach Tokio
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gereiste  Künstler  seinen  Weg  durch  die  mit  Koffern  und
Menschen verstopfte Ankunftshalle.

Beuys trägt, was ihm zur zweiten Haut geworden ist: den grauen
Filzhut, die multifunktionale Weste, weißes Hemd, dunkle Hose,
grobe Schuhe mit dicken Gummisohlen. Der Kunstprofessor, der
schon  mit  Studenten  Räume  der  Düsseldorfer  Kunstakademie
besetzt hielt und mit seinem Konzept ökologisch-ganzheitlicher
Kunst für Aufsehen sorgte, ist freundlich, freut sich über die
roten  Rosen,  die  ihm  seine  Gastgeber  überreichen.  Ein
harmloser,  fast  heimeliger  Auftakt  eines  achttägigen
Aufenthalts, der es in sich hat und in der kulturpolitischen
Landschaft Spuren hinterlassen wird.

Beuys wird im Seibu Museum of Art in Tokio eine Ausstellung
mit  seinen  Werken  einrichten  und  eröffnen,  er  wird
Pressekonferenzen  geben  und  vor  erregten  und  verstörten
Studenten sein Konzept einer antikapitalistischen Kunst-Utopie
vorstellen. Beuys wird eine Manufaktur besuchen und zusammen
mit Videokünstler Nam June Paik eine legendäre Performance
veranstalten.

Joseph  Beuys:  Coyote  III,
1984, Videostill. Copyright:
VG Bild-Kunst Bonn 2011

Das  dreißigstündige  Filmmaterial,  das  Zeugnis  von  einer
seltsamen Begegnung zwischen Ost und West ablegt und in Wort
und Bild die meisten Schritte und Aktionen festhält, die Beuys
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vom 29. Mai bis zum 5. Juni 1984 in Japan unternahm, galt
lange Zeit als verschollen. Vor einem Jahr tauchten die Film-
Dokumente wieder auf und wurden in Japan gezeigt. Jetzt sind
sie,  in  einer  überwältigenden  Ausstellung,  erstmals  in
Deutschland zu sehen: „Joseph Beuys: 8 Tage in Japan und die
Utopie  EURASIA“  ist  der  Titel  der  Berliner  Schau,  die  im
Hamburger  Bahnhof,  dem  „Museum  für  Gegenwart“,  präsentiert
wird.

Im Westflügel des Museums, dort, wo ohnehin eine große Beuys-
Sammlung beheimatet ist, die einige aus Kunstklassiker mit
Schiefertafeln, Filzmatten und Fettecken beherbergt, ist eine
ganze  Etage  für  die  überraschende  Wiederentdeckung  und
großzügige  Präsentation  der  japanischen  Film-Sequenzen  frei
geräumt worden. Im Zentrum: eine dunkle Video-Höhle. Auf einer
riesigen Leinwand wird ein 3-stündiger Mitschnitt der „Coyote
III“-  Performance  nebst  anschließender  Diskussion  gezeigt.
Während Nam June Paik auf einem Klavier klimpert, hechelt
Beuys Hundelaute ins Mikrofon.

Joseph Beuys in Japan, 1984,
Videostill  (Copyright  I&S
BBDO)

Um die Video-Höhle herum ist ein Kunst-Parcours mit zehn TV-
Bildschirmen  installiert.  Dokumentiert  werden,  in
unkommentierten  und  umfangreichen  Filmsequenzen,  sowohl
Ankunft wie Abreise, Debatten und Diskussionen, Interviews und
Museumsbesuche. Und immer wieder muss ein leicht genervter
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Beuys  seinen  fernöstlichen  Gastgebern  sein  Kunstkonzept
erklären. Man will verstehen, warum Beuys bereits 1963 die
Partei EURASIA gegründet hat und vom Zusammenschluss östlicher
und westlicher Kulturen träumt. Man will wissen, was es mit
seinem ätzenden Anti-Kapitalismus auf sich hat und warum er
Sätze  sagt  wie:  „Ein  Eisenwalzwerk  muss  zugleich  eine
Universität  sein.“

Das Konzept des universellen Künstlers ist den Zuhörern noch
fremd: „Jeder Mensch ist ein Künstler. Jeder Mensch ist ein
Superstar. Jeder Mensch ist ein elitäres Wesen.“ Wenn Beuys
seine kunstpolitischen Visionen in Japan ausbreitet, schaut er
in viele fragende Gesichter, gebetsmühlenartig muss er dann
seine  Theorien  darlegen.  Japan  mag  für  Beuys  ein  lang
ersehntes  Reiseziel  und  ein  utopischer  Kunsttraum  gewesen
sein. Dass ihn zwar japanische Kultur und Mentalität erregten
und interessierten, ihm aber letztlich durchaus fremd blieben,
auch davon erzählt diese Ausstellung, für deren Besuch man vor
allem eines braucht: sehr viel Zeit.

Joseph Beuys: 8 Tage in Japan und die Utopie EURASIA,
Nationalgalerie  im  Hamburger  Bahnhof,  Museum  für  Gegenwart
Berlin, Invalidenstraße 50-51, 10557 Berlin, bis 1. Jan. 2012,
geöffnet Di-Fr 10-18 Uhr, Sa 11-20 Uhr, So 11-18 Uhr, Mo
geschlossen,
Eintritt 12 Euro, ermäßigt 6 Euro.

Weitere Infos unter http://www.hamburgerbahnhof.de

Bücher,  die  man  nicht
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vermissen würde
geschrieben von Rudi Bernhardt | 31. Oktober 2011
Es schüttet aus Eimern, meine Laune tapst gleichen Schrittes
mit dem tristen Oktobertag, ins Ohr schallt mir meine alte
Kollegin Sabine Brandi, deren Thema im morgendlichen Hörertalk
auf WDR5 Bücher sind, die unbedingt zu empfehlen seien. Die
sollten doch Anrufer benennen, beschreiben, bejubeln. Weil das
Wetter so mies, meine Laune so gleichschreitend und meine
aktuelle Weltsicht so wenig sonnig, fällt mir sofort die Frage
ein: Welche Bücher hätten nicht geschrieben werden müssen oder
sollten demnächst auf keinen Fall geschrieben werden?

Fix antwortet meine innere Stimme: Allen voran eine Biographie
des naseweisen liberalen Leisetreters Philipp Rösler, die hat
aber schon mindestens eine Leserin, eine bundesweit bekannte
Kanzlerin, die sich für nichts zu schade ist.

Ebenso wenig schreit die Welt danach, demnächst eigenhändig
verfasste  Innenansichten  eines  freiherrlichen  Clowns,  der
einst reformistischer Verteidigungsminister und Shooting Star
am Polithimmel war, lesen zu müssen.

Oder wurde die jugendlich geprägte Rückschau eines Fußballers
mit Namen Philipp Lahm für unverzichtbar gehalten, um mit
bebender  Erwartung  Enthüllendes  aus  Jogis  Löwenkäfig  zu
erfahren?
War es unvermeidlich, dass Dieter Bohlen zweimal bestsellernd
die Buchhandelsregale füllte oder Thilo Sarrazin (ist nicht
zufällig gemeint, dass die beiden in einem Absatz auftauchen)
seine pseudowissenschaftliche Gülle in Millionenauflage unters
Volk brachte?

Hätte ein möchtegernegroßes Männlein mit lächerlichem Bart in
viel zu kurzer Kerkerhaft ein kurzes Buch verfassen müssen,
das zwar miserabel verfasst, dennoch bestverkauft aber meist
ungelesen blieb. Einschub: Hätte es nicht, aber lesen hätten
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es mehr Menschen sollen, dann wäre so manches dem Lande und
der Welt vielleicht erspart geblieben.

Nun,  ich  habe  da  auch  noch  etwas  Versöhnliches:  Als  ich
Konfirmation  feierte,  kam  ein  Geschenkpäckchen  im
Vierfamilienhaus an der Dortmunder Kuithanstraße an. Als ich
es auspackte, sah ich auf einen ziemlich erschreckenden Titel:
„Der SS-Staat“, Autor Eugen Kogon. Ich habe es noch irgendwo,
habe es mehrfach gelesen und nicht so recht verstanden, dass
es im Laufe der Jahrzehnte ziemlich in Vergessenheit geriet.
Dieses Buch eines Zeitzeugen, diese deutsche Frühausgabe eines
„Archipel Gulag“ ließ in meinen damaligen Kindskopf das Grauen
krauchen  und  lenkte  meine  Haltung  zu  Menschen,  Staat,
Demokratie,  Autorität  in  meine  Richtung.  Ein  Buch,  das
geschrieben und möglichst gelesen werden musste.

„Merlin“  –  Isaac  Albéniz‘
wirrer  Opernschinken  in
Gelsenkirchen
geschrieben von Martin Schrahn | 31. Oktober 2011

König  Arthur  (Lars-Oliver
Rühl) hält das Schwert des
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Mächtigen. Foto:MiR/Beu

Endlich mal keine „Carmen“, „Traviata“ oder „Zauberflöte“ –
allesamt  Opernhits,  die  landauf,  landab  heruntergenudelt
werden. Dafür bekommen wir „Merlin“. Das ist der Zauberer aus
der Artus-Sage. Das ist hehrer Stoff, große Oper, ja großes
Kino. Da hat sich schon Richard Wagner prächtig bedient, haben
sich  unzählige  Literaten,  später  Filmemacher  inspirieren
lassen.

„Merlin“  also.  Das  Gelsenkirchener  Musiktheater  im  Revier
(MiR) lädt zur Deutschen Erstaufführung einer Oper, die indes
schon über 100 Jahre alt ist. Sie stammt von dem Spanier Isaac
Albéniz. Geschrieben auf das Libretto eines reichen Briten
namens Francis Burdett Money Coutts. Ein exzentrischer Kauz
und glühender Wagnerianer, der sich im wahnhaften Wetteifern
mit  dem  Bayreuther  Meister  an  einer  Artus-Trilogie
abarbeitete.

