
Meine letzte „Rundschau“
geschrieben von Bernd Berke | 30. März 2013
So. Das war’s. Heute habe ich mein letztes Abo-Exemplar der
Zeitung erhalten, die sich immer noch hartnäckig „Westfälische
Rundschau“ (WR) nennt.

Die WR lese ich seit Ende der 60er Jahre. Ununterbrochen habe
ich  das  Blatt  von  1980  bis  heute  bezogen,  bis  2009  als
„Personalstück“ für Redakteure. Auch meine Eltern haben schon
die Rundschau „gehalten“, wie man es früher ausdrückte. Die
konkurrierenden  Ruhr-Nachrichten  kamen  jedenfalls  all  die
Jahre über nicht ins Haus.

Ganz ehrlich: Allzu viel Wehmut ist nun trotzdem nicht im
Spiel. Denn das, was da seit Anfang Februar geliefert wird,
hat ja mit der Rundschau von früher kaum noch etwas zu tun.

Bewusst habe ich Mitte Januar, als die Entlassung der gesamten
WR-Redaktion verkündet wurde, keine fristlose, sondern eine
fristgerechte Kündigung an die Essener WAZ-Zentrale geschickt.
Es war ja zu ahnen, dass der Konzern sonst Zicken machen
würde. Mit einem hakeligen Hin und Her mochte ich meine Nerven
nicht strapazieren. Außerdem wollte ich noch ein paar Wochen
lang täglich beobachten, wie sich die redaktionslose Zombie-
Zeitung  entwickelt,  also  dieses  abstruse  Gemisch  aus  WAZ
(Mantelteil) und Ruhr-Nachrichten (Dortmunder Lokalteil).
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Der seltsamen Mixtur ohne eigenen Geist wurde immer wieder
penetrant  das  „WR“-Mogeletikett  angeheftet:  „Jetzt  neu  in
Ihrer WR“, „(XYZ) im WR-Gespräch“, „Wie die WR erfuhr“ usw.
Ganz  so,  als  sei  unterdessen  nichts  mit  der  WR-Redaktion
geschehen.  Auch  in  der  heutigen  Ausgabe  wünschen  im
Kleingedruckten  „Verlag  und  Redaktion“  (welche  Redaktion?)
frohe  Ostertage,  während  die  Überschrift  lautet:  „Die  WR
wünscht ein frohes Osterfest“. Ich habe wirklich keine Lust
mehr, mich so zum Narren halten zu lassen.

Von  gelegentlichen  thematischen  Reibungen  (Doubletten  etc.)
zwischen Mantel und Lokalteil wollen wir mal schweigen. Dafür,
dass es hier zwischen WAZ und RN keine regelmäßigen engen
Absprachen gibt, hielt sich der Widersinn noch halbwegs in
Grenzen.

Bislang habe ich gedacht, dass die Ruhr-Nachrichten (RN) einen
zumindest  passablen  oder  auch  recht  ordentlichen  Lokalteil
machen. Hierauf konzentrieren sie ihre Kräfte, im Mantelteil
werden hingegen vielfach Agenturtexte abgedruckt. Neuerdings
bin ich auch vom Lokalen etwas ernüchtert. Mag sein, dass mir
die RN-Berichte im Rundschau-Gewand schon per se missfallen.
Das wäre dann teilweise mein Problem. Wahr ist aber auch, dass
sie immer mal wieder absolut belanglose Geschichten grauslich
hochjazzen. Eine Dortmunder Unternehmerin, die sich diversen
Hollywood-Stars an den Hals wirft und mit ihnen ablichten
lässt, war einen lokalen Bildaufmacher, einen länglichen Text
und  eine  Fotostrecke  „wert“.  Es  war  nicht  die  einzige
eklatante  Fehleinschätzung.

Jetzt habe ich mich aber auch lang genug geärgert und bin
froh, dass es mit dieser Osterausgabe, die von vorn bis hinten
wahrlich über Gebühr mit Hasen und Eiern gefüllt ist, ein Ende
hat. Die Funke-Gruppe (vormals WAZ-Gruppe), die einen kürzlich
per Brief und Anruf noch bei Laune halten und als Abonnenten
behalten  wollte,  hat  es  tatsächlich  fertiggebracht,
ausgerechnet zu Anfang April die Abo-Preise zu erhöhen – ein
dilettantisches Timing, das entweder auf Panik, Konfusion oder



Unverfrorenheit hindeutet.

Gewiss, ohne Widersprüche geht’s bei all dem nicht ab: Mit dem
(von vielen gefassten) Entschluss, das WR-Abo zu kündigen,
gefährdet man unter Umständen weitere Arbeitsplätze in der
WAZ-Gruppe. Inzwischen ist ja bereits die Streichung weiterer
200 Jobs in verschiedenen Konzernbereichen angekündigt worden,
die freilich anders begründet wird.

Ich  möchte  jedenfalls  kein  Unternehmen  mitfinanzieren,  das
seine Rendite vorwiegend mit personellem Kahlschlag steigert.
Wie  heißt  es  auf  der  heutigen  „WR“-Titelseite  so  schön
konjunktivfrei über die jüngsten Opel-Verluste – im Zitat des
unvermeidlichen  Autoexperten  Ferdinand  Dudenhöffer:  „Das
Argument,  Kunden  interessiert  es  nicht,  ob  ein  Hersteller
Werke  schließt  oder  unbarmherzig  mit  seinen  Mitarbeitern
umgeht, gilt im Ruhrgebiet nicht.“ Eben.

Von  Goethe  bis  zum
Groschenheft:  Dem
Schriftsteller  Georg  Klein
zum 60. Geburtstag
geschrieben von Wolfgang Cziesla | 30. März 2013
„Eigentlich bin ich der Meinung, dass alle, die mit dem Wort
arbeiten, irgendwie vom selben Fleisch sind“, antwortete der
Autor  während  der  diesjährigen  Leipziger  Buchmesse  seinem
Interviewpartner am Stand der Leipziger Volkszeitung. Georg
Klein wird heute (29. März) sechzig Jahre alt. Sein Verlag,
Rowohlt, hat zu diesem Anlass einen Band mit 77 seiner Texte
publiziert,  die  zuvor  größtenteils  in  Tageszeitungen
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erschienen  waren.

Angesichts der in „Schund & Segen“ versammelten Textsorten lag
die Frage des Ressortleiters Kultur der LVZ, Peter Korfmacher,
nach  dem  Verhältnis  von  Journalismus  und  Schriftstellerei
nahe. Georg Klein reicht dem Journalisten die Hand, indem er
über den jeweiligen Redakteur, der ihn um einen Beitrag für
sein Blatt bittet, laut denkt: „Das ist auch so einer wie ich;
bloß ich habe mehr Freiheit. Dafür hat er ’ne feste Stelle –
also, es gleicht sich auch wieder ein bisschen aus.“

Zu  den  einfacheren,  nicht  allzu  viel  Mut  erfordernden
Freiheiten Georg Kleins gehört es, in einem Zeitungsartikel
auch mal „ich“ sagen zu dürfen, was angehenden Journalisten
meistens  schon  im  Praktikum  oder  Volontariat  ausgetrieben
wird. Der Journalist im Dienst sei zur Sachlichkeit und zur
emotionalen  Auskühlung  verpflichtet;  er  als  Schriftsteller
könne  auch  schon  mal  auf  die  emotionale  Tube  drücken,  so
Klein.

Die  77  von  ungefähr  360  über  einen  Zeitraum  von  fünfzehn
Jahren entstandenen „abverlangten“ Texte, die für das Buch
ausgewählt wurden, haben so unterschiedliche Gegenstände und
Personen  zum  Thema  wie  Rolf  Dieter  Brinkmann,  Raymond
Chandler,  Daphne  du  Maurier,  Umberto  Eco,  Michael  Ende,
William  Gaddis,  Heinrich  Heine,  Robert  A.  Heinlein,  Franz
Kafka, Michael Jackson, Mick Jagger, Stephen King, Wolfgang
Koeppen,  Ursula  Le  Guin,  Udo  Lindenberg,  Stanlisław  Lem,
Jonathan Littell, die Biene Maja, Märklin-Modelleisenbahnen,
Josefine  Mutzenbacher,  Edgar  Allan  Poe,  Gerhard  Schröder,
Gustav Schwab, Robert Louis Stevenson, Jules Verne oder das
alte Kinderspiel „Der Kaiser schickt seine Lakaien hinaus!“

Manche der Artikel waren bereits auf einer älteren, weiterhin
verfügbaren Website des Autors veröffentlicht; der hohe Anteil
an Science-Fiction-Autoren verdankt sich unter anderem einer
Serie der Neuen Zürcher Zeitung. Aber wie kam es dazu, dass
Klein auf diese unterschiedlichen Themen von den Zeitungen



angesprochen  wurde?  Weiterhin  am  LVZ-Stand  gibt  der  Autor
Auskunft: „Es entsteht auf der anderen Seite, also bei den
Redakteuren, ein Bild davon, wofür man Spezialist sein könnte.
Ich  wehre  mich  mit  Händen  und  Füßen  dagegen;  ich  will
überhaupt kein Spezialist sein. Aber es hat sich irgendwie
herauskristallisiert,  dass  ich  der  Spezialist  für  das
Zwielichtige oder für das nicht so ganz Koschere oder für das
Schundige oder Trashige bin. Das bin ich schon auch, aber ich
schreibe  auch  gern  über  Goethe,  und  nicht  nur  über  Udo
Lindenberg.“

Verlage, Medien und der Buchhandel benötigen Schubladen, doch
Georg Klein wäre nicht er selbst, erfüllte er lediglich die in
ihn gesetzten Erwartungen und hätte er nicht auch mit größeren
Überraschungen aufzuwarten. Der Volkssänger Heino etwa sei,
wie  Georg  Klein  und  sein  Interviewer  am  Messestand  der
Leipziger Volkszeitung übereinstimmend feststellen, „vermintes
Gelände“. Man könne nur entweder Heinos treue Anhängerschaft
verprellen oder sich unter Intellektuellen und solchen, die
sich dafür halten, lächerlich machen. Dass es etwas Drittes
gibt, ohne kompromisslerisch zu werden, beweist der Artikel
„Die Sehnsucht der Anderen“, der, ohne sich billig über „die
Stimme der Heimat“ zu mokieren, den Geschmack der Menschen
ernst nimmt, „die wir brauchen und schätzen“. Rumhacken wäre
schäbig.