Albéniz wiederum, als meisterlicher Pianist in Europa eine
Größe, als Komponist vor allem mit Klavierwerken glänzend,
wollte  in  den  1890er  Jahren  die  Oper  für  sich  entdecken.
Vielleicht war auch da ein wenig Geltungsbedürfnis im Spiel,
der  unbedingte  Wille,  als  Spanier  im  Konzert  des
mitteleuropäischen  Musikdramas  mitzumischen.  In  London
jedenfalls fanden Albéniz  und der „Literat“ zusammen. Leider:
Denn dieser Begegnung bedurfte es in der Musikgeschichte nun
wirklich nicht.

Das Ergebnis nämlich war „Merlin“: schrecklich unbeholfen im
dramaturgischen  Verlauf,  unsäglich  das  Libretto,  krude  und
wüst in der musikalischen Gestaltung. Albéniz serviert uns
Wagner light in Verbindung mit übersteigertem Verismo. Eine
Melange, die oft in pur Plakativem mündet. Offenbar hatte der
Komponist  wenig  Gespür  dafür,  die  Szenerie  klanglich
differenziert zu zeichnen. „Merlin“ ist ein wirrer „Schinken“,
der  an  Richard  Strauss’  wenig  später  erschienene  „Salome“
nicht mal kratzen kann.



Trotz allem hat sich das MiR an die Ausgrabung gewagt, acht
Jahre nach der Uraufführung in Madrid. Hat das Werk mutig
eingekürzt auf drei konzentriert gefasste Akte. Und hat sich
an diesem „Schatz“ gehörig verhoben. Regisseur Roland Schwab
präsentiert  Archetypen,  keine  Charaktere.  Ausstatter  Frank
Fellmann zeigt im wabernden Nebel oder mystischen Blau eine
Straße ins Nirgendwo, einen gestrandeten Wagen. Merke: Die
Sehnsucht nach dem Sagenhaften ist auch der Moderne nicht
fremd.

Blonder Racheengel:
Nivian  (Petra
Schmidt)  tötet
Merlin  (Björn
Waag).  Foto:
MiR/Beu

Die Ritter kommen hingegen ritterlich daher (Kostüme: Renée
Listerdal), wenn Artus, wie ein tumber Siegfried, das Schwert
aus dem Stein zieht und König wird. Nach dem Krieg mit den
Anhängern  der  grundbösen,  verräterischen  Morgan  sehen  wir
aufgespießte  Köpfe.  Im  Schlussakt  plötzlich  Merlins  Ende,
blutig gerichtet von seiner Sklavin Nivian.

Wahn,  überall  Wahn.  Die  Regie  hat  den  Figuren  vor  allem
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aufgesetzte, exaltierte Posen verordnet. Bjørn Waag (Merlin),
Lars-Oliver Rühl (Arthur) und Majken Bjerno (Morgan) singen
überwiegend am oberen Ende der Ausdrucksskala, was den Stimmen
nicht  bekommt.   Einzig  Petra  Schmidt  (Nivian)  verströmt
bisweilen lyrische Wärme in differenzierter Dynamik. Dirigent
Heiko  Mathias  Förster  wiederum  führt  Chor  und  Neue
Philharmonie Westfalen einigermaßen unfallfrei durch die wüste
Partitur.

Am Ende haben wir gegen zehn Uhr die Oper verlassen und wähnen
uns  um  die  Mitternacht.  Wir  hören  „Iberia“  –  wunderbarer
Albéniz.

 

Deutscher Buchpreis 2011 für
ostdeutschen Familienroman
geschrieben von Britta Langhoff | 31. Oktober 2011

Es  ist  amtlich.  Der  vorher  als  haushoher
Favorit gehandelte Eugen Ruge ist der Gewinner
des  diesjährigen deutschen Buchpreises. Er
gewann  den  angesehenen  Preis  für  seinen
Familienroman  „In  Zeiten  des  abnehmenden
Lichts“.  Die  Jury  des  Börsenvereins  des
deutschen Buchhandels begründete: „Es gelingt

ihm, die Erfahrungen von vier Generationen über fünfzig Jahre
hinweg  in  einer  dramaturgisch  raffinierten  Komposition  zu
bändigen.“

„In Zeiten des abnehmenden Lichts“ erzählt Ruge anhand einer
sich  über  4  Generationen  erstreckenden  ostdeutschen
Familiengeschichte das Epos vom allmählichen Untergang der DDR
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und der sozialistischen Ideologie. Kaleidoskopartig erzählt er
in wechselnden Perspektiven von bröckelnden Mauern sowie vom
bröckelnden  Familienzusammenhalt.  Mit  der  Geschichte  des
Powileit/Umnitzer-Clans  bewahrt  Ruge  weite  Teile  der
Geschichte seiner eigenen Familie. Einer Familie, die zum mit
der Mauer untergegangenen intellektuellen DDR- Establishment
gehörte,  dem  heutzutage  keine  größere  historische  Relevanz
mehr zugebilligt wird.

Ist der Preis nun auch aus der Sicht der Zielgruppe, des
Lesers  gerechtfertigt?  Zunächst  ist  heutzutage  sicher  jede
Preisvergabe an einen Autor gerechtfertigt, der sich seinem
Thema mit Herzblut verschrieben hat und nicht nur auf den
schnellen Bestsellererfolg schielt. Ob die Preisvergabe diesem
Buch  und  seinem  Anliegen  nun  aber  mehr  schadet  als
nützt?  Schon  vorab  wurde  das  Buch  mit  Vorschusslorbeeren
überhäuft. Den Alfred-Döblin-Preis für das beste Manuskript
erhielt  Ruge  bereits  2009,  die  Besprechungen  in  den
Feuilletons  waren  hymnisch,   euphorisch  wurden  gar  die
ostdeutschen Buddenbrooks begrüßt.

Das Buch ist keine leichte Kost und verlangt dem Leser ob der
ungeordneten  Zeitsprünge  und  Perspektivwechsel  ungeteilte
Aufmerksamkeit ab. Ruge setzt in seiner Erzählung ganz auf
präzise  Beobachtung,  es  ist  ihm  wichtig,  seinen  Figuren
Gerechtigkeit  widerfahren  zu  lassen.  Obwohl  von  einem
melancholischen  Unterton  getragen,  kommt  seine  Sprache
unprätentiös, fast nüchtern daher. Der Leser bleibt während
der Lektüre seltsam distanziert. Natürlich werden nur wenige
dieses  Buch  emotionslos  lesen,  sind  die  historischen
Ereignisse doch bei fast allen auch mit privaten Erinnerungen
oder Familiengeschichten verknüpft. Umso mehr hätte man sich
als  Leser  wenigstens  eine  Figur  gewünscht,  mit  der  man
empathisch diese Geschichte hätte miterleben und miterleiden
können.  Die  Zeit  war  sicher  mehr  als  reif  für  einen
unverstellten  Blick  auf  die  DDR,  die  Nöte  aber  auch  die
Freuden des Lebens dort. Dies literarisch bewahrt zu haben,



ist das große Verdienst Eugen Ruges und macht „In Zeiten des
abnehmenden Lichts“ sicher zu einem der wichtigsten Bücher des
Jahres.  Definitiv  kann  der  Autor  für  sich  verbuchen,
Geschichte  als  Familiengeschichte  erlebbar  gemacht  und  dem
wiedervereinigten Land ein umfassendes ostdeutsches Panorama
geboten zu haben.

Dennoch bleibt die Befürchtung, dass nun viele dieses Buch
kaufen  oder  verschenken,  um  es  als  „must  have“  des
Bücherherbstes demonstrativ ins Regal zu stellen. Nach der
Lektüre bleibt man mit der Frage zurück: Wäre die Familie in
einem anderen System glücklicher geworden? Nach der Vergabe
des Buchpreises fragt man sich: Wäre Ruge ohne die Lobeshymnen
mit seinem Werk glücklicher? Ich bezweifele, dass es seine
Intention  war,  das  ostdeutsche  Komplementärwerk  zu  Thomas
Manns Meisterstück vorzulegen. Was er vorgelegt hat, ist der
derzeit gültige Roman zur deutschen Einheit aus ostdeutscher
Sicht. Möglicherweise war dies der Konsens, der die Jury zur
Vergabe des Preises an Ruge bewog.

Der Autor: Eugen Ruge kam 1958 mit seiner Familie zusammen
nach Ost-Berlin. Sein Vater ist der bekannte Alt-Kommunist
Wolfgang  Ruge,  der  seinerzeit  von  den  Sowjets  in  ein
sibirisches  Lager  deportiert  wurde.  Eugen  Ruge  arbeitete
zunächst als wissenschaftlicher Mitarbeiter am Zentralinstitut
für Physik der Akademie der Wissenschaften der DDR. Seit 1986
arbeitet  er  schriftstellerisch  und  wirkt  seit  1989
hauptsächlich als Autor für Theater, Funk und Film. „In Zeiten
des abnehmenden Lichts“ ist sein Debütroman.

Eugen  Ruge:  „In  Zeiten  des  abnehmenden  Lichts“.  Roman.
Rowohlt. 432 Seiten, €19,95



Schicksal  und  Geschichte:
Prokofjews  „Krieg  und
Frieden“  in  der  finanziell
gebeutelten Kölner Oper
geschrieben von Werner Häußner | 31. Oktober 2011
Ein großer Erfolg zur Eröffnung der Saison der Kölner Oper!
Sergej Prokofjews „Krieg und Frieden“ nach dem Roman Lew
Tolstois sorgte nicht nur für begeisterte Kritiken, sondern
bei der letzten Vorstellung auch für einen Beinahe-Tumult vor
der Kasse: Hätte der Intendant nicht kurzfristig Stehplätze
zur Verfügung gestellt, wären wohl einige Opernbesucher
frustriert nach Hause gegangen.

Der Krieg: Matthias Klink als von Schmerz und Qual
gekrümmter Pierre Besuchow - eine der drei Hauptfiguren
von Prokofjews Oper. Foto: Karl und Monika Forst

Mit „Krieg und Frieden“ hat Uwe Eric Laufenberg, seit 2009
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amtierender Intendant der Oper, einen zweiten grandiosen
Erfolg verbuchen können – nach der bejubelten Uraufführung von
Karlheinz Stockhausens „Sonntag aus Licht“ in der vergangenen
Spielzeit. Doch die künstlerischen Großtaten, obwohl vom
Publikum angenommen und mit viel Beifall bedacht, sind auch
ein Grund für fortlaufende Querelen um die finanzielle
Ausstattung der Bühnen Köln. Denn auf der einen Seite stehen
die politischen Erwartungen, die Oper Köln solle in der oberen
Liga der deutschen Bühnen mitspielen – was für eine
Millionenstadt kein überzogenes Ziel ist. Auf der anderen
Seite dräut eine chronische Unterfinanzierung von Oper und
Schauspiel. In der vergangenen Spielzeit 2010/11 lag das
Defizit bei fünf Millionen Euro, die aus den Rücklagen
entnommen werden müssen. Die Stadt, die in einer tiefen
Finanzkrise steckt, finanziert die Eigenbetriebe mit knapp 48
Millionen pro Jahr.

Ein künstlerischer Erfolg – die Uraufführung von „Sonntag aus
Licht“ – und ein Gastspiel in China haben die
Finanzierungslücke kräftig erweitert. Dazu ist die Verteilung
der Mittel zwischen Oper und Schauspiel nicht geregelt. Und
die Bühnen müssen dazu noch Tarifsteigerungen für 700
Mitarbeiter selbst auffangen; das sind 700.000 Euro.
Erschwerend kommt eine Kürzung im laufenden Spielbetrieb von
1,4 Millionen Euro dazu – so der Geschäftsführender Direktor
der beiden Bühnen, Patrick Wassenbauer.

Vor diesem Hintergrund hat die Deutschsprachige Opernkonferenz
jetzt die Stadt Köln aufgefordert, für eine solide finanzielle
Ausstattung der Oper Köln zu sorgen. „Es ist eine Zumutung für
die Kölner Oper, um jeden Euro eines künstlerischen Etats
feilschen zu müssen“ sagte der Vorsitzende der Opernkonferenz,
der Frankfurter Opernintendant Bernd Loebe, anlässlich der
Herbstsitzung der Konferenz in Zürich. So sei eine seriöse
künstlerische Planung eines städtischen Opernhauses nicht
möglich. Das Aufzehren der Rücklagen durch die laufenden
Aufgaben macht aus Sicht der Opernkonferenz deutlich, dass die



Kölner Oper einen zusätzlichen Zuschussbedarf von mindestens
fünf Millionen Euro hat. Der Kölner Kulturdezernent Georg
Quander hatte im September noch von sieben Millionen
gesprochen, wenn Köln mit Städten wie Frankfurt, Stuttgart und
Dresden gleich ziehen solle.

Nun kann sich die Oper Köln das unbezweifelbare Verdienst
anrechnen lassen, „Krieg und Frieden“ in einer weitgehend den
ursprünglichen Intentionen Prokofjews entsprechenden Fassung
auf die Bühne gebracht zu haben. Prokofjews Lieblings- und
Schmerzenskind, 1941 kurz vor dem Einmarsch der Deutschen in
Russland begonnen, sollte eine Oper über die Glücks- und
Sinnsuche von Menschen in einer erstarrten,
vergnügungssüchtigen, moralisch morschen Gesellschaft werden.
Prokofjew wollte, ganz im Sinne Tolstois, die Menschen in
ihrer Suche nach Sinn, Liebe, Erfüllung darstellen – und ihr
Scheitern im Strudel historischer Ereignisse, die sie weder
vorhersehen noch verantworten konnten.Die Verknüpfung
individueller Schicksale mit dem ehernen Gang einer
unberechenbaren Geschichte: das ist Tolstois Thema, und das
interessierte Prokofjews seit der Jugendlektüre des Buchs.

Doch Prokofjews Pläne erwiesen sich als Schaum: Der
überraschende Kriegsbeginn, die Parallele von 1941 mit dem
Überfall Napoleons 1812 und dem alle Stände einigenden
nationalen Widerstand legte es nahe, die patriotischen und
heroischen Momente zu Lasten der intimen Szenen
herauszustellen. Prokofjew arbeitete das Werk mehrmals um,
ergänzte es durch Massenchöre und ein Sieges-Finale, das wohl
den „vaterländischen“ Krieg gegen Napoleon mit dem aktuellen
Niederringen von Hitlers Armeen in Bezug bringen sollte.
Behindert und bedrängt von der sowjetischen Kulturbürokratie
und ständig bedroht von der Gefahr, ein Opfer der Willkür des
stalinistischen Terrors zu werden, konnte Prokofjew seine Oper
nie vollständig auf der Bühne erleben. Die Uraufführung einer
kritischen Edition, die der Fassung letzter Hand Prokofjews
entsprach, fand erst 1959 in Moskau statt. Der Ruch der



Propaganda-Oper erschwerte die Rezeption zumal im Westen. In
der DDR fand die Erstaufführung 1961 in Leipzig statt, in der
Bundesrepublik gab man „Krieg und Frieden“ in einer
Bearbeitung erstmals 1969 in Gelsenkirchen – ohne nachhaltigen
Widerhall.

In Köln reduzierten Dirigent Michael Sanderling und Regisseur
Nicolas Brieger das Werk auf dreieinhalb Stunden Spieldauer.
Dabei verzichten sie auf die retardierenden Volks- und
Massenchöre, mit denen Prokofjew das Werk zum sowjetischen
Monumental-Spektakel aufblasen sollte. Von den dreizehn
Bildern erfasst der Rotstift das achte, große Teile des
zehnten und das Triumph-Finale; die Gestalt des Generals
Kutusow entfällt als einzige größere Partie.

Die Kürzungen ermöglichen Brieger, die Geschichte der
Hauptpersonen ins Zentrum zu rücken und den Bruch zwischen
einem intimen Drama und einer epischen Historienerzählung zu
überbrücken. So holt er eine Intention Tolstois zurück: Er
verknüpft konzentrierter die Fäden des einzelnen Schicksals
mit den Strängen der allgemeinen Ereignisse. Bühnenbildner
Raimund Bauer hat ihm dafür Räume voll Melancholie, Verfall
und Trostlosigkeit geschaffen. Die Wände, zwischen denen die
großstädtische russische Gesellschaft feiert, tanzt und
intrigiert, stehen mit ihren verblichenen Farben und leeren
Supraporten für Verfall. Sie lassen sich rasch verschieben,
öffnen oder schließen Räume, schaffen Perspektiven,
konzentrieren den Blick auf bestimmte Personen.

Im zweiten Teil weitet Bauer die Bühne für die Moskauer
Szenen, schafft einen tief nach hinten geöffneten Raum, in dem
sich Mord und Vergewaltigung, Aufmärsche und Todeskarawanen,
Brand und Kampf ereignen. In dieser Leere verlieren sich die
Menschen auch am Ende der Oper: Brieger lässt den Schluss
offen; die Schicksale, die uns für gut drei Stunden vor Augen
gestellt wurden, verlieren sich in der fahlen, verrauchten
Weite dieser zerstörten Welt. Was bleibt, ist ein lesender
Pierre Besuchow am Ende: Ein Mensch, der zu sich selbst



gefunden hat, ein intensives Bild für einen möglichen
Aufbruch, die Ahnung einer heilenden Welt.

Ein Plus der Kölner Inszenierung ist die fein abgestimmte,
psychologisch dichte Personenregie Briegers. Kein Blick, keine
Geste bleibt dem Zufall überlassen. Brieger findet auch die
Kraft zu Bildern, die über sich hinausweisen: Wenn Fürst
Andrej zum ersten Mal seine spätere große Liebe Natascha
sieht, strecken beide die Arme nacheinander aus, erreichen
sich aber nicht. Die dritte Szene, der Besuch von Natascha
Rostows Familie beim alten Fürsten Bolkonski, ist ein
Kabinettstück vollendeter Charakterisierungskunst. Der Alte
zeigt schon in seiner Kleidung (stets treffende Kostüme:
Andrea Schmidt-Futterer), dass er die rangniederen und
verarmten Rostows verachtet; er tritt ihnen nachlässig mit
langer Unterhose unter dem Hausmantel gegenüber.

Aber auch die Reaktionen der Frauen – die verängstigte,
gleichwohl selbstbewusste Natascha, die vom Schmerz über ihre
Arroganz durchfahrene Marja Bolkonskaja – sind subtil
beobachtet und so differenziert wie Tschechow’sche Charaktere
ausgearbeitet. In den Massenszenen versucht Brieger,
peinlichen Realismus zu vermeiden, wenn er auch schonungslos
sexuelle Gewalt und enthemmte Brutalität zeigt. Einzig die
Szene mit Napoleon (ausdrucksstark: Miljenko Turk) hätte durch
weniger rabiate Parodie gewonnen: Ein haltloser Kretin, der
auf dem Sandkasten liegt und Fähnchen steckt, wirkt weder
schillernd noch gefährlich.

Zum Szenischen tritt in Köln gleichrangig das Musikalische:
Michael Sanderling beherrscht die dröhnenden Klangmassen, die
Momenteheroischer Wucht, mehr noch aber die differenzierte
Gestaltung der kammermusikalischen, farbenreichen Szenen. Der
berühmte h-Moll-Walzer changiert zwischen verhangener Trauer
und lasziver Schmeichelei; die großen orchestralen
Schilderungen sind in ihren Mussorgsky-Anklängen, ihrer
lapidaren Schwere und melancholischen Tönung getroffen.
Sanderling erweist sich als kompetenter Sänger-Begleiter, der



das ausgezeichnet aufspielende Gürzenich-Orchester im rechten
Moment zurücknehmen kann, der aber auch wundervollen
kammermusikalischen und solistischen Details zu ihrem Recht
verhilft.

Johannes  Martin
Kränzle  als  Fürst
Andrej. Foto: Klaus
und Monika Forster

Den Sängern tut eine solch kooperative Stütze gut: Johannes
Martin Kränzle beweist als Andrej wieder, dass er sich in die
erste Riege emporgesungen hat. Den Charakter des noblen, aber
traumatisierten und zutiefst vom Leben verunsicherten Fürsten
erfasst er in der Farbe seines Baritons, aber auch in seinem
bewussten, präzis ausgeformten Spiel.