Der  gleichermaßen  an  Arno  Schmidt  wie  an  Groschenheften
geschulte Schriftsteller wagt den jeweils frischen Ansatz oder
eine  Perspektivenverschiebung;  oft  findet  er  einen
unverbrauchten  Zugang  zu  seinem  Thema.  Die  vom  Markt
vorgegebenen  Formate,  wie  Ehrungen  zum  sechzigsten,
siebzigsten, achtzigsten Geburtstag oder auch Nachrufe, füllt
er kreativ, mitunter geradezu experimentell aus, wie etwa im
Vergleich des toten Stanlisław Lem mit dem Aussterben der
Mammuts. Die „Pietätsstarre auflösen“ nennt Georg Klein das im
Interview  mit  Tina  Mendelsohn  im  3sat-Forum  am  Leipziger
Buchmesse-Freitag.



Als Antwort auf die Literaturkanon-Debatte verteidigt er „das
wilde Lesen, das uns das richtige Buch im richtigen Moment in
den Schoß wirft.“ Er glaube, dass er schlechten Büchern oder
dem Fernsehen, das ja auch nicht immer den Ruf der Hochkultur
habe, unglaublich viel verdanke, sagt Georg Klein in dem vom
Sender 3sat aufgezeichneten Gespräch. Als Beispiel nennt er
Hildegard  Knefs  Schicksalsroman  „Das  Urteil“,  der  ihn  als
sechzehnjährigen, noch weichen Leser damals mit aller Vehemenz
getroffen habe. „Warum sollte ich hochnäsig verspotten, was
mir viel gegeben hat?“, fragt er in einem Interview in der
letzten  Ausgabe  der  Zeitung  für  Literatur  „Volltext“  (Nr.
1/2013).

Eine Sympathiebekundung für eine Politikerin mag den Leser von
„Schund & Segen“ gleichermaßen wie die Redaktion der „Berliner
Zeitung“ überrascht haben. „Wir kennen Angela Merkel nicht;
aber wir zweifeln nicht an ihrem Humor“, heißt es in seinem
Artikel  über  die  „Schutzpatronin  der  Verdrossenen“.  Humor?
Angela Merkel? „Ich habe mir gedacht: ich verkläre sie. Ich
verkläre sie zu dem, was sie vielleicht bestenfalls ist“, sagt
Georg  Klein  in  seinem  dritten  öffentlichen  Interview  am
Buchmesse-Freitag, diesmal im ARD-Forum im Gespräch mit Jörg
Schieke.

Zwei  Jahre  nach  der  Veröffentlichung  seines  Artikels  im
September  2009  hatte  Georg  Klein  die  Gelegenheit,  die
Kanzlerin  abseits  des  Medienzirkus  in  kleinem  Kreis
kennenzulernen, und fand, wie er bekennt, den vermuteten Humor
mehr  als  bestätigt:  „Die  Frau  ist  hinreißend  witzig.“
Geistreich, humorvoll – „Es ist ein Glück, Zeit mit ihr zu
verbringen.“

Neben ihrem Humor sind es vor allem Ausdauer und Redlichkeit,
was Georg Klein an der Kanzlerin schätzt – Tugenden, die auch
die seinen sind.



Georg  Klein  am  Buchmesse-
Stand  von  3sat  am
15.03.2013;  Foto:  W.  Cz.

Seinen Lesern gegenüber verhält er sich ebenso fair, wie er
den von ihm porträtierten Personen gerecht zu werden versucht.
Georg  Klein  fordert  die  Leser  oft  heraus;  seine  Sprache
verlangt meistens eine langsame, genaue Lektüre. Doch mag auch
die Handlung mancher seiner Romane rätselhaft sein, sie ist
nicht kryptisch in dem Sinne, dass ein Leser zum Verständnis
auf  Spezial-  oder  Geheimwissen,  das  nur  außerhalb  der
Buchdeckel  durch  aufwendige  Recherchen  zu  entdecken  wäre,
angewiesen ist.

Dieses  Irgendwie-vom-selben-Fleisch-Sein  in  der  eingangs
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zitierten mündlichen Antwort vor der laufenden LVZ-Kamera ist
etwas, was Georg Klein auch erfolgloseren Kollegen vermitteln
kann. Er, der zunächst zwanzig Jahre lang unbeachtet schrieb,
bevor er „entdeckt“ und spätestens durch die Verleihung des
Ingeborg-Bachmann-Preises 2000 einem größeren Publikum bekannt
wurde,  musste  zunächst  auch  Ablehnung  erfahren.
Verständnisvolle kollegiale Verbindlichkeit hat auch die von
ihm geleitete Schreibwerkstatt geprägt, an der teilzunehmen
ich das Glück hatte, damals im Mai 2004, als Georg Klein als
Poet in Residence an der Universität Essen gastierte.

Georg Kleins Kunst erschöpft sich freilich nicht in Fairness
und Verbindlichkeit, was auf Dauer bloß Langeweile produzieren
würde. Allen seinen Romanen unterliegt etwas Geheimnisvolles,
dem nicht so leicht auf die Spur zu kommen ist.

Das Bild bei den Zeitungsredaktionen, wofür Georg Klein ein
Spezialist  sein  könnte,  ist  ja  nicht  zuletzt  durch  seine
Romanveröffentlichungen entstanden. Der oft gelesene Hinweis
auf  das  „Spielen  mit  unterschiedlichen  Genres“  wie
Agentenroman („Libidissi“, 1998), Detektivgeschichte („Barbar
Rosa“, 2001), Horror- („Die Sonne scheint uns“, 2004) oder
Ärzteroman („Sünde Güte Blitz“, 2007) allein erklärt nicht das
Faszinosum seiner Prosa.

Einer der engsten Geistesverwandten könnte der Filmemacher und
Fotograf David Lynch sein, mit dem auch der Band „Schund &
Segen“  eröffnet  wird.  Das  Unerklärliche  und  Phantastische
durchwirkt sogar Georg Kleins autobiographischstes Werk, den
preisgekrönten „Roman unserer Kindheit“.

In seinen Dankesworten zum Preis der Leipziger Buchmesse 2010
bezog  der  Autor  nicht  nur  Jurorinnen,  Juroren,  Verleger,
Schriftsteller-Gattin  und  die  üblicherweise  Genannten  ein,
sondern er gedachte auch mit Dankbarkeit der Verstorbenen.
Einen Moment schien so etwas wie Sokrates‘ Daimonion spürbar
zu sein, eine Ahnung, dass die „Erste Wirklichkeit“, wie Georg
Klein sie in einem seiner Texte nennt und an die wir alle



„gnadenlos zu glauben haben“, nicht die einzige sein könnte.

Aber sei es eine Art Schutzgeist wie das koboldartige Wesen,
das in „Sünde Güte Blitz“ in die Geschicke der Romanfiguren
eingreift;  seien  es  die  Gesetze  des  Traums;  sei  es  ein
undurchschaubarer  Freak  wie  der,  der  sich  in  dem
„poetologischen  Versuch“  –  ein  gleichermaßen  ironisch  wie
ernsthaft wirkender Untertitel – dem Erzähler in „Die Hölle
der  Autoren“  aufdrängt  und  der  den  Eindruck  erweckt,  die
Erzählstoffe suchten sich ihren Autor, und nicht umgekehrt
(nachzulesen  auf  Georg  Kleins  älterer  Website);  oder  die
Ahnung  von  etwas  Vorformuliertem,  in  seiner  Form  bereits
Feststehenden, wie es im Text „Esperanza“, abgedruckt in der
in Münster erscheinenden Literaturzeitschrift „Am Erker“ (Nr.
50), durchscheint; sei es schließlich auch eine Substanz wie
die, an deren Einnahme Georg Klein sich in dem kurzen Text
„Mein  asiatisches  Gesicht“  erinnert,  der  2005  in  der  von
Thomas  Böhm  herausgegebenen  Anthologie  „Weltempfang“
erschienen ist – der heute zu ehrende Autor schreibt nie so,
dass  er  von  Esoterikern  und  Phantasten  leicht  vereinnahmt
werden könnte.

Bis im Herbst 2013 der angekündigte Roman „Die Zukunft des
Mars“ erscheint, gibt es auch an abgelegenen Eckchen unseres
Literaturplaneten noch viel von Georg Klein zu entdecken.

Georg Klein: „Schund & Segen. 77 abverlangte Texte.“ Rowohlt
Verlag, 432 Seiten; 22,95 Euro.

Museum  für  westfälische
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Literatur:  Haus  Nottbeck  im
Münsterland  lohnt  einen
Besuch
geschrieben von Hans Hermann Pöpsel | 30. März 2013
Man kann ja bei diesem Wetter kaum ins Freibad gehen, und das
Herumtollen auf Wiesen macht bei dem knochenharten Boden auch
keinen Spaß. Da bietet sich ja eher etwas Kulturelles am – zum
Beispiel  das  Haus  Nottbeck  im  südlichen  Münsterland.
„Kulturgut“  nennt  sich  das  westfälische  Wasserschloss
offiziell,  und  es  ist  wirklich  einen  Ausflug  wert.