Für die Natascha Olesya Golovnevas gilt Gleiches: Sie
erfüllt die ariosen Teile ihrer Partie mit dem intensiven
Glanz eines sicher positionierten Soprans, führt den Atem
nahezu perfekt, singt ein strömendes Legato und beherrscht
nach der Nervosität der Premiere auch die Lautstärke mancher
zu massiv angelegter Spitzentöne. Matthias Klink ist vom
Charakter seines Tenors und von der Erscheinung als
grüblerischer Intellektueller eine ideale Verkörperung des
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Grafen Pierre. Er, die „Klammer“ des Geschehens, wirkt
glaubwürdig als entschiedener Gegenspieler des schmierigen
Anatol Kuragin (wirkungsvoll: Mirko Roschkowski) wie als von
Angst geschütteltes und von jeder Orientierung verlassenes
Opfer des französischen Terrors. Dass Manfred Fink die
treuherzige Verkörperung der weisen russischen Volksseele, den
bäuerlichen Philosophen Platon Karatajew, behutsam
zurücknimmt, nimmt der Figur ihren aufdringlichen
Symbolcharakter.

Olesya  Golovneva
als Natascha. Foto:
Karl  und  Monika
Forster

Prokofjews Werk wäre eine Sache großer Bühnen – und nach dem
Erfolg der Kölner Aufführungsserie sollte man sich von Hamburg
bis Wien ernstlich überlegen, ob man auf diese beeindruckende,
musikalisch  wie  szenisch  dankbare  Oper  im  Repertoire
verzichten kann. Es wäre eine längst fällige Wiedergutmachung
an  Prokofjews  ambitioniertestem  Werk.  Und  in  Köln  ist  zu
hoffen, dass „Krieg und Frieden“ wieder aufgenommen wird.
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„Die  Lincoln  Verschwörung“:
Gleiches Recht für fast alle
geschrieben von Leah Herz | 31. Oktober 2011
Um das gleich am Anfang zu klären, es geht hier nicht um die
Hintergründe und den Ablauf der Verschwörung, die zu Lincolns
Ermordung  durch  John  Wilkes-Booth  führte,  sondern  zu  dem
nachfolgenden  Prozess  der  überlebenden  Attentäter  und  der
Mutter zweier Mittäter. Es ist allerdings ein Kostüm- und
Historienfilm, ein Genre, das ich nicht so auf mein Banner
geschrieben  habe.  Andererseits  fand  ich  das  Thema  vom
Grundsatz her interessant genug, um mir den Film anzusehen.

Robert  Redford  als  Regisseur  von  „The  Conspirator“
(Originaltitel)  ist  ein  Fürsprecher  der  Gerechtigkeit  für
alle. Er hat inzwischen sieben Filme inszeniert, von denen ich
besonders „Ordinary People“ sehr positiv in Erinnerung habe.

Hier also stehen die überlebenden Verschwörer und alle, die
mit  ihnen  zu  tun  hatten,  nun  vor  Gericht.  Vor  einem
Militärgericht,  wohlweislich,  weil  sich  bei  Mord  an  einem
Präsidenten, dem obersten Befehlshaber, die Militärs diesen
Fall nicht aus der Hand nehmen lassen wollen. Das ist, wie der
widerwillig bestellte Anwalt (James McAvoy) der Angeklagten
Zivilistin,  Mary  Surratt  (Robin  Wright)  findet,  gegen  die
Verfassung, die jedem Bürger eine Jury von „peers“ zugesteht.
In  einem  Militärtribunal  findet  die  Angeklagte  allerdings
keine Gleichstehenden.

Über  solche  Kleinigkeiten  setzt  sich  Edwin  Stanton  (Kevin
Kline), der Kriegsminister (sowas wie Verteidigungsminister,
was ja paradox ist) großzügig hinweg. Wichtig ist für ihn, das
Land „vom großen Schmerz des Verlustes“ schnell zu heilen und
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den Terror der Mörderbande im Keim zu ersticken. So gelangt
auch Mary Surratt sofort ins Visier des gnadenlosen Ministers.
Sie führte die Pension, in der Wilkes-Booth ein und aus ging,
was sie automatisch als Keimzelle der Verschwörung abstempelt.
Dazu kommt, dass der bereits getötete Wilkes-Booth ihren Sohn
John des Öfteren dort besuchte. Ihre Beteuerungen, dass sie
von Zweck und Inhalt dieser Treffs nichts wusste, stoßen auf
taube  Ohren.  Allerdings  neigt  ihr  Anwalt  nach  mehreren
Gesprächen mit seiner Klientin doch zu der Auffassung, dass
sie höchstwahrscheinlich unschuldig ist. Erschwerend kommt zu
seiner Verteidigung hinzu, dass er nie allein mit Mrs. Sarratt
sprechen darf, ein weiterer Verstoß gegen ihre Bürgerrechte.
Jeder  Einspruch,  jeder  Entlastungszeuge  wird  vom  Tribunal
abgelehnt. Wer sich in der amerikanischen Historie auskennt,
weiß, wie der Prozess ausging.

Wer sich in der amerikanischen Historie auskennt, merkt auch
die Analogie zu heutigen Verfahren, besonders was sogenannte
„Kriegsgefangene“  angeht,  Bürger  islamischen  Glaubens,  oder
mit  einer  Herkunft  aus  Krisengebieten,  die  gleichzeitig
terroristische Hochburgen sind. Verfassung hin oder her, auch
heute  werden  verfassungsrechtliche  Bestimmungen  mit  Füßen
getreten, aber mit umfangreichen Rechtfertigungsstatements und
ordentlich Schuhwichse blankpoliert.

Gut gefallen hat mir Kevin Kline in seiner sehr untypischen
Rolle  als  bösartiger  Minister.  Robin  Wright,  für  mich
ansonsten Königin der Eiswürfelmimik, ist hier gut besetzt und
gar nicht so eisig. Auch James McAvoy ist glaubwürdig als
junger,  eher  unerfahrener  Anwalt.  Überrascht  war  ich  vom
Anblick  des  „Gilmore  Girls“  Rory,  aka  Alexis  Bledel,  als
McAvoys love interest. Wie schade, so ein Image wie das der
Serienheldin wird man schwer wieder los.

Dem Thema angemessen war leider auch die Beleuchtung. Immer
wieder  musste  ich  dem  Impuls  widerstehen,  meine  kleine
Taschenlampe  hervorzukramen.  Vielleicht  wollte  Redford,  ein
Umweltretter, Strom sparen? Es war stellenweise – sogar bei



Außenaufnahmen  –  so  duster,  dass  der  Film  ebenso  gut  in
Schwarzweiß hätte gedreht werden können. Oder Sepia.

Die Geschichte ist im Großen und Ganzen spannend erzählt,
selbst wenn man den Ausgang kennt. Historiker mit Schwerpunkt
USA und Menschen mit Interesse am geltenden amerikanischen
Recht sind in diesem Film genau richtig.

Serientäter in Bochum – der
neue Krimi von Theo Pointner
geschrieben von Britta Langhoff | 31. Oktober 2011

Vier Jahre haben treue Leser warten müssen,
bis Kommissarin Katharina Thalbach und ihre
Kollegen von der Bochumer Kripo zum zehnten
Mal ermitteln. Band 9 „Highscore“ endete mit
einem Cliffhanger erster Güte. Die Frage, ob
Ex-Mann und Sohn der smarten Kommissarin ein
Attentat überlebt haben, blieb offen.

Autor  Theo  Pointner  hatte  ob  dieser  langen  Wartezeit  ein
Einsehen und spannt seine Leser in Band 10  „Abgesang“ nicht
allzu lange auf die Folter. Schon auf den ersten Seiten wird
die drängende offene Frage aufgelöst. Doch viel Zeit haben
Katharina Thalbach, ihr – zur Überraschung aller – neuer Chef
Berthold Hofmann und das Team nicht, sich um ihr Privatleben
zu kümmern. Eine widerwärtige Mordserie hält Bochum in Atem.
Ein Psychopath von äußerst brutalen Ausmaßen mordet erst das
Kind  und  dann  die  Mutter.  Ein  15jähriges  Mädchen  wird
erstochen, bei der Mutter fand eine fast schon rituelle Tötung
statt.

Ausgerechnet die Thalbach, sonst bei jeder Ermittlung ruhe-
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und rastlos getrieben, engagiert sich diesmal nur halbherzig.
Zu sehr nehmen drängende Fragen ihres Privatlebens sie in
Beschlag und lassen sie fast schon verzweifeln an der von ihr
gewählten Art der Lebensführung. Als dann ein fünfjähriger
Junge verschwindet, muss alles Private zurückstehen, denn nun
ist klar: Die Bochumer Kripo hat es mit einem Serientäter zu
tun und ihr läuft die Zeit davon.

„Abgesang“ ist ein handwerklich gut gemachter Krimi. Nicht
mehr, aber eben auch nicht weniger. Es steht Krimi drauf, es
ist Krimi drin und keine Mogelpackung. Solide und ehrlich, so
wie  man  es  auch  den  Menschen  im  Ruhrgebiet  nachsagt.
Glücklicherweise  gehört  „Abgesang“  jedoch  nicht  zu  den
Ruhrpott-Krimis,  die  nur  vom  Lokalkolorit  leben.  Für  den
heimischen  Leser  ist  es  sicher  schön,   ihm  wohlbekannte
Schauplätze  liebevoll  gezeichnet  im  Roman  beschrieben  zu
bekommen. Die Handlung könnte jedoch auch überall sonst in
Deutschland angesiedelt sein, was Pointner und den Krimiprofis
vom  Dortmunder  Grafit  Verlag  wünschenswerterweise  eine
Leserschaft über die Grenzen des Reviers hinaus erschließen
könnte.

Pointner hält im Roman die Spannung und ein gutes sprachliches
Niveau. Gelegentlich fällt ihm das Umgangssprachliche schwer,
aber in der Regel schaut er sehr genau hin. Seine Figuren – ob
Bildungsbürger oder angelernte Hilfskraft – überzeugen. Die
privaten  Probleme,  mit  denen  die  sympathische  Kommissarin
hadert, sind stets nachvollziehbar und mit ihrem drohendem
Burnout auch auf der Höhe der Zeit.  Dem Aufbau des Plots tut
es gut, den Mörder selbst zwischendurch immer wieder als Ich-
Erzähler zu Wort kommen zu lassen, ohne überflüssige Hinweise
auf seine Identität zu geben.. Die verquere Gedankenwelt des
Täters wird dadurch ein wenig nachvollziehbarer für den Leser.
Dessen Identität kommt die Thalbach noch vor dem ausgesprochen
blutigen  Finale  –  welches  die  Meßlatte  von  Slaughters
Belladonna locker überspringt – auf die Schliche. Nach der
Entlarvung  ist  die  Versuchung  groß,  zurückzublättern,  um



nachzusehen, an welcher Stelle genau er sich schon verraten
hat.

Der  gebürtige  Bochumer  Theo  Pointner  ist  studierter
Betriebswissenschaftler und als solcher Leiter des Medizin-
Controllings eines Krankenhauses im Ruhrgebiet. Als Autor ist
auch er ein Serientäter. Mit nunmehr zehn Bänden um Katharina
Thalbach hat er sich eine treue Fangemeinde erschrieben. So
nett er allerdings eingangs zu seinen Lesern war, den offenen
Plot aus dem Vorgänger-Buch aufzulösen, so sehr wird er die
Fans von Katharina Thalbach mit dem wiederum offenen Ende von
„Abgesang“ verstören. Es bleibt nur zu hoffen, dass der Titel
des Buches nicht schon das Programm für die Zukunft ist.

Theo  Pointner:  „Abgesang“.  Kriminalroman,  Grafit-Verlag,
Dortmund, 313 Seiten, 9,99 Euro.

 

„Melancholia“  –  Poetischer
Weltuntergang  auf  leisen
Sohlen
geschrieben von Leah Herz | 31. Oktober 2011
Im ersten Teil des Films, „Justine“ (gespielt von Kirsten
Dunst),  befinden  wir  uns  im  eleganten  Clubhaus  eines
Golfplatzes,  wo  ihre  Hochzeit  mit  Michael  (Alexander
Skarsgard,  Sohn  vom  berühmten  Stellan,  der  in  jedem
skandinavischen Film präsent ist, und auch hier mitspielt)
gefeiert werden soll. Arrangiert wurde die Fête von Schwager
John (Kiefer Sutherland), der nicht aufhören kann zu betonen,
wieviel Geld er für dieses Fest ausgegeben hat. Alle Freunde,
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Verwandte und Kollegen warten schon seit langem auf die Braut.
Aber zwei Stunden zu spät – der wedding planner (Udo Kier) ist
ein Nervenbündel – betritt sie lächelnd den Saal, und das
Festessen kann beginnen. Tafel und Gesellschaft erinnern an
„Festen“ von Thomas Vinterberg, allerdings nur optisch.

Es wird bald klar, dass Justine sich irrational verhält. Sie
verlässt scheinbar grundlos den Tisch, sie spaziert auf den
Greens  herum,  nimmt  ein  Bad,  schläft  ein  Ründchen,  aber
zwischendurch kommt sie auf einen Happen, auf einen Schluck,
auf einen Tanz, zurück in den Saal. Sie tanzt mit dem Vater
(John Hurt), wechselt ein paar Worte mit Mutter (Charlotte
Rampling), Schwester Claire (Charlotte Gainsbourg) und deren
kleinem Sohn Leo (Cameron Spurr). In Justines Gesicht erkennt
man eine gewisse Ratlosigkeit, in ihrem Verhalten Rast- und
Ruhelosigkeit.  Sie  bricht  unvermittelt  in  Tränen  aus.  Sie
schaut durch ein Teleskop, sieht den zusätzlichen Planeten.
Sie ist besorgt, will funktionieren, will glücklich sein und
glücklich machen, will das Richtige tun. Monumentale Aufgaben,
die ihre Depression vorantreiben?

Es kommt zu einem Eklat, und sie flieht die Feier.

Der  zweite  Teil,  „Claire“,  spielt  im  Haus  von  Justines
Schwester,  wo  sie  Unterschlupf  gefunden  hat.  Immer  wieder
schweift  ihr  Blick  zum  näherkommenden  Planeten.  Das
Familienleben mit Schwester, Schwager John und Neffen Leo ist
nicht einfach. Die Beziehung von Justine und Claire ist nicht
einfach. Claire fürchtet sich vor dem Planeten, fürchtet um
ihr  Leben  und  das  von  Leo.  John  tut  die  Gefahr  eines
Zusammenstoßes  mit  dem  Hinweis  „It’s  a  fly-by“  ab.  Je
besorgter Claire wird, desto ruhiger wird Justine. „I know
things“ sagt sie.

Das  Thema  Weltuntergang  war  mir  bisher  nur  aus  Science-
Fiction-Filmen bekannt. Mit viel Getöse, special effects und
fulminanten  Feuersbrünsten.  Nicht  so  in  „Melancholia“.  Der
Mikrokosmos  dysfunktionale  Familie  ist  der  Untergang.  Die



Depressionen, die Melancholie, die Angst.

Der Titel des Films ist der Name des Gestirns, das auf die
Erde zusteuert, und die Melancholie ist Thema.

Lars von Trier hat ja seit einigen Jahren von den meisten
Vorgaben  für  die  sogenannten  Dogma-Filme  Abstand  genommen,
aber ein bisschen was ist immer noch geblieben. Zum Beispiel
die Handkamera. Stative oder Rollkameras sind was Schönes, und
Regisseure wie Fassbinder haben geniale Sachen damit gemacht.
Sie  haben  sie  schweben,  tanzen  oder  im  Kreis  rum  fahren
lassen.  Sie  haben  sie  starr  stehen  lassen,  oder  wie  ein
menschliches  Auge  benutzt.  Lars  von  Trier  bevorzugt  die
Handkamera. Das mag manche Menschen schwindlig machen, mich
macht’s zum Teil des Geschehens. Diese Kamera schaut genau
dahin,  wo  ich  auch  hinschauen  würde.  Ich  fühle  mich
mittendrin.

Und  grad  wenn  mir  der  Kopf  anfängt  zu  schwirren  vom
Partygeschehen,  kommen  unvermittelt  dazwischengeschobene,
standbildhafte,  gemäldeartige  Ruhemomente.  Zum  Verweilen,
Eintauchen, Erholen. Justine treibt ruhig auf einem Waldsee,
ein  Bild  von  der  Schönheit  eines  Monet-Gemäldes.  Personen
stehen weit voneinander auf einer geheimnissvoll beleuchteten
Wiese. Die Oberfläche des bedrohlichen Planeten strahlt in
freundlichem Blau.

Die Besetzung hätte besser nicht sein können. Kirsten Dunst,
die es noch nie auf meine top-ten Liste geschafft hatte, ist
perfekt für diese Rolle. Die anderen sind keine Nebenrollen,
es  sind  alles  kleine  Hauptrollen.  Es  ist  ein  Film  voller
„Wow“-Momente, voller „Trinkt, o Augen, was die Wimper hält“-
Momente. Der malerisch schöne Anfang, der verstörende Verlauf,
und die opulenten Bilder des Endes.

So merkwürdig das klingt: es ist trotz des düsteren Themas ein
wunderschöner Film. Eine Augenweide, und wegen des wunderbaren
Soundtracks auch eine Ohrenweide.



Der  preußische  König  zeigt
sich milde
geschrieben von Hans Hermann Pöpsel | 31. Oktober 2011
Von  Überfällen  auf  Spielhallen  oder  über  dreiste
Handtaschenräuber liest man heutzutage, wenn die Polizei ihren
Tagesbericht  abliefert.  Früher,  als  die  Menschen  noch
quälenden Hunger kannten, ging es noch direkter zu: Da wurden
sogar Grundnahrungsmittel wie Getreide gestohlen.

In  Berlin  saß  ein  milder
König.  (Foto:  Pöpsel)

Für den Bereich Schwelm ist aus dem Jahr 1795 eine regelrechte
„Hungerrevolte“  überliefert.  Wenn  es  in  Notzeiten  zu
Getreideknappheit kam, hatten die Magistrate der Städte die
Aufgabe,  die  vom  preußischen  Staat  verordneten  Korn-
Ausfuhrverbote und die Einschränkung des Branntweinbrennens zu
überwachen. Weil im Winter 1794/95 in der Grafschaft Mark die
Brotpreise sprunghaft in die Höhe schnellten, griff die Not
leidende Bevölkerung von Schwelm zur Selbsthilfe, indem sie
Fuhrwerke mit Getreide überfiel, das trotz des Verbots in das
nahe Bergische Land ausgeführt werden sollte: Die Kaufleute
erhofften sich auf den dortigen Märkten noch höhere Erlöse als
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in der Mark.

Von einem dieser Überfälle gibt es im Archiv der Stadt Schwelm
einen  genaueren  Bericht.  Fünf  „Rädelsführer“  wurden
festgesetzt  und  angeklagt.  Sie  richteten  daraufhin  ein
Bittgesuch an den preußischen König und baten um Milde, und
dem  kam  der  Regent  sogar  nach.  Ihnen  wurde  unter  anderem
zugute  gehalten,  dass  sie  ja  im  Sinne  eines  königlichen
Erlasses gehandelt hätten, wonach verbotenerweise ausgeführtes
Getreide zu konfiszieren sei.

Die königliche Kriegs- und Domänenkammer in Hamm drängte zwar
später  auf  ein  scharfes  Urteil,  weil  man  revolutionäre
Stimmungen wie im absolutistischen Frankreich fürchtete, doch
der König lehnte eine Revision des Urteils ab. Zudem ordnete
er an, aus den Heeresmagazinen die Hälfte des für die Truppen
vorgesehenen  Getreides  an  die  Not  leidende  Bevölkerung  im
Herzogtum Cleve-Mark zu verteilen.

Solche  Einzelmaßnahmen  konnten  an  der  fortschreitenden
Verarmung  weiter  Teile  der  Bevölkerung  im  19.  Jahrhundert
jedoch  nichts  ändern.  Revolutionär  wurde  diese  Entwicklung
dann  in  den  Hungerwintern  der  40-er  Jahre  bis  hin  zur
Revolution  im  Jahre  1848.