Das  Haupthaus
mit  dem
Museum.
Foto: LWL

Der  Landschaftsverband  Westfalen-Lippe  hat  sich  vor  Jahren
zusammen mit dem Kreis Warendorf des alten Herrensitzes im
Oelder Stadtteil Stromberg angenommen. Entstanden sind nicht
nur  ein  Tagungszentrum  und  ein  „Kultur-Café“,  sondern  als
Kernstück findet man im Haupthaus das Museum für westfälische
Literatur.  Von  den  Anfängen  der  Lesekultur  bis  in  die
Gegenwart wird hier das Leben und Werk von Schriftstellern und
Schriftstellerinnen aus Westfalen liebevoll dargestellt, mit
Dokumenten und Original-Gegenständen, aber auch mit Hör- und
Video-Beispielen  und  mit  ausführlichen  Lebensläufen  und
Werkbeschreibungen.  Dabei  kamen  nicht  nur  in  Westfalen
geborene Dichter ins Programm, sondern auch Literaten, die nur

https://www.revierpassagen.de/16727/das-haus-nottbeck-im-sud-munsterland-lohnt-einen-besuch/20130329_1047
https://www.revierpassagen.de/16727/das-haus-nottbeck-im-sud-munsterland-lohnt-einen-besuch/20130329_1047
https://www.revierpassagen.de/16727/das-haus-nottbeck-im-sud-munsterland-lohnt-einen-besuch/20130329_1047
http://www.revierpassagen.de/16727/das-haus-nottbeck-im-sud-munsterland-lohnt-einen-besuch/20130329_1047/nottbeck


zeitweise  in  Westfalen  oder  Lippe  gelebt  und  Spuren
hinterlassen  haben.

Das Kulturgut bietet aber auch ein wechselndes Programm. Zum
Beispiel am 13. April Poetry-Slam unter dem Titel „Dead or
Alive Poetry-Slam: Die besten Slam-Poeten gegen Legenden der
Literatur“  oder  (bis  zum  12.  Mai)  eine  Ausstellung  des
Graphikers und Buchkünstlers H. D. Gölzenleuchter. Am Sonntag,
7. April, kann man den Künstler im Museum in seinem „offenen
Atelier“ besuchen.

Das Haus Nottbeck besticht auch durch seine beschauliche Lage
im  dort  leicht  hügeligen  Südmünsterland.  Im  Park  des
Kulturguts kann man sich in der Nähe von drei „Hör-Inseln“
entspannen.

Kulturgut Haus Nottbeck. Museum für Westfälische Literatur.
Landrat-Predeick-Allee 1, 59302 Oelde, Tel: 02529 / 94 55 90.
www.kulturgut-nottbeck.de.  Öffnungszeiten  Literaturmuseum:
Dienstag bis Freitag 14 bis 18 Uhr, samstags, sonntags und an
Feiertagen 11 bis 18 Uhr. Freier Eintritt.

Zweiteilige  Gala  „50  Jahre
ZDF“:  Keine  Atempause,  der
Jubel wird gemacht
geschrieben von Bernd Berke | 30. März 2013
„50 Jahre ZDF“ – das muss natürlich groß gefeiert werden. Mal
so richtig in Erinnerungen schwelgen und sich dabei köstlich
amüsieren, das versprach ganz vollmundig Maybrit Illner, die
die  zweiteilige  Gala-Show  zum  Mainzer  Jubiläum  moderiert.
Dafür wurden auch altgewohnte Phänomene wie Big Band (Pepe
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Lienhard) und das Fernsehballett wiederbelebt.

Oft hat man das ZDF in den letzten Jahren als „Seniorensender“
verunglimpft. Geradezu lächerlich, dass man nur bis 49 zur
„werberelevanten Zielgruppe“ zählt. Schwamm drüber. Freuen wir
uns lieber heute noch, dass die Pläne des damaligen Kanzlers
Konrad Adenauer, zu Beginn der 60er Jahre neben der ARD einen
Staats- und Unternehmer-Sender zu etablieren, vor Gericht so
gründlich fehlgeschlagen sind. So wurde das ZDF, das am 1.
April 1963 auf Sendung ging, bisweilen zur echten Alternative.
Mal mehr, mal weniger.

Maybrit Illner war zu jedem Scherz bereit

War Maybrit Illner eigentlich die Richtige, um eine solche
Gala zu präsentieren? Gewiss, Peinlichkeiten weiß sie stets
geschmeidig zu umgehen. Doch ihre dauerhafte Verzückung wirkte
ein wenig antrainiert. Unentwegt sprach sie von „Großem Kino“,
auch rutschte ihr mal die Formulierung „Großes Aua“ heraus,
als  es  um  Schmerzen  ging.  Sie  war  offenbar  bereit,  jeden
Kindergartenscherz  mitzumachen.  Doch  dann  unterliefen  der
klugen Frau auch Wörter aus dem Seminar („Meta-Ebene“), die
dazu nicht so recht passen mochten.

Maybrit  Illner  mit  den
Mainzelmännchen  (Foto:
©ZDF/Thomas  Kierok)

Natürlich marschierte jede Menge TV-Prominenz auf – nicht nur
in  nostalgischen  Archivfilmchen,  sondern  auch  auf  der
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Gästecouch,  genauer:  auf  den  Sofalandschaften,  in  denen
selbstverständlich  die  ZDF-Designerfarbe  Orange  dominierte.
Damit der Westen nicht unter sich blieb, durfte vor allem
Wolfgang  Stumph  („Stubbe“)  die  –  sanft  geglättete  –
ostdeutsche  Sicht  der  Dinge  repräsentieren.

Einstieg mit viel Musik

Mit legendären Musikformaten zwischen „Hitparade“ und „Disco“
(Dieter Thomas Heck, Ilja Richter, Howard Carpendale & Co.)
ging’s los, es folgten Forschung und Information (vertreten u.
a. von Klaus Kleber, Wolf von Lojewski). Doch auch bei den
ernsteren Themen blieb kaum Zeit zum Innehalten. Die geballte
Stoff-Fülle  aus  50  Jahren  ist  einfach  zu  groß,  um  sie
leichthändig  zu  bewältigen.  Besonders  die
Wissenschaftssendungen wurden geradezu als Klamauk verkauft.

Der erste Teil der Feier endete mit breitwandig inszeniertem
Lob und Preis auf die populären Reihen „Schwarzwaldklinik“ und
„Traumschiff“,  da  lauerten  ein  paar  Abgründe.  Apropos:
Zuschauer haben über die zehn beliebtesten ZDF-Sendungen aller
Zeiten abgestimmt. Die Plätze eins bis fünf werden erst in
Teil zwei (Samstag, 30. März, 20.15 Uhr) verraten. „Wetten,
dass…“ Thomas Gottschalk trotz aller Fährnisse mit vorne dabei
sein wird?

Wer hat denn nun die besten Krimis?

Zum Thema Krimis nannten die Gäste als bleibende Erinnerungen
überwiegend ARD-Produktionen, nachdem Maybrit Illner das ZDF
als  Krimisender  Nummer  eins  beschworen  hatte.  Eine  kleine
Panne, wenn man so will. Passiert schon mal. Doch immerhin
kann  das  ZDF  auf  diesem  Felde  den  Kommissar  (Erik  Ode),
„Derrick“ (Horst Tappert), „Der Alte“ (Siegfried Lowitz und
Nachfolger), „Ein Fall für zwei“ (Claus Theo Gärtner), „Bella
Block“ (Hannelore Hoger) und manches andere vorweisen. Auch
nicht so übel.

Wollte man böswillig sein, so würde man die Sendung mit „Viel



Archivmaterial  und  etliches  Brimborium  drumherum“
zusammenfassen.  Es  war  gelegentlich  wie  bei  einem
Klassentreffen.  Großes  Hallo,  viele  Umarmungen.  Manchmal
fragte man sich unwillkürlich, ob denn unbedingt Zuschauer
dabei sein mussten. Zwangsläufig hatte das Ganze die Tendenz
zum  pflichtschuldigen  Abhaken  und  zur  forcierten
Selbstbejubelung. Wer wird denn auch zum Geburtstag Schlechtes
reden wollen? So blieben kritisch angehauchte Zwischentöne den
wenigen Comedians und Kabarettisten (großartig: Olaf Schubert)
vorbehalten, die die Hofnarrenrollen übernahmen.

Wie die Zeit verflogen ist

Schade,  schade,  dass  solche  prägenden  Gestalten  wie  Peter
Frankenfeld, Wim Thoelke, Hans Rosenthal oder auch Erik Ode
(„Der  Kommissar“)  nicht  mehr  dabei  sein  und  von  früher
erzählen  können.  Ihre  alten  Sendeausschnitte  lassen  einen
wehmütig spüren, wie die Zeit verflogen ist. Gemeinsam mit dem
ZDF sind wir eben…ein wenig reifer geworden.

_____________________________________________

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

Die  Böden,  auf  denen  wir
leben
geschrieben von Bernd Berke | 30. März 2013
Reden wir mal kurz über Oberböden und Bodenbeläge. Über das,
was wir täglich mit Füßen treten.

Doch  was  heißt  hier  treten?  Da  gibt  es  erhebliche
Unterschiede. Je nach Befindlichkeit seiner selbst und nach
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Beschaffenheit  des  Untergrunds  schreitet,  schwebt  oder
schlurft man. Zwischen „klinisch gefliest“ und „mit schweren
Orientteppichen belegt“ tun sich Welten auf. Wenn man nur
genau genug nachforschte, ließen sich aus den Oberböden nicht
nur  finanzielle  Potenzen,  sondern  wahrscheinlich  auch
politische  und  sonstige  Präferenzen  herauslesen.  Zeige  mir
deine Bodenfliesen-Ornamente und ich sage dir, wer du bist.

Ganz früher waren wir mit schlicht gesprenkeltem Steinzeug
oder  Linoleum  in  abenteuerlichen  Schmutzfarben  zufrieden.
Notfalls hätt es wohl auch der rauhe Estrich getan. Es scheint
einem ja kaum der Erinnerung wert, worüber man damals gelaufen
ist.  Wir  blickten  nicht  unter  uns,  sondern  immer  nur
wirtschaftswunderlich  nach  vorn.  Hoho.

Später machten wir es uns auf mehr oder weniger flauschigen
Teppichböden  schrecklich  bequem.  Keineswegs  keimfrei.  Einen
Flokati zu sehen, erträgt man heute nur mühsam mit Fassung,
spontan verspürt man so etwas wie angewiderte Rührung.

Wahnsinnig angesagt: Parkett
mit  Kratzern.  (Foto:  Bernd
Berke)

Diverse  Parkettsorten  vermittelten  uns  einen  Begriff  von
gediegener Bürgerlichkeit. Dann kam irgendwann das Laminat. Da
schwang  das  Wort  Imitat  schon  reimgerecht  mit.  Man  mag
übrigens  gar  nicht  dran  denken,  welche  Verheerungen  die
Baumarkt-Ästhetik im verbliebenen Wohnungsbestand angerichtet
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hat. Davon vielleicht ein andermal. Und ja: Heutzutage gibt es
auch ganz tolles Laminat, jaja, wirklich.

Außerdem gibt es ja die Guten, die Geschmackvollen, die sich
im Vollgefühl ihrer unentwegten Korrektheit wiegen. Die so
genannten  Gentrifizierer,  die  sich  in  den  schicken
Stadtvierteln heuschreckenhaft über Altbauten mit Stuckdecken
und  Flügeltüren  hermachen,  bevorzugen  in  der  Regel
Schiffsparkett oder Dielenböden. Die knarren und knarzen so
herrlich  authentisch.  Das  Schwelgen  in  weiteren  Klischees
ersparen  wir  uns.  Obwohl  wir  ganz  genau  wissen,  welche
Kinderwagen-Marke  in  diesen  kreativen  Kreisen  am  liebsten
gekauft wird.

Andere  Geldmenschen,  die  buchstäblich  mit  Luxus  glänzen
wollen, staksen oder schlittern über ungemein blankpolierte
Steinböden  mit  exorbitanten  Quadratmeterpreisen.  Auf  Marmor
und Granit protzt es sich am besten. Die Redewendung „Bei mir
beißt  du  auf  Granit“  spielt  untergründig  mit.  Ach,  wie
bodenlos!

Falls ich auf den schwankenden Böden der Tatsachen neuere
Trends mitsamt Retro-Irrsinn verpasst haben sollte, sagt mir
bitte  Bescheid.  Im  Namen  einer  allgemeinen  Mobilität  und
Bindungslosigkeit, so habe ich gestern im FAZ-Feuilleton lesen
dürfen, werde auch das Wohnen immer beweglicher und schier
grenzenlos  wandelbar.  Wer  weiß:  Vielleicht  zieht  man  uns
zwecks verschärfter Hipness bald den Boden unter den Füßen
weg.

Meilensteine  der  Popmusik
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(29): Prince
geschrieben von Klaus Schürholz | 30. März 2013
Das  Geschäft  war  härter  und  noch  körperlicher  geworden.
Genügte in den 50er- und 60er-Jahren ein Hüftwackeln von Elvis
(„The Pelvis“), oder ein unterstützendes Aufstöhnen von Tom
Jones („The Tiger“), so ging es jetzt (fast zwei Jahrzehnte
später) richtig zur Sache.

Michael  Jackson  prüfte  durch  Selbstbetastung,  mehrmals  pro
Song,  ob  denn  noch  alles  vorhanden  sei.  Hardrock-Gruppen
ließen reihenweise die Hosen runter, Madonnas Möpse rotierten
wie Pilotenaugen beim Sturzflug. Doch König der Geilheit war
eindeutig Prince. Nie zuvor wurde ein Mikro so systematisch
abgeleckt,  ein  Mikroständer  so  intensiv  betastet  und
abgerieben wie vom kleinen Scharfmacher aus Minneapolis. Dazu
ein  Stöhnen,  Ächzen,  Aufjaulen,  bis  hin  zu  schrillen,
ekstatischen  Schreien.  Ein  Haufen  verschreckter  Kritiker
vermutete sogleich den Kern etwaigen Talents in der Hose. Da
lagen sie gar nicht mal so falsch.

 

Der kleine Prince Rogers Nelson hatte
eine  musikalische  und  doch
disharmonische  Kindheit.  Sein  Vater
John, ein Jazzer, verließ die Familie,
als Prince gerade mal 10 Jahre alt war.
Als ein Stiefvater auftauchte, riss er
aus und flüchtete zum leiblichen Vater.
Dieser  konnte  seinem  Sohn  zwar
musikalisch  einiges  bieten,  ansonsten

verstanden sich die beiden dann doch nicht so wie erhofft.
Also pendelte Prince in Zukunft immer zwischen zwei Familien,
auf der Suche nach Wärme. Die fand der mittlerweile 16-jährige
im Keller einer Nachbarin. Zusammen mit deren Sohn schmückte
er  die  kahlen  Wände  mit  Kaninchenfellen  und  Spiegeln.  In
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dieser heimeligen Atmosphäre entstanden Songs am Fließband,
drei bis vier pro Tag. Prince hatte sich alle Instrumente
selbst beigebracht, über 27 insgesamt (!). Ansonsten war er
allein.  „Ich  hatte  nichts  um  mich  herum  –  nicht  einen
Menschen, als ich anfing zu schreiben. Ich vermied auch jeden
Kontakt zu Mädchen. So entstanden reine Phantasien, zumeist
sexueller Art.“

Ein kleiner örtlicher Studiobesitzer überließ ihm schließlich
für die Produktion eines Werbe-Jingles seine Technik. Prince,
die „One-Man-Band“, nutzte diese Chance und fertigte sogleich
Demobänder an. Sie brachten ihm, dem absoluten Newcomer, einen
phantastischen  Plattenvertrag  mit  dem  Plattenriesen  Warner
ein. Der gerade 18-jährige bekam völlige Freiheit als Künstler
und Produzent. Er bedankte sich und klotzte ran wie ein Profi.
Schnell  war  das  großzügig  bemessene  100.000-Dollar-Budget
überschritten, die Plattenbosse waren erstaunlicherweise nur
leicht irritiert. Sie setzten weiter auf  die zentralen Themen
ihres Rookies: Sex und Einsamkeit. Schon mit der nächsten
Scheibe wurden sie belohnt: Prince wurde der neue Dampfkocher
des Soul-Rocks.

Fünf Jahre später, 1984, wurde diese ganze Lebensgeschichte
noch einmal erzählt, vom Meister selbst. „Purple Rain“ war ein
autobiographischer  Film,  den  begeisterte  US-Kritiker  als
besten  Rockfilm  aller  Zeiten  feierten.  Prince  hatte  seine
Produktionsmethoden  nicht  geändert,  er  machte  alles  noch
genauso  wie  damals  im  Kaninchenfell-Keller.  Dazu  sein
damaliger Toningenieur vom „Sunset Sound“ in Los Angeles: „Bei
Prince ist nichts ’normal‘. Er macht seine Platten nicht wie
andere Kollegen. Er hat keine zeitliche Ordnung, plant keine
Einzel-Sets für bestimmte Zuspielungen. Er kommt einfach ins
Studio  mit  einem  fertigen  Song  im  Kopf,  nimmt  ihn  auf,
überspielt vielleicht ein paarmal, singt dazu, und mischt ihn
schließlich ab. Alles in einem Abwasch, vom Anfang bis zum
Schluss.“

„Purple Rain“, die Karriere von Prince in Film und Musik,



löste in den USA eine Hysterie aus, wie sie Ältere nur noch
von den Beatles kannten. Weit über 10 Millionen Platten konnte
er allein in den Staaten verkaufen, zusätzlich die Single-Hits
„When doves cry“, „Let’s go crazy“, „I would die for U“ und
„Take  me  with  U“.  „Purple  Rain“  wurde  Album  des  Jahres,
ausgezeichnet mit allen Orden, die das Showbiz in den USA zu
bieten hat: Platin mehrfach, Grammys, American Award und nicht
zuletzt einen Oscar für die beste Filmmusik. Das Publikum
raste, konnte nicht genug kriegen vom „Hexer“. In fünf Monaten
wurde er auf seiner US-Monster-Tour in 32 Städten von 1,7
Millionen Fans gefeiert.

„Außer der Musikalität habe ich noch eines von meinem Vater
geerbt:  Die  Sturheit!“  Eine  Eigenschaft,  die  das  Phänomen
Prince ermöglichte. Jahrelang feilte er an seinem genialen
Talent, pumpte er seinen Kopf voll mit träumerischen Songs.
Als er sie raus ließ, gab es keinen Widerstand, weder bei der
Industrie noch beim Konsumenten; denn Prince erwies sich in
jeder  Hinsicht  als  Ausnahme-Künstler,  als  der  wohl
innovativste  seiner  Zeit.

Prince on dailymotion

________________________________________________

Die bisherigen “Meilensteine”:

Peter Gabriel (1), Creedence Clearwater Revival (2), Elton
John  (3),  The  Mamas  and  the  Papas  (4),  Jim  Croce  (5),
Foreigner (6), Santana (7), Dire Straits (8), Rod Stewart (9),
Pink Floyd (10), Earth, Wind & Fire (11), Joe Cocker (12), U 2
(13), Aretha Franklin (14), Rolling Stones (15), Queen (16),
Diana Ross (17), Neil Diamond (18), Fleetwood Mac (19), Simon
& Garfunkel (20), Bruce Springsteen (21), ABBA (22), The Kinks
(23), Michael Jackson (24), Bob Dylan (25), The Eagles (26),
The Who (27), Electric Light Orchestra (28)



„Dortmunder  Modell“:  Die
Stadt muss kleinlich sparen,
ihr  Airport  macht  Millionen
„Miese“
geschrieben von Bernd Berke | 30. März 2013
Kürzlich  konnte  man  im  Dortmunder  Lokalteil  der  Ruhr-
Nachrichten  (RN)  erfahren,  wie  kleinlich  inzwischen  die
Sparschrauben bei der Stadt angesetzt und festgedreht werden.
Beispiele erwünscht? Bitte sehr: Zootiere bekommen ab jetzt
weniger Frischkost. Macht gerade mal 10 000 Euro im Jahr.
Brunnen sprudeln künftig seltener, was Strom und Wasser spart.
35 000 Euro im Jahr. Vom Kulturbereich mal wieder ganz zu
schweigen.