Heute  haben  wir  keinen  mílden  König  mehr,  und  auch  eine
Revolution ist nicht in Sicht. Oder?

Gegen die Wand – eine milde
Brandrede
geschrieben von Rolf Dennemann | 31. Oktober 2011
Muss  alles  erst  in  den  USA  ausbaldowert  werden,
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kommerzialisiert oder erfunden werden, bevor es nach Europa
schwappt? In der Popmusik war das so (Ausnahme: Beatles), in
der Filmgeschichte sowieso, in der Mode ab und an, im Bereich
political correctness bis zum Erbrechen. Endlich und sicher zu
spät protestieren dort in den Zentren (wie immer, denn der
Landmann will ein Cowboy sein) die Menschen gegen all das, was
das soziale Gefüge in Gänze zu zerstören droht: Gegen das
Finanzsystem. Man konnte auch sagen: Gegen kriminelle Dummheit
und  Angst  der  Entscheidungsträger  in  der  Politik,  die  es
sicher nicht mehr sind, aber meinen, es noch sein zu können if
they still have guts.

Deutschland schläft und die, die Autos abfackeln, sind dumme
Pappnasen.  Hier  liegt  man  am  liebsten  auf  dem  Sofa  und
meckert. Diese ganze geistkorrupte Bande, eine Melange aus
Mainstreamern  des  Kapitalismus  und  Staatsträgern,  sind  ein
Gräuel und wir merken es nicht – besser gesagt: wollen es
nicht merken. Man kann ja nichts machen.

Nun wäre es ja der Lauf der Dinge, wenn diese Bewegung auf
Europa abstrahlt und man sich hier mal traut, auf die oft
zitierte  Kacke  zu  hauen,  die  Börse  besetzt,  Bankkonten
auflöst. Die Griechen protestieren in ihrem Interesse, die
spanische  Jugend  wird  endlich  mal  laut.  Die  Briten  hauen
Nachbars  Garten  kaputt.  Wohin  mit  der  Wut,  mit  der
Ahnungslosigkeit, mit dem Gefühl, verarscht zu werden? Und
hier geht es nicht um den niedlich als Wutbürger bezeichnen
Mitmenschen. Vielleicht gibt es ja bald den Wutburger bei
McDonalds, so wie alles schnell vermarktet wird. Hier geht es
um  eine  fast  globale  Tendenz,  die  Gemeinschaft  hinters
Licht zuführen. Der virtuelle Finanzmarkt hat alle infiziert.
Jede Stimme, doch vernünftig zu bleiben, schleimt durch die
Polit-Talk-Shows. Hunderte von Experten erklären, warum es so
ist, wie es ist und jeder erklärt es anders.

Derweil  werden  in  Griechenland  die  Armen  zu  Bettlern,  in
Ungarn  tobt  der  ungebremste  Nationalismus,  in  Russland
schmieren sich die Neureichen Goldstaub aufs Brot.



Vielleicht  gibt  es  ja  bald  genügend  Mutbürger,  die  Dinge
machen, die nicht vernünftig sind.

 

(Foto: Bernd Berke)

Sole  Sentry  rocken  plugged
und  unplugged  in  der
Hafenliebe
geschrieben von Anja Distelrath | 31. Oktober 2011

Kieron  Gerbig
- Foto: Sabine
Musik

Die  bisher  im  Bam  Boomerang  beheimatete  Dienstag-Reihe
„tuesday live“ bietet ab jetzt in der Dortmunder Hafenliebe
lokalen Bands eine Bühne. Sole Sentry, die in Kulturcafés,
Diskotheken und sogar Heavy-Metal-Kneipen, ein Standbein im
Live-Sektor  gefunden  haben,  werden  am  11.  Oktober  in  der
Hafenliebe plugged und unplugged auftreten. Die Band um den
gebürtigen Australier Kieron Gerbig verlangt von sich Tiefe,
gepaart  mit  einem  ordentlichen  Schuss  Rock.  Im  Interview
erzählt Kieron, wie sich die Band entwickelt hat und warum er
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es  liebt,  seine  Musik  so  zu  präsentieren,  wie  sie  auch
geschrieben wurde.

Am 11. Oktober spielt ihr in der Hafenliebe in Dortmund. Die
so genannte „Dienstags-Reihe“ soll lokalen Newcomer-Bands eine
Plattform geben. Doch so neu seid ihr eigentlich nicht. Seit
wann gibt es Sole Sentry?

Kieron  Gerbig:  Die  Band  gibt  es  schon  länger,  die
Konstellation ist allerdings neu. Bevor ich zu Sole Sentry
kam, spielte ich in der Band ‚Increase‘. Leider trennten sich
unsere  Wege  und  die  Band  wurde  aufgelöst.  Es  ging  mir
gesundheitlich nicht gerade gut, doch nach einer erfolreichen
Operation wollte ich sofort wieder mit der Musik loslegen. Und
das nicht alleine, sondern mit einer Band.

Wie bist zu Sole Sentry gestoßen?

Kieron Gerbig: Ich schaute mir eine Menge Bands an und als ich
die Jungs von Sole Sentry kennenlernte, wusste ich: Das ist
die Band, mit der ich Musik machen will. Also schrieben wir
neue Songs, machten unseren ganz eigenen Stil, es herrschte
stetig Austausch zwischen den Bandmitgliedern, so änderte sich
schließlich auch der Sound.

In der Hafenliebe werdet ihr plugged und unplugged spielen.
Was macht ihr da genau? Ist es euch wichtig zu demonstrieren,
dass eure Musik „handgemacht“ ist?

Sole  Sentry  -
Foto:  Sabine
Musik
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Kieron Gerbig: Ich für meinen Teil liebe es, die Musik so zu
präsentieren, wie sie auch geschrieben wurde. Schnörkellos und
an der Gitarre. Zumeist akustisch, um es dann gemeinsam im
Kollektiv zu einem fertigen Song zu zaubern. Unplugged kannst
du  natürlich  viel  mehr  Tiefe  in  die  Songs  reinlegen.
Selbstverständlich mögen wir es auch zu rocken und zu zeigen
wo der Hammer hängt. Daher unplugged und plugged.

Und  warum  Dortmund  und  nicht  Sidney?  Du  bist  gebürtiger
Australier, aufgewachsen in Marl, lebend in Dortmund. Warum
bist du im Ruhrgebiet geblieben? Wäre Australien nicht auch
ein guter Ort als Musiker?

Kieron Gerbig: Hier bin ich mit meiner Musik etwas Besonderes,
in Australien bin ich ein Australier unter vielen die rocken.
Australien ist ein guter Ort für Musiker, die Happy-Musik á la
Jack Johnson machen.

Vielen Dank für das Interview.

[youtube
http://www.youtube.com/watch?v=bJnbgsFI4I4&w=560&h=315]

Theater auf Feldforschung und
im Verschnittversuch
geschrieben von Rolf Dennemann | 31. Oktober 2011
Zwei kleine Theatererscheinungen der letzte Tage, ein „Stück“
und ein „Tanzstück“, in Dortmund und in Köln gezeigt, drängen
zum Nachdenken über den Nachwuchs.

Beginnen wir in Köln. Auf der „Bühne der Kulturen“ sieht man
„Aus Drei mach Eins“, ein Versuch, drei kleine Tanzstücke zu
einem abendfüllenden zu verknoten. Es ist ein Versuch und als

https://www.revierpassagen.de/4789/theater-auf-feldforschung-und-im-verschnittversuch/20111008_1801
https://www.revierpassagen.de/4789/theater-auf-feldforschung-und-im-verschnittversuch/20111008_1801


solcher wird er auch vermittelt. Die Reihe „Next Generation“
sagt uns, hier sieht man was, was noch Zeit braucht, aber
kommen wird. Aus dem Solo „Kehrseite“ von und mit Annekatrin
Kiesel, dem Duo „Human inside“ mit Cornelia Trümper und Arthur
Schopa und dem Musik/Tanz-Duo „Subcontinenscious“ mit Photini
Meletiadis und Laurenz Gemmer wurde ein Abend zusammengesetzt.
Muss nicht sein, aber einen Versuch war es wert.

Die  einzelnen  Konzepte  passen  nur  scheinbar  zusammen,
behindern  sich  aber  eher,  werfen  Fragen  auf,  die  nicht
aufkommen  sollten.  Im  Zentrum  steht  das  fast  autistische
Verhältnis des Tänzers zu seiner Musik und dem Klavier, das
eine zwanghafte Liaison mit der Bewegungskünstlerin eingeht.
Da sieht man, welch ein minimalistischer, aber starker Abend
es  hätte  sein  können.  So  war  es  ein  Tanzabend  mit
konventionellen  Intermezzi.  Immerhin.

In  Dortmund  zeigte  das  99-Cent-Theater  aus  Bochum  ein
Gastspiel,  das  sich  –  in  veränderten  Konstellationen  und
Inhalten – durch das Ruhrgebiet zieht, mal erarbeitet nach
Beobachtungen in Essen, mal in Duisburg. Hier im Theater im
Depot bietet die junge Truppe ihre „Eintagsfliegen“, einer von
ihnen  so  genannten  Feldforschung  folgend.  Diese
Feldforschungsserien sind eine Modeerscheinung. Man hat sich
am Dortmunder Flughafen aufgehalten. Die Beobachtungen dort
sind nun als Konzentrat auf der Bühne zu besichtigen. Da 
sieht man Stuhlsitzgruppen, einen Koffer, eine Erdkugel, die
von der Decke hängt. Drei Akteure kommen und gehen, dann wird
Text abgesondert, nicht viel, aber passgenau. Zugegeben, die
Texte von Elisa Müller (über das Fliegen an sich) haben eine
naiv-schöne Färbung.

Ansonsten ist das alles sehr dünn. Knappe 40 Minuten dauert
der Abend. Inhalt für gerade mal fünf Minuten kann man nicht
länger ziehen. Das war schon hörgerecht. Warum man Mikros für
die kleinen Ergebnisse großer Forschung benutzt, könnte dem
Verfremdungseffekt geschuldet sein, ist aber eher befremdlich.
Auch hier ein Versuch, der allerdings die Bühnengröße von ca.



12 mal 8 Metern nicht schafft, nicht in 40 Minuten, nicht so
dünn angewärmt.

Verehrter Apfel
geschrieben von Nadine Albach | 31. Oktober 2011
Steve Jobs ist tot – und natürlich ist das traurig, wie es bei
beinahe jedem Menschen traurig ist, wenn er stirbt, zumal so
jung. Und sicherlich war Steve Jobs ein Visionär, einer, der
nur wenige Grenzen im Denken akzeptiert hat, der neue Wege
gegangen  ist  und  den  Umgang  mit  Handys,  Computern,  Musik
verändert hat. Der beinahe religiöse Hype aber, der jetzt um
seine Person gemacht wird, ist mir fremd. Manchen gilt dieser
Mann, der doch auch nur Mensch war, schon beinahe als Erlöser,
dem seine Jünger folgen, ohne auch nur die geringste Kritik
zuzulassen.

Warum?

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

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

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

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

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

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

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

Mehr zum Weiterlesen gibt es hier.

Hier daafsse nichma bekloppt
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werden!
geschrieben von Bernd Berke | 31. Oktober 2011

Materialien  zur  psychotherapeutischen
Behandlung des Ruhrgebiets
 

Die  Statistik  ist  wohl  nicht  mehr  taufrisch,  doch
bemerkenswert: Im Ruhrgebiet warten Klienten im Schnitt 17
Wochen auf psychotherapeutische Hilfe. Im Bundesdurchschnitt
sind es 12,5 und im Osten der Republik 16,1 Wochen. Grund für
die offenbar eklatante Unterversorgung: In anderen Großstädten
werden rund 40 Therapeuten je 100 000 Einwohner zugelassen, im
Revier nur ungefähr 10.

Diese  Zahlen  hat  Prof.  Rainer  Richter,  Präsident  der
Bundespsychotherapeutenkammer,  in  einem  Gastbeitrag  für  die
Süddeutsche Zeitung (Ausgabe vom 6. Oktober) genannt.

Welche  Schlussfolgerungen  könnten  sich  daraus  ergeben?  Ein
paar knappe Ansätze:

Die  spontane  Reaktion:  Wieder  ein  Bereich,  in  dem  das
Ruhrgebiet trübe Schlussfunzel ist und pfeilgrade mal wieder
die „Süddeutsche“ das Elend aufgreifen kann. Zwischen Duisburg
und  Dortmund  ist  man  erneut  gekniffen.  Abgehängt  und
eingemacht.  Ach  ja.  Wann  hört  das  jemals  auf?

„Hier daafsse nichma bekloppt werden!“

Liegt es vielleicht an der hiesigen „Stell-dich-nicht-so-an“-
Mentalität? Brauchen wir den ganzen Psycho-Zauber nicht? Hat
sich daraus die gelegentlich robuste, ja zuweilen stiernackige
Seinsweise  regionaler  Rathausfürsten  entwickelt,  die  auch
kulturelle Feinheiten nicht gelten lassen mögen?
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Oder  so  besehen:  Sorgen  um  die  schiere  Bezahlbarkeit  des
Lebens stehen hier oft im Vordergrund. Man darf sich keine
feiner gesponnenen Leiden leisten.

Hypothese:  In  Freiburg,  Heidelberg  oder  Tübingen  gibt  es
signifikant  mehr  überempfindliche  Hysteriker(innen)  als  in
Gelsenkirchen oder Bottrop.

Ohnehin lassen sich Therapeuten lieber in schicken Städten wie
Hamburg oder München nieder.

Traue keiner Statistik: Wenn (siehe oben) im Revier so wenige
Therapeuten zugelassen werden, müssten dann die Wartezeiten im
Verhältnis zu anderen Regionen nicht noch viel länger sein?
Oder wird hier im raren Behandlungsfalle auch noch zügiger
abgefertigt?

Weitere Vermutung auf traditioneller Basis: Der Gang in die
Kneipe  ersetzt  im  Revier  nicht  selten  den  Gang  zum
Psychotherapeuten.  Immer  noch.  Paar  Pilsken  –  und  schon
scheint  es  wieder  zu  laufen.  Halbwegs.  Gute  Wirte  sind
bekanntlich  nebenher  Sozialarbeiter,  Therapeuten  und
Beichtväter. Von rustikalen Wirtinnen ganz zu schweigen!

Noch’n  Revierklischee:  Wenn  wenigstens  der  Fußballverein
gewinnt, geht es manchen Leuten schon wieder ein wenig besser.
Ein Pokal und erst recht eine Meisterschaft wirken heilsam.
Selbst  verlorene  Spiele  erzeugen  starke,  eindeutige  Bilder
ohne filigrane Verzweigungen und sonderlichen Hirnschwurbel.

Übrigens: Welche Interessen vertritt eine Organisation mit der
monströsen  Bezeichnung  Bundespsychotherapeutenkammer?  Der
eingangs erwähnte Prof. Richter behauptet, schon jetzt leide
fast jeder dritte Deutsche „innerhalb eines Jahres an einer
behandlungsbedürftigen psychischen Krankheit.“ Will die Kammer
womöglich die Schwelle für psychotherapeutische Intervention
so niedrig setzen, dass fast jede(r) hilfsbedürftig ist und
somit unentwegt neue Stellen in diesem Bereich entstehen? Will
man die Segnungen der Psychotherapie noch breiter ausstreuen,



nunmehr bevorzugt im Wilden Westen und im Wilden Osten?

Dafür danken wir schon jetzt. Auf Knien.

__________________________________________

Illustration: Fürs Bild (Titel „Auf der Couch“ / Foto: Bernd
Berke)  habe  ich  mich  von  der  Frankfurter  Allgemeinen
Sonntagszeitung (FAS) inspirieren lassen, die ihre gewichtigen
Themen öfter mal mit Playmobil-Figuren und anderem Spielgerät
darstellt.

Löwenhaftes  oder:
Mitteilbarkeit  des  Nicht-
Mitteilbaren
geschrieben von Günter Landsberger | 31. Oktober 2011

http://www.revierpassagen.de/4717/hier-daafsse-nichma-bekloppt-werden/20111007_1421/attachment/019
https://www.revierpassagen.de/4504/lowenhaftes-von-der-mitteilbarkeit-des-nicht-mitteilbaren-im-erzahlen/20111006_1201
https://www.revierpassagen.de/4504/lowenhaftes-von-der-mitteilbarkeit-des-nicht-mitteilbaren-im-erzahlen/20111006_1201
https://www.revierpassagen.de/4504/lowenhaftes-von-der-mitteilbarkeit-des-nicht-mitteilbaren-im-erzahlen/20111006_1201


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

Sehr gut hat mir schon das kräftige, das atmende erste Kapitel
gefallen,  so  gut,  dass  ich  spontan  innehalten,  den
Romanfortgang in der Schwebe lassen wollte, um den eröffneten
Spielraum  des  Möglichen  durch  zwangsläufig  immer  größer
werdende Bestimmtheit nicht allzu schnell antasten zu lassen.
Andererseits wollte ich meiner Neugier zugestehen noch etwas
mehr zu erfahren und geriet sogleich verlockt ins 2. Kapitel.

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

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

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

All dies und noch mehr – z. B. meine Erinnerung an von mir
bereits gelesene Blumenberg-Bücher und an Mitteilungen über
Blumenberg, die ich von zweien, ehedem bei ihm Studierenden



bzw. in einem Fall über Georg Simmel bei ihm Promovierenden,
einst beiläufig bekommen habe – schoss so spontan zusammen.

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

Was es mit dem auf einmal in seinem nächtlichen Arbeitszimmer
auftauchenden  Löwen  für  eine  Bewandtnis  habe,  fragt  sich
detailliert  spürsinnig,  indem  er  von  der  einen
selbstgegebenen,  meist  vorläufigen,  nie  endgültigen  Antwort
zur nächsten übergeht, Blumenberg schon im ersten Kapitel.
Hier platt und plan das Ergebnis zu benennen, bei dem er sich
dennoch nach und nach beruhigt, brächte nicht wirklich etwas,
da  das  Suchen  nach  einer  Antwort  zu  jener  weitestgehend
umfassenden Antwort hinzugehört, die nur die ganze Erzählung
zu geben vermag. Fast nur Blumenberg – und das in wenigen
Abständen  immer  wieder  –  nimmt  diesen  für  ihn  selber
unverkennbar empirisch erfahrbaren und doch gewissermaßen aus
metaphysischen,  wenn  nicht  aus  phantastischen  Spären
herrührenden Löwen sinnlich wahr. Nur eine einzige weitere
Person, eine hochbetagte Nonne namens Käthe Mehliss bekommt an
einem  anderen  Ort,  den  Blumenberg  eines  alten  erkrankten
Freundes wegen besucht, unversehens Blumenberg u n d seinen
sonst  für  andere  unsichtbaren  Löwen  spontan
existenzbeglaubigend  zu  Gesicht.  Nur  diese  Nonne,  sonst
niemand.  Blumenberg  hat  sonst  keinen,  –  weder  in  seinem
engsten, noch in seinem weitesten Umkreis -, dem er arglos,
ohne arg missverstanden zu werden, auch nur irgendetwas über
diese mirakulöse Erscheinung, die vielleicht am zulässigsten
als Epiphanie zu bezeichnen wäre, mitteilen könnte. Bei einem,
wie er meint, ihm längst vertrauten Journalisten versucht er
es zumindest ansatzweise dennoch, aber, wie sich bald zeigt,
völlig vergebens.

„Der Einbruch des Absoluten war nicht mitteilbar. Er hätte nur
Ratlosigkeit erzeugt.“, heißt es auf der Seite 146 des Romans,
indirekt damit wohl auch ein resignatives Eingeständnis der



fiktiv-realen  Blumenbergfigur  hinsichtlich  möglicher
Mitteilbarkeit dokumentierend. Zugleich jedoch mag dies eine
tendenziell verallgemeinerbare, allgemeingültige Aussage über
die  religiöse  und  metaphy-sische  Situation  unserer  Zeit
insgesamt darstellen.