Völlig ohne weitere Erläuterung finden sich in dem RN-Artikel
Posten  wie  die  Kündigung  der  „Alarmaufschaltung  zur
Überwachung“  der  kommunalen  Kindertagesstätten  (was  besagt
das,  bitte?)  mit  einer  Ersparnis  von  36  000  Euro,  die
hoffentlich niemand bereuen wird. Ferner werden die Kosten für
Lebensmittel in den Kitas um 12,5 Prozent oder 175 000 Euro
gekürzt. Das ist schon ein größerer Batzen. Steigen also die
Elternbeiträge? Oder wird die Verpflegung einfach reduziert?
Erläuterung  Fehlanzeige.  Nach  dem  eher  als  tabellarisches
Kuriositäten-Kabinett angelegten Bericht hat man mehr Fragen
als vorher.
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Ein  Monster  als
Maskottchen:
Dortmund  Airport
(Foto: Bernd Berke)

Doch  darauf  wollte  ich  gar  nicht  in  erster  Linie  hinaus.
Halten wir uns noch einmal die genannten Beträge vor Augen, um
sodann das aktuelle Jahres-Defizit des Dortmunder Flughafens
erst richtig würdigen zu können. Der von den Stadtspitzen aus
Prestigegründen seit jeher gehätschelte Airport, der ja auch
ein paar nette Pöstchen bietet, hat – wie jetzt bekannt wurde
– 2012 abermals 18,5 Millionen Euro Miese gemacht. Das ist
eine Million weniger als 2011 und das geringste Minus seit
2003, also haben wir es quasi noch mit einer vergleichsweise
guten Nachricht zu tun.

Man kann sich ungefähr ausmalen, was sich da im Lauf der Jahre
angesammelt hat. Und wer springt finanziell ein? Nun, die
allzeit ziemlich klamme Stadt Dortmund (26% Anteile) und die
Dortmunder  Stadtwerke  DSW  21  (74%  Anteile),  eine
hundertprozentige Tochter der Stadt. Mit den Strom-, Gas- und
Wasserpreisen  subventionieren  Einwohner  und  Wirtschaft  also
den Flughafen ganz gehörig.

Absurde Rechenaufgabe: Wie vielen Zootieren könnte man da wie
viele  hundert  Jahre  lang  Frischkost  nach  Herzenslust
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kredenzen? Doch mal ganz ernsthaft: Wie viele Theater, Museen,
Schulen, Kindergärten, Sportvereine oder Schwimmbäder könnte
man wirksam fördern, wenn es diesen Flughafen nicht gäbe? Wie
viele Straßen ließen sich schnellstens reparieren, wie viele
Sozialleistungen bezahlen?

Wer solche Verluste schreibt wie der Dortmunder Flughafen, der
wird doch wohl wenigstens einen Airport von internationaler
Bedeutung betreiben? Nun ja, wie man’s nimmt. Eigentlich eher
nicht. Das offizielle Dortmund gefällt sich darin, dass die
heimische  Geschäftswelt  von  hier  aus  aufbrechen  kann  –
freilich geht’s direkt weder nach Berlin noch nach Paris, Rom,
Mailand oder Madrid. Ein paar Touristen fliegen nach „Malle“
oder Faro, einige Heimaturlauber zu teilweise zweitrangigen
Destinationen Osteuropas (siehe Liste am Ende des Beitrags).

Von Steigerungsraten kann auch keine Rede sein. Im Gegenteil.
Sowohl die Zahl der Passagiere als auch – besonders drastisch
– die Menge der beförderten Luftfracht hat mit den Jahren in
Dortmund  kontinuierlich  abgenommen.  Gleichwohl  werden  weite
Teile der Stadt und der östlich angrenzenden Gemeinden mit
Fluglärm versorgt. Offenbar noch nicht genug. Stets wird uns
vorgegaukelt, dass längere Betriebszeiten (am frühen Morgen
und nachts) bzw. eine verlängerte Start- und Landebahn die
Verluste mindern würden.

Da sehnt man sich im Kleinen geradezu nach einer „Berliner
Lösung“  –  einem  Flughafen,  der  nie  und  nie  eröffnet  oder
wenigstens nicht erweitert wird.

_______________________________________________

Dortmunder Destinationen

Alghero, Italien
Belgrad, Serbien
Breslau, Polen
Budapest, Ungarn
Bukarest, Rumänien



Cluj-Napoca, Rumänien
Gdansk (Danzig), Polen
Faro, Portugal
Girona, Spanien
Istanbul, Türkei
Izmir, Türkei
Kattowitz, Polen
Kiew, Ukraine
Lemberg, Ukraine
London, Großbritannien
Málaga, Spanien
München, Deutschland
Neumarkt, Rumänien
Oporto, Portugal
Palma de Mallorca, Spanien
Posen, Polen
Skopje, Mazedonien
Sofia, Bulgarien
Temeschwar, Rumänien
Vilnius, Litauen

Emotionaler  Ausnahmezustand:
Grigory Sokolov in Köln – und
bald in Gelsenkirchen
geschrieben von Werner Häußner | 30. März 2013
Grigory Sokolov braucht kein „Einspielstück“. Er ist sofort
mittendrin. Die einstimmige Melodie zu Beginn von Schuberts
Impromptus c-Moll (op. 90,1) spielt er zurückhaltend, tastend,
als müsse sie sich ihrer selbst versichern. Dann, sobald sie
ihre  akkordische  Verdichtung  erfährt,  formuliert  er  sie
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zunehmend selbstsicher. Ein zögernder Einwand, eine harmonisch
klare Antwort in selbstbewusstem Forte.

Harmonische Erweiterungen, Schärfungen, Modulationen: Sokolov
behandelt Schuberts verwickelte Wanderungen wie die Rhetorik
einer  nuancenreichen  Sprache.  Nichts  ist  dem  Zufall
überlassen,  alles  in  einem  dichten  Geflecht  aufeinander
bezogen.  Intellektuelle  Höchstleistung  korrespondiert  mit
sinnlicher Klarheit. Dieser Schubert sucht seinesgleichen.

Sokolov hat in der Kölner Philharmonie mit den vier Impromptus
op. 90 (D 899), mit Schuberts drei Klavierstücken (D 946) und
mit  der  „Hammerklaviersonate“  Ludwig  van  Beethovens  ein
denkbar  schwieriges  Programm  in  gewohnter  Souveränität
gemeistert.  Wie  das  c-Moll-Impromptus  aus  seinen  simplen
Anfängen  in  bescheidene  Zweistimmigkeit  zurücksinkt,
dazwischen aber ein riesiger Bogen zu schlagen ist, stellt
manuell  wenig  Probleme,  geistig  aber  umso  anspruchsvollere
Herausforderungen.

Franz  Schubert.
Lithografie  des  19.
Jahrhunderts

Auch  das  zweite  in  Es-Dur  will  in  seinem  Gegensatz  von
rauschender, brillanter Bewegung und dramatischer Zuspitzung
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bewältigt sein. Sokolov gelingt das eine so überzeugend wie
das andere; er formuliert zu Beginn vollgriffig, in silbrigem
Strahlen, ändert aber die Beleuchtung bald und führt das Thema
in grandiosem Ton zu Ende. Man ist geneigt, an Franz Liszt zu
denken – und in der Tat: Über Karl Czerny, der bis heute zu
Unrecht als bloß äußerlicher Virtuose gilt – schlägt sich die
Brücke von dem früh verstorbenen Wiener Genius zu dem zwischen
Paris,  Weimar,  Rom  und  Bayreuth  vagierenden  Schöpfer  des
späten romantischen Virtuosentums. Sokolov lässt etwas von der
Faszination solcher hexerischer Expression aufblitzen und ruft
spontanen Beifall hervor.

Mag  sein,  dass  ihm  das  dritte  Impromptu  in  Ges-Dur  am
schönsten,  innigsten  gelingt:  ein  Gesang  in  erlesenem
Legatissimo, schwärmerische Crescendi, die in leuchtende Piani
zurücksinken, ein romantischer Puls im Rhythmus, eine magische
Kunst  des  rubatogestützten  Steigerns.  Wie  Sokolov  die
„einfache“ Linie in Bewegung hält, wie er – auch im As-Dur-
Impromptus  –  die  Melodie  dynamisch  vielfältig  gestaltet
fließen lässt, wie er den formenden Gedanken durch kantable
Differenzierung gestaltet: Das würde man sich von so manchem
Operndirigenten wünschen!

Sokolov  sieht  die  sieben  Klavierstücke  als  Folge  –  beim
Beifall nach den vier Impromptus erhebt er sich nicht vom
Flügel, sondern wartet angespannt, bis er mit den rollenden
Triolen  des  „Allegro  assai“  in  es-Moll  weitermachen  kann.
Sokolov  treibt  dieses  Stück  energisch  an,  schärft  die
Punktierungen schroff und schneidend, erinnert im rastlosen
Tempo und der leuchtenden Akkordik ein weiteres Mal an Franz
Liszt.  Im  zweiten  Stück,  in  Es-Dur,  betont  er  wieder  das
Sangliche; im dritten arbeitet er den Rhythmus in trockenem
Anschlag  aus.  Drängend  und  heftig  zupackend  verwandelt  er
Schuberts  romantische  Anmutung  in  ein  expressionistisches
Charakterstück,  das  mit  vollem  Recht  den  ersten
enthusiastischen Beifall der vollbesetzten Kölner Philharmonie
entzündet.



Und noch einmal Franz Liszt: Er hat die „unspielbare“ Große
Sonate  für  das  Hammerklavier  nach  Beethovens  Tod  erstmals
wieder gespielt. Und Sokolov erinnert daran, dass es in op.
106 nicht mit dem herrischen Fanfarenton des Beginns oder den
pathetischen  Rhythmen  der  Durchführung,  nicht  mit  den
grotesken Fortissimo-Oktaven des Scherzo oder den hämmernden,
kontrapunktischen Sechzehntelläufen des Finalsatzes getan ist.
Sondern er zeigt mit seinem Sensus für die Poesie des Beginns,
für das Zarte und Leise, wie Beethoven in diesem Sonaten-
Ungetüm  mit  Kontrasten,  mit  musikalischen  Schattenwelten
ebenso arbeitet wie mit dem virtuosen Gipfelsturm.

Sokolov  artikuliert  heftig  und  kraftvoll,  aber  noch
bewundernswerter  ist,  wie  er  im  Adagio  durch  klugen
Pedaleinsatz den Zusammenhang wahrt, wie er das langsame Tempo
ausfüllt  durch  einen  unendlichen  Atem,  wie  er  aber  auch
Figurationen  herb  anschlagen  und  damit  aus  einer  Sphäre
wohliger  Piano-Wattierung  lösen  kann.  Denn  dieses  Adagio
gewinnt  seine  schmerzliche  Intensität  nicht  durch  Klavier-
Belcanto,  sondern  durch  eine  extreme  Innenspannung,  die
Sokolov in einer geradezu anti-romantischen Klarheit fördert.
Der Beifall war riesig und ließ erst nach einer halben Stunde
und sechs Zugaben erschöpft nach. Auf Sokolovs Auftritt beim
Klavier-Festival Ruhr am 9. Juli in Gelsenkirchen – übrigens
mit dem gleichen Programm – darf man sich jetzt schon freuen.

Köln:  Filmklassiker
„Fantasia“  mit  Live-
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Begleitung
geschrieben von Werner Häußner | 30. März 2013
Filmmusik richtet sich normalerweise aus an den Bildern und
Stimmungen,  die  der  Produzent  eines  Streifens  vorgibt.  Im
Falle von Walt Disneys „Fantasia“ ist das genau umgekehrt: Der
Schöpfer von Mickey Mouse ließ Bilder zu Musik komponieren. Er
gab  seinen  Zeichnern  weltberühmte  Musik  zu  hören  und
beauftragte  sie,  die  Klänge  in  Bildern  zu  fassen.

Herausgekommen  sind  zauberhafte  Filmsegmente,  die  Disney
selbst zu einem Film zusammenfasste. In „Fantasia“ gibt es
kurze erzählende Episoden wie jener legendäre Kampf Mickeys
mit den widerspenstigen Besen zu Paul Dukas‘ „Zauberlehrling“;
witzige  Szenen  wie  das  Ballett  der  Tiere  zu  Amilcare
Ponchiellis „Tanz der Stunden“; ästhetische Choreografien wie
zu  Tschaikowskys  „Nussknacker“  oder  abstrakte  Kompositionen
wie  Zeichnungen  zu  Toccata  und  Fuge  d-Moll  von  Johann
Sebastian  Bach.

„Fantasia“:  Mickeys  Kampf
mit  dem  Besen.  Bild:  bb-
promotion

Das  zweistündige  Zeichentrick-Werk  sollte  ursprünglich  „Der
Konzertfilm“  heißen,  weil  dem  Besucher  zur  Musik  die
Fantasiebilder der Zeichner gezeigt werden sollten. Die Musik,
so war geplant, sollte dennoch im Mittelpunkt stehen. Dazu
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arbeitete  Disney  mit  dem  Dirigenten  Leopold  Stokowski
zusammen, der aufgeschlossen war für neue mediale Wege der
Musikvermittlung – und der auch im Film auftaucht. Disney hat
sogar einen neuen Kino-Sound erfunden, einen Mehrkanal-Ton,
den er „Fantasound“ nannte.

Technische  Hilfsmittel  brauchen  die  Zuhörer  in  der  Kölner
Philharmonie  allerdings  nicht:  Am  3.  und  4.  April  wird
„Fantasia“ live begleitet auf Großbildleinwand zu sehen sein.
Die Neue Philharmonie Westfalen spielt unter Scott Lawton und
mit  Marianna  Shirinyan  am  Klavier  all  die  unsterblichen
Stücke, die Disney für sein Fantasia-Projekt ausgesucht hatte.
Der Klassiker der Filmgeschichte, der 1940 entstand und zwei
Jahre  später  mit  zwei  „Ehren-Oscars“  ausgezeichnet  wurde,
beginnt jeweils um 19 Uhr.

Karten: (52 bis 79 Euro): (0221) 280 280.

Nach der Mottowoche ist vor
dem „Konklave“: Abi 2013 auf
der Zielgeraden
geschrieben von Britta Langhoff | 30. März 2013

Wenn  einem  am  frühen  Morgen  in  der  Küche
Bonnie und Clyde begegnen und Sherlock Holmes
seine Liebe zu Meerjungfrauen entdeckt, dann
ist Mottowoche der Abiturientia.

Die Woche vor den Osterferien ist für die Abiturienten die
letzte reguläre Schulwoche vor den Prüfungen. Grund genug zum
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Feiern.  Das  Ende  der  „richtigen“  Schulzeit,  das
Zulassungszeugnis und überhaupt – man hat es überlebt. Das
Gemurkse und Gemauschel rund um G8 und G9. Jeder Tag steht
unter einem anderen Motto, allseits beliebt sind die Helden
der  Kindheit  und  die  Zeitreise.  Durch  die  Stadt  flattern
Elfen, latschen Cowboys, dazu Micky Mäuse, Ernies und Berts,
dazu erstaunlich viele Heidis.

In manchen Städten, so war zu lesen und hören, ist die Sache
aus  dem  Ruder  gelaufen.  Von  Bengalos  war  die  Rede,  von
Verletzten  und  erheblichen  Sachschäden  an  den  Schulen.  In
Recklinghausen blieb es im Großen und Ganzen im Rahmen des
Vorgegebenen.  Der  Schulhof  des  Petrinums  Recklinghausen
konkurriert mit der Palmkirmes, vor dem Marie-Curie-Gymnasium
ruhen ermattete Pyjamaträger auf einem Matratzenlager.

Man kann die Jugendlichen auch ein bißchen verstehen. Die
Erleichterung, es bis hierhin geschafft zu haben, ist deutlich
spürbar. Die Verunsicherung und die Angst vor dem, was kommen
wird, aber auch. Ein bißchen ist es wie ein verfrühter Tanz
auf dem Vulkan. Nichts ist geregelt für den zu erwartenden
Ansturm des Doppeljahrgangs, im Landtag greift die Opposition
(formerly  known  as  mit  heißer  Nadel  schnellstrickende  G8-
Erfinder) die Landesregierung an, die Unis wären überlaufen,
die Messlatte für die Zulassungsbeschränkung müsse noch einmal
höher gelegt werden. Für so manchen unter den
Schülern der blanke Horror. Die Frage, wo man
einen  Joker  herbekommt,  ist  nicht
unberechtigt.

Statt Osterferien ist jetzt Pauken angesagt. Die Klausurtage
haben  begonnen  –  oder  wie  man  derzeit  (von  römischen
Wahlgängen  inspiriert)  gerne  sagt:  Man  begibt  sich  ins
Konklave.  Mit  der  Außenwelt  wolle  man  nur  noch  durch
Rauchzeichen kommunizieren. Schwarzer Rauch bedeutet: Koffein-
Nachschub erwünscht, weißer symbolisiert das Verlangen nach
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zuckriger Nervennahrung. Na denn, Glückauf den Abiturienten,
gute Nerven den Müttern und Vätern.

„Die Wirklichkeit wird nicht
mehr  gebraucht“:  Ernst-
Wilhelm  Händlers  „Der
Überlebende“
geschrieben von Bernd Berke | 30. März 2013
Der  Ich-Erzähler  bleibt  namenlos.  Alles  andere  wäre  auch
geradezu widersinnig. Denn der Mann steht für die kommende
Überschreitung  biologischer  Gegebenheiten,  für  den  Übergang
der Schöpfung in eine anonyme Eiseskälte.

Die  Hauptfigur  in  Ernst-Wilhelm  Händlers  Roman  „Der
Überlebende“  leitet  das  Leipziger  Elektrotechnik-Werk  des
fiktiven  US-Konzern  D’Wolf,  betreibt  dort  aber  insgeheim
weiter  die  Roboterforschung,  die  offiziell  gestoppt  worden
ist. Für dieses verborgene Geisterprojekt geht er über Leichen
– nicht nur im übertragenen Sinne.
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Gesichter von Menschen kann sich der seltsam seelenlose Mann
ohnehin nicht merken, worauf also sollte sich ein etwaiges
Mitleid  beziehen?  Landläufig  würde  man  ihn  vielleicht  als
Autisten bezeichnen. Dieser hier will gleichzeitig alle Fäden
ziehen, alles unter Kontrolle behalten, über jeden Schritt von
Karrierefrauen mit mysteriösen Namen wie Sondra oder Burgi
unterrichtet sein.

Hat  schon  die  Firma  ein  ausgeklügeltes  Überwachungssystem
(„Total  Recall“)  installiert,  das  beispielsweise  alle
Konferenzen für immer aufzeichnet, so setzt der Werksleiter
seinerseits eine noch lückenlosere Spionage-Apparatur drauf.
Ihm entgeht – rein äußerlich – praktisch nichts. Aber kann er
das Gesehene auch richtig deuten? Wie dringend bräuchte er
eine Software, die alle Beziehungen unfehlbar analysiert…

Wenn er jedenfalls argwöhnt, dass die schwer erkrankte Ehefrau
Maren, Freund Peter oder Tochter Greta seine Kreise stören, so
müssen eben Opfer gebracht werden. In den universalen und
galaktischen Dimensionen, in die er sich gedanklich so gern
erhebt, spielen einzelne Menschenleben überhaupt keine Rolle.
Ein  kurzerhand  vertauschtes  Medikament,  ein  geschickt
eingefädelter und perfide beeinflusster Boxkampf – wer will es
ihm nachweisen? Er ist und bleibt „Der Überlebende“. Und um
welchen Preis?
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Ernst-Wilhelm Händler, der früher selbst als mittelständischer
Unternehmer tätig war und wirtschaftliche Mechanismen (so auch
Firmenhierarchien, Marktstrategien und Preiskämpfe) sachkundig
in  die  Handlung  einfließen  lässt,  verwendet  eine  durchaus
passende,  wie  aus  dem  Baukasten  gefügte,  auf  Präzision
versessene  Sprache.  Wie  metallische  Scharniere  klirren  und
klacken  schon  die  zahllosen  Imperfekt-Endungen:  „Du  aber
frösteltest. Mit der linken Hand rafftest du das Nachthemd…“
Doch die stocknüchterne, zuweilen steifleinene Genauigkeit und
all das rational erscheinende Kalkül scheinen letztlich in ein
dunkles Chaos zu führen; in einen Strudel hin zum Ende der
Welt, wie wir sie kennen…

Fischen wir nur einige Partikel aus dem Gedankenstrom des
Technikers, der ein später Nachfahre von Max Frisch „Homo
Faber“  sein  könnte  und  auch  George  Orwells  Überwachungs-
Visionen hinter sich lässt: „Wir würden es fertigbringen, die
Realität  zu  klonen,  sie  würde  annihiliert  und  durch  ihre
Doppelgängerin ohne Menschen ersetzt werden. Die Wirklichkeit
wird nicht mehr gebraucht, sie kann verschwinden, sie muss
verschwinden.“

Wesentliche Teile des Geschehens sind nur noch durchs Flimmern
von  Bildschirmen  vermittelt  –  wie  in  der  Finanz-  und
Börsenwelt  oder  vielen  Bereichen  der  „Frei“-Zeit  längst
üblich.  Kalkulatoren  und  Controller  sind  die  verbliebenen
Mächte in diesem blutleeren Getriebe. Wer womöglich über all
das herrscht, steht gar nicht mehr zur Debatte. Vielleicht
egal. Die einstweilen noch tapsigen, aber lernfähigen Roboter
werden wohl einst alle lebendigen Wesen ersetzen, wenn nicht
Einhalt geboten wird. Das ist der Erwartungshorizont dieses
Romans.