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

So  etwas  schwingt  auch  dann  mit,  abermals  indirekt,  wenn
erstmals im Roman von Blumenbergs gezieltem Auflegen einer
ganz  bestimmten  Schallplatte  die  Rede  ist:  von  einer  von
Arturo  Bene-detti  Michelangeli  eingespielten  Schubert-
Klaviersonate nämlich (wahrscheinlich der dreisätzigen in a-
moll, was aber nicht direkt gesagt wird). Da heißt es unter
anderem: „Das Zucken in Benedetti Michelangelis Mönchsgesicht
war  wieder  präsent,  das  er  einmal  in  einer  Aufzeichnung
gesehen hatte, auch dessen Äußerung, jeder wirkliche Ton sei
noch unendlich weit vom möglichen entfernt, und es tue weh,
mit dem Mangel auszukommen.“ (S.86)

Heißt das nicht umgekehrt auch, dass in jedem wirklichen Ton
das Mögliche, das absolut gesehen Mögliche, das mit höchstem
Anspruch Mögliche zumindest aufscheint, selbst wenn es sich
als  vollends  Gegenwärtiges,  als  allenfalls  visionär  schon
Mitgehörtes, auch noch so sehr und zwar scheinbar unabdingbar
entzieht? Vor allem hier im Bereich der ernstgenommenen Musik,
vielleicht sogar in Entsprechung dazu überhaupt in den heiter-
ernsten Künsten, auch den erzählenden, und z. T. auch in der
Philosophie, ist mitunter noch immer – gleichsam g e g e n die
Zeit, die längst auch schon die Philosophie und die Künste
zeitgeistig  erfasst  hat  bzw.  infiziert  haben  mag  –  vom



durchscheinend Metaphysischen die Rede, und sei’s auch nur
eher beiläufig und wie nebenbei. Rein spielerisch – könnte man
meinen.

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

„Blumenberg“  ist  unverkennbar  ein  Roman,  in  dem  es  ganz
entschieden um die letzten Dinge, also ganz entscheidend um
Leben und um Tod geht. Erstaunlich nur, wie leicht und fast
schwerelos er sich dennoch lesen lässt. Und wie stark und
manchmal  sogar  bis  ins  Komische  hinein  lebendig  sein
Realitätsbezug  bleibt.

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



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

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

Murray  Perahia:  Pianist  an
Schumanns poetischer Seite
geschrieben von Martin Schrahn | 31. Oktober 2011

Der  Pianist  Murray
Perahia.  Foto:
Sony/Klavier-Festival
Ruhr

Robert Schumann, Meister musikalischer Poesie, hat in seinen
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Melodien oft eine rührende Unschuld zum Ausdruck gebracht.
Geradezu  exemplarisch  zeigt  sich  dies  in  den  13
Charakterstücken  des  Klavierzyklus  „Kinderszenen“  –
romantischer Rückblick auf die ersten, für den Komponisten die
schönsten Jahre eines Menschen.

Wenn  Murray  Perahia  in  der  Philharmonie  Essen  nun  die
„Kinderszenen“  spielt,  in  sanfter  Klarheit,  die  darin
enthaltene „Träumerei“ mit Gefühl, aber ohne Süße, dann stellt
sich  der  amerikanische  Pianist  ganz  in  den  Dienst  der
Romantik, an die Seite Schumanns. Was auch bedeutet, dass der
Interpret die geforderte Virtuosität allein als Mittel zum
Zwecke des größten Ausdrucks anwendet.

Perahia, dem die Liebe zur Melodik eigen ist, der Linearität
höher stellt als Struktur, entpuppt sich so im Gesamtprogramm
dieses Konzerts als leidenschaftlicher, an seinen Grundsätzen
nie  rüttelnder  Romantiker.  Wenn  er  also  in  Bachs  5.
Französischer  Suite  die  Dynamik  zurückfährt,  erklingt  ein
poetischer  Unterton.  Nie  würde  er  sich  bei  dem  barocken
Altmeister in Detailarbeit verlieren, hat er er einmal in
einem Interview erklärt.

In  den  empfindsamen  Teilen  der  Beethoven-Sonate  op.  90
wiederum  schimmern  Idylle  und  Pastorales  durch.  Natürlich
verfügt Perahia auch über ein drängendes Espressivo, doch kaum
dürfte  er  den  Klassiker  als  brachialen  Revoluzzer
präsentieren. Aber Perahias Ansatz geht nicht überall auf.
Brahms’  Klavierstücken  op.  119  fehlt  das  Grüblerische  und
manches gleitet ins Sentiment. Ein bodenständiger Ernst geht
hier von diesem  Spätwerk aus, etwas schwerfällig artikuliert.
Man  erlebt  des  Pianisten  Ringen  mit  der  Materie,  und
vielleicht hat dies ja doch etwas mit seiner Geschichte zu
tun:  Eine  Verwachsung  des  rechten  Daumenknochens  musste
operativ korrigiert werden, was Perahia in den 90er Jahren zu
Pausen beim Konzertieren zwang.

So hoch also seine Musikalität einzuschätzen ist, so sensibel



er  sich  den  Stücken  nähert,  so  verwuselt  er  sich  doch
bisweilen im dichten Klaviersatz. Das führt etwa dazu, dass
Chopins Musik manchmal die Eleganz und reflektierende Tiefe
fehlt. Herb und spröde tönt es herauf. Perahia also scheint
sich in Essen als Romantiker zu präsentieren, dem Schumann
wesentlicher Fixstern ist. In den lieblichen „Kinderszenen“
gelingt  dem  Pianisten  die  Balance  zwischen  struktureller
Klarheit  und  lyrischer  Empfindung  so  optimal  wie  sonst
nirgends. Der Komponist sah im Natürlichen der kindlichen Welt
(im  Sinne  einer  naturgegebenen  Unschuld)  die  Quelle  jeder
Poesie. Perahia kommt ihr auf die Spur.

 

Dortmunder  Saufraum  –  Never
ending story
geschrieben von Rolf Dennemann | 31. Oktober 2011
Jetzt  will  die  Dortmunder  Verwaltung  den  Saufraum,  der
tatsächlich  so  genannt  wird,  in  einer  ehemaligen  Kneipe
unterbringen. Besser geht’s wirklich nicht. Das kann man nicht
erfinden. Gag-Schreiber würden damit vom Hof gejagt. Das zeigt
wieder einmal, dass die Wirklichkeit die besten Zoten bietet.
Im ehemaligen „Gypsy‘s“ noch dazu. Ich schlage vor, den Namen
beizubehalten.  Das  wirft  wenigstens  ein  paar  Klischees
durcheinander. „Schluckspechte beim Zigeuner“ – ein schöner
BILD-Titel.

Aber inzwischen beschleicht mich die Vermutung, es handele
sich hier um den einzigen und wirkungsvollen Schabernack, die
sich eine Kommune leistet. Der „Saufraum“ ist eine Erfindung
und wird zu einem Kunstprojekt. Ob da Jochen Gerz seine Finger
im Spiel hat? Vielleicht gibt es dafür schon Besucherschulen.
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Kann  sein,  dass  der  Saufraum  Schule  macht  –  vom
Bezirkssaufraum,  über  den  regionalen  zum  Landes-  und
Bundessaufraum. Hier sind Witze jeglicher Art wegzulassen.

Es gibt sie schon fast zwei Jahre: die Saufraum-Diskussion in
Dortmund. In der Nordstadt soll der öffentliche Trinker aus
dem Straßenbild verschwinden und sich, zusammen mit Kumpanen,
in einem Raum treffen, wo der unkontrollierbare Alkoholkonsum
zumindest unter Beobachtung steht, von Fachpersonal, nicht von
Kindern. Der Grüne Ordnungsdezernent, Herr Seitz, will ihn
immer noch durchsetzen und die SPD findet das humorfrei immer
noch fies.

Der Begriff „Saufraum“ ist mir nicht subtil genug. Er stammt
von den Erfindern in Kiel. Hier im Ruhrgebiet gibt es doch das
schöne Wort „Trinkhalle“. Man könnte auch „Raum zur Einnahme
von Flüssigkeiten mit alkoholischem Gehalt“ sagen. Das hat was
Wissenschaftliches. Der Saufraum könnte eine Humorinitiative
der Stadt, ja, der ganzen Region sein. „Im Pott im Saufraum
saufen!“ Dazu käme dann mittwochs der DJ der Blaukreuzler und
hätte  seine  Dubliners-Plattensammlung  dabei.  Singen  soll
helfen und ist für manche ernüchternd.

Überhaupt  sammelt  der  Mensch,  nicht  nur  der  Deutsche,
bestimmte  Gruppen  in  Kasernen,  seien  es  Tiere  in  Zoos,
vermeintlich  Bekloppte  in  Klapsen,  Kinder  in  Gärten  und
Erholende in Erholungspark, warum also nicht Trinker in einem
Saufraum oder Raufer in einem Raufraum. Das hielte die Straßen
sicherer  und  sauberer  und  man  könnte  hingehen  und  sagen:
„Schau da, die Säufer!“ Gehört die mitgeführte Bierflasche
nicht  schon  zum  traditionellen  Bild  des  Ruhrgebietlers?
Öffentliches  Trinken  findet  vor,  bei  und  nach  jedem
Fußballspiel statt, bei allen Schützenfesten und sicher auch
allen Hochzeiten und Beerdigungen. Zaun drum und der mobile
Saufraum ist fertig.

Wenn man das gesellschaftliche Problem des Abdriftens nicht in
den Griff bekommen kann und wird, sollten wir es dann nicht



hinnehmen müssen, dass die Welt des Menschen ist wie sie ist?
Ich will auch nicht, dass man mir vor die Tür kotzt oder dass
ein Trunkenbold mir den Grünen Tee wegbolzt.

Seven drunken nights (The Dubliners)

As I went home on Monday night as drunk as drunk could be

I saw a horse outside the door where my old horse should be

Well, I called me wife and I said to her: Will you kindly tell
to me

Who owns that horse outside the door where my old horse should
be?

Ah, you’re drunk, you’re drunk you silly old fool, still you
can not see…