Man  liest  den  Fortgang  mit  einer  fast  widerwilligen
Faszination,  befremdet  und  fröstelnd.

Ernst-Wilhelm Händler: „Der Überlebende“. Roman. S. Fischer
Verlag. 320 Seiten, 19,99 Euro.



Der  Koloss  wankt:  Funke-
Mediengruppe  (WAZ)  streicht
abermals 200 Stellen
geschrieben von Bernd Berke | 30. März 2013
Es  wird  allmählich  zur  Konstante,  wenn  von  der  Funke-
Mediengruppe  (ehemals  WAZ-Mediengruppe)  die  Rede  ist:  Man
erwartet ja schon allzeit Kürzungsmaßnahmen, aber doch nicht
so  schnell  und  so  drastisch,  wie  sie  dann  tatsächlich
eintreten.

Die  Geschäftsführung  in  Essen  setzt  jeweils  auf
„Überraschungs“-Effekte, für einzelne Betriebsteile auch auf
ein  Ende  mit  Schrecken  –  siehe  die  erst  am  15.  Januar
verkündete  Entlassung  der  kompletten  Redaktion  der
Westfälischen Rundschau, von der rund 120 Redaktionsmitglieder
und über 150 freie Mitarbeiter betroffen sind.

In den letzten Tagen und Wochen hatte man ziemlich fest mit
dem „Aus“ für die Vest-Ausgabe (Kreis Recklinghausen) der WAZ
gerechnet, doch nicht mit einem Kahlschlag dieses Kalibers:
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Abermals  sollen  im  Konzern  bis  zu  200  Stellen  gestrichen
werden  –  bei  Anzeigenblättern,  im  Anzeigenbereich  und  im
Fotografenpool, doch auch – wohl besonders bemerkenswert – am
zentralen  Content  Desk,  der  die  Blätter  der  Gruppe  mit
regionalem und überregionalem Mantelstoff für die klassischen
Ressorts und deren Ableger beliefert.

Der von WAZ-Chefredakteur Ulrich Reitz geleitete und gehegte,
einst  bundesweit  als  Modell  ausposaunte  Desk  muss  also
deutlich Federn lassen – von 21 bis 24 Stellen am bislang
recht  ordentlich  besetzten  Tisch  ist  die  Rede.  Es  heißt,
Beobachter  aus  dem  angeblich  näheren  Umfeld  hätten  Reitz
neuerdings  nachgesagt,  er  werde  zusehends  nervös  und  habe
seine einst zur Schau gestellte Souveränität eingebüßt. Aber
das  ist  ungeprüfte  Kolportage,  Kaffeesatz-Leserei,  wiewohl
wahrscheinlich nicht völlig ohne Anlass.

Man vermag jedenfalls kein tragendes Konzept hinter all dem
hektischen Aktionismus in der Funke-Gruppe zu erkennen. Es
sieht so aus, als ließe man sich dort von den Entwicklungen
treiben und ins Bockshorn jagen, anstatt sie mitzugestalten.
Eine treibende Kraft scheint diesmal der Discounter Aldi zu
sein,  der  künftig  offenbar  auf  Werbung  in  Tageszeitungen
weitgehend verzichten will.

Auch ist von stetig sinkenden Abonnentenzahlen die Rede. Die
Kündigungswelle bei der Westfälischen Rundschau, die seit 1.
Februar ohne eigene Redaktion erscheint, dürfte daran derzeit
einen nicht unwesentlichen Anteil haben. Zahlen hierzu gibt
die Funke-Gruppe wohlweislich nicht heraus. Man wird also die
objektiv  ermittelten  IVW-Zahlen  abwarten  müssen,  die  im
nächsten Quartal genauere Auskunft geben werden.

Die  Geschäftsführer  der  Funke-Mediengruppe  (Christian
Nienhaus, Manfred Braun, Thomas Ziegler) lassen unterdessen
verlauten:  „Wir  müssen  uns  Freiraum  für  neue  Produkte
schaffen.“ Man darf gespannt sein, um welche Produkte es sich
da  handelt.  Reichlich  wolkig  heißt  es  weiter,  man  werde
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„unsere  starken  regionalen  Marken  in  die  digitale  Welt
überführen“; ganz so, als sei letztere gerade erst erfunden
worden. Dass man die Umbenennung in Funke-Mediengruppe als
Rückgriff  auf  eine  Familientradition  verkauft,  wirkt
bestenfalls  hilflos.

Derzeit  vermag  ich  mir  nicht  recht  vorzustellen,  dass  im
Konzern  genügend  verlegerische  Phantasie  waltet,  um  solche
Gegenwarts- und Zukunftsaufgaben zu meistern. Eher verfestigt
sich der Eindruck, dass der einstige Koloss ins Wanken geraten
ist.

Der  Zweite  Weltkrieg  in
Nahansicht:  Zum  ZDF-
Dreiteiler  „Unsere  Mütter,
unsere Väter“
geschrieben von Bernd Berke | 30. März 2013
Es wurde mal wieder hohe Zeit für ein solches Großereignis im
Fernsehen: Der Dreiteiler „Unsere Mütter, unsere Väter“ (ZDF)
scheint die Schrecken des Zweiten Weltkriegs noch einmal ganz
nah  heranzurücken.  Wir  wissen,  dass  damals  Millionen
elendiglich  gestorben  sind.  Und  doch  werden  uns  immer
Einzelschicksale  am  meisten  berühren.
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Fünf  Freunde  beim  Abschied
im Sommer 1941. Von links:
Greta (Katharina Schüttler),
Wilhelm  (Volker  Bruch),
Charlotte  (Miriam  Stein),
Friedhelm  (Tom  Schilling),
Viktor  (Ludwig  Trepte).
(Foto: © ZDF/David Slama)

Der entsprechenden Dramaturgie, die uns gleichsam mitten ins
Geschehen  führt  (Bewunderung  gilt  nicht  zuletzt  den
Kulissenbauern  und  Kostümbildnern),  folgt  auch  die
Spielhandlung,  die  Regisseur  Philipp  Kadelbach  mit  einem
großartigen Schauspieler-Ensemble in Szene gesetzt hat: Fünf
Freunde treffen sich im Sommer 1941 noch einmal in Berlin.
„Weihnachten sehen wir uns wieder“, glauben sie allen Ernstes
und prosten einander fröhlich zu. Sie sind jung, lebenshungrig
und halten sich für unsterblich. Wie tragisch sie sich irren!

Fünf Freunde und ihre Illusionen

Der Anlass des Abschieds-Umtrunks: Wilhelm (Volker Bruch) und
sein schöngeistiger jüngerer Bruder Friedhelm (Tom Schilling)
müssen an die Ostfront nach Russland ziehen, „den Iwan ein
bisschen verhauen“, wie anfangs naiv gescherzt wird. Charlotte
(Miriam  Stein)  folgt  ihnen  als  Krankenschwester  ins
Feldlazarett. Greta (Katharina Schüttler) und ihr jüdischer
Freund Viktor (Ludwig Trepte) bleiben unterdessen in Berlin,
wo auch sie in ein Gestrüpp von Lüge und Verrat hineingerissen
werden. Denn Viktor wird von NS-Schergen verfolgt und da nützt
es gar nichts, dass Greta, die als Sängerin Karriere machen
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will, sich mit einem ebenso hochrangigen wie schmierigen Nazi
einlässt,  um  Ausreisepapiere  für  Viktor  zu  beschaffen.
Freilich  lässt  sie  sich  auch  von  der  Aussicht  auf
Rundfunkaufnahmen  betören.

Erschießungen gegen jedes Völkerrecht

Im steten Wechsel schwenkt die Handlung zwischen Berlin, der
Front und dem Lazarett hin und her. In Russland zeigt sich
mehr und mehr, wie schmutzig dieser Krieg geführt wird – mit
Exekutionen  wider  jedes  Völkerrecht,  mit  willkürlichen
Erschießungen und Gräueltaten. Das Lazarett erweist sich als
Schlachthaus, in dem Tag und Nacht die Schmerzensschreie durch
Mark und Bein dringen. Und dann kommt auch noch der eisige
russische Winter, in dem der zuerst so zartsinnige Friedhelm
zum Zyniker und härtesten Hund von allen wird.

Der  Film  lässt  drastische  Szenen  nicht  aus.  Schon  in  der
ersten Folge bleiben keine Zweifel, dass der Krieg in jedem
das Schlechteste weckt. Entweder Täter und Verräter oder Opfer
– dazwischen gibt es praktisch nichts – bei allem Bemühen um
Differenzierung.  Das  ist  umso  schrecklicher,  als  diese
Generation unserer Mütter und Väter (wie hier sehr deutlich
herausgearbeitet wird) wunderbar normal hätte sein und leben
können, wenn sie nur nicht diesem verfluchtem Regime verfallen
wären.

Ein Projekt für alle Generationen

Im  Vorfeld  dieses  Dreiteilers  hatte  Frank  Schirrmacher,
Mitherausgeber der Frankfurter Allgemeinen Zeitung (FAZ), die
Bedeutung  dieser  Produktion  beschworen  und  mahnend
festgestellt, dass allmählich die allerletzten Zeitzeugen des
Weltkriegs  sterben.  Deshalb  sollten  sich  die  verbliebenen
Generationen diesen Film unbedingt gemeinsam anschauen. Er hat
recht. Tatsächlich habe ich mir an etlichen Stellen des ersten
Teils  gewünscht,  ich  hätte  ihn  noch  gemeinsam  mit  meinen
Eltern sehen können.



Mein Vater ist – wie so viele andere – immer sehr wortkarg
gewesen, wenn es um seine Erlebnisse an der Ostfront ging.
Dieser  Film,  der  anschließend  von  einer  Dokumentation  und
einer Spezialausgabe von Maybrit Illners Talk begleitet wurde,
hat vielleicht die Wucht und überhaupt die Qualität, doch noch
diese oder jene Zunge zu lösen.

Teil zwei und drei (Montag, 18. März, und Mittwoch, 20. März,
jeweils 20.15 Uhr) sollte man sich nicht entgehen lassen.

______________________________________________________________
___________

Der Beitrag ist zuerst bei www.seniorbook.de erschienen

St. Maria zur Wiese in Soest
wird 700 Jahre alt
geschrieben von Hans Hermann Pöpsel | 30. März 2013
Stolz stehen die beiden Türme am Stadtrand der Hansestadt
Soest:  St.  Maria  zur  Wiese  nennt  sich  die  imposante
Kirche, die uns so unverfälscht gotisch vorkommt. Tatsächlich
kann die Kirche in diesem Jahr ihren 700. Geburtstag feiern,
aber die Turmspitzen entstanden erst im 19. Jahrhundert.

Das „Westfälische Abendmal“ in der Wiesenkirche Soest.

Da teilen die Soester das Schicksal der Kölner Kirchenbauer,
die auch erst auf die Hilfe des protestantischen Herrschers
aus Berlin für die Fertigstellung ihres Domes warten mussten.
In Soest findet sich im Hauptchor eine Inschrift, die auf den
Baubeginn hindeutet: Im Jahre 1313 habe der Meister mit dem
Namen Johannes Schendeler den Grundstein gelegt. Im kleinen
Kirchenführer  für  die  Wiesenkirche  wird  vermutet,  dass
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Schendeler zuvor schon am Bau des Kölner Domes beteiligt war.

St. Maria zur Wiese bekam ihren Namen von ihrem Standort:
„Maria in pratis“ heißt sie in frühen Quellen, also „in den
Wiesen“, aber auch „Maria in palude“ ist überliefert, was
„Maria  im  Sumpf“  bedeutet.  Seit  1985  wird  die  Kirche
grundlegend renoviert, und zurzeit steht noch ein Gerüst am
Südportal, dem Haupteingang. Diese letzten Arbeiten sollen im
Jubiläumsjahr abgeschlossen werden.

Besonderen Ruhm erlangte die heute evangelische Kirche durch
ihre  wunderbaren  Glasfenster,  die  nicht,  wie  in  anderen
Kirchen nach der Reformation, entfernt oder zerstört worden
waren. Vor allem das „Westfälische Abendmahl“ im Fenster an
der Nordseite zieht immer wieder Besucher an:  Die Tendenz zu
lebensnahen  Darstellungen  hat  hier  nicht  nur  zu
zeitgenössischen Trachten der Figuren geführt, sondern auch
die Gaben auf und dem Tisch zeigen regionale Besonderheiten:
Jesus und seine Jünger sitzen bei ihrem letzten gemeinsamen
Mahl vor westfälischem Schinken und einem Schweinskopf, und
statt Wein gibt es Bier aus Krügen und einen großen Korb mit
Landbrot.

Im Zweiten Weltkrieg waren die wertvollen mittelalterlichen
Glasbilder ausgebaut und sicher gelagert worden, sodass man
sie heute beglückt bewundern kann. Soest ist also nicht nur
wegen seiner schönen Altstadt einen Ausflug wert, sondern auch
wegen seines berühmten Geburtstagskindes, der Kirche St. Maria
zur Wiese.

Der  Fremde,  im  Museumsraum
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gefangen: Ibsens „Peer Gynt“
in Düsseldorf
geschrieben von Eva Schmidt | 30. März 2013
Was  macht  der  Zugereiste,  der  Fremde  an  schmuddeligen
Wintertagen  in  Düsseldorf?  Wenn  man  nicht  über  die
Rheinpromenade flanieren mag und Shopping auf der Kö zu teuer
ist? Genau: Er geht in eines der hochkarätigen Museen der
Kunststadt,  spaziert  in  wohltuender  Stille  zwischen
großformatigen Fotos umher, die sich realistisch geben, aber
auf eine andere Wahrheit verweisen wollen. Die die Sehnsucht
nach fernen Welten wecken und nach einem „höher hinaus“, nach
einem Überschreiten der dörflichen Grenzen, nach einem Ende
des kunstsinnigen Flüsterns.

Wie  ein  Fremdköper  benimmt  sich  denn  auch  „Peer  Gynt“  im
Norwegerpullover (Olaf Johannessen) in den heiligen Hallen.
Denn Staffan Valdemar Holm, der schwedische Ex-Intendant des
Düsseldorfer  Schauspielhauses,  hat  Ibsens  mythenbeladenem
Helden in seiner neuesten Inszenierung ein Museum auf die
Bühne gebaut. Lautstark streitet Peer dort mit der Mutter,
sein ganzer Körper gespannt vor Aggressivität. Pöbelnd stört
er den Hochzeitszug, ein Outlaw, den die Missbilligung der
Gesellschaft zu besonders provozierendem Benehmen anstachelt.
Doch es kommt noch besser: In ungezügeltem Trieb schändet er
die Braut, stößt sie dann von sich. Wie ein reißender Wolf
fährt er in die Herde der pietistisch korrekt gekleideten
Trachtenmädchen,  bespringt  eine  nach  der  anderen  ohne  zu
ermüden. Doch auch das reicht ihm nicht. Wem das Menschsein zu
eng wird, der sollte vielleicht ein Troll werden?
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Staffan  Valdemar
Holm
Foto:  Sebastian
Hoppe

Es fällt schwer, als Zuschauer in Holms neuester Inszenierung
nicht  nach  biographischen  Anspielungen  zu  suchen:  Aus
gesundheitlichen Gründen hatte Holm Ende letzten Jahres seinen
Posten als Intendant niedergelegt. Mit großer Offenheit hatte
er über sein Burnout gesprochen und ebenso seinen Unmut über
Sparmaßnamen  und  Auslastungsdruck  öffentlich  gemacht.  In
seiner Talkreihe „Gebrochen Deutsch“ thematisierte Holm mit
feiner  Ironie  den  „ausländischen“  Blick  auf  Düsseldorf,
Merkwürdigkeiten, die Zugereisten auffallen, von den Hiesigen
dagegen  für  selbstverständlich  gehalten  werden.  So  hat  es
„Peer Gynt“ nun in eine nordrhein-westfälische Kunstsammlung
verschlagen – doch wie kommt er da bloß wieder raus?

Die Antwort lautet: Gar nicht. Denn ob Peer Gynt Thronfolger
bei den Trollen wird oder reicher Sklavenhändler in Übersee,
er  bleibt  doch  immer  im  Museumsraum  gefangen,  nur  die
Ausstellungswände verschieben sich und die Bilder wechseln.
Seine Geschichte bleibt immer eine vermittelte, eine, die man
sich seit langer Zeit erzählt und die wir eher vom Hörensagen
kennen. Denn wer von uns hätte schon eine richtige Heldenreise
selbst erlebt? Deswegen kommt einem Peer Gynt auch eher vor
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wie  ein  Zukurzgekommener  mit  Borderline-Syndrom.  Ihm  bei
seinen  Eskapaden  zuzusehen,  hat  durchaus  Unterhaltungswert:
Holms Inszenierung beweist Leichtigkeit und subversiven Witz,
besonders  das  Trollvölkchen  mit  dicken  Brillen  und  langen
Plüschschwänzen entlarvt das Spießertum auf skurrile Weise.

Auch wenn der zweite Teil ein paar Längen aufwiest, so zieht
die letzte Szene den Zuschauer noch einmal in ihren Bann. In
einer  verzweifelten  Pantomime  klammert  sich  Peer  an  seine
große Liebe Solvejg (Anna Kubin), die er einst verliess. Doch
er kann seine früheren Taten nicht ungeschehen machen und
steht wieder mit nichts da wie zu Beginn, obwohl er doch alles
erringen wollte.

Zum Glück hat wenigstens jemand zwischendurch Fotos gemacht
und sie an die Wand gehängt. Wie geronnene Seelenzustände, die
wir ein wenig distanziert betrachten. Ein fremdes Schicksal
eben.

http://duesseldorfer-schauspielhaus.de/de_DE/Premieren/Peer_Gy
nt.867709

Rätselhafter  Ausklang:
Strauss‘  „Alpensinfonie“  in
der Philharmonie Essen
geschrieben von Werner Häußner | 30. März 2013
Aufführungen  der  „Alpensinfonie“  von  Richard  Strauss  sind
stets  ein  herausforderndes  Ereignis:  Gebraucht  wird  ein
Riesenorchester und ein Dirigent, der die Klangmassen nicht
nur  wuchtig  und  monumental  ausspielt,  sondern  gliedert,
staffelt und zügelt.
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Marc  Albrecht  versuchte  mit  dem  Nederlands  Philharmonisch
Orkest in der Philharmonie Essen sein Bestes: Er hielt die
Dynamik im Zaum, damit die Höhepunkte wirken. Er nahm die
lautmalerischen und die effektvollen Stellen zurück, damit das
Werk  nicht  allzu  sehr  zu  einer  tönenden  Gebirgspostkarte
verkommt.

Vor  allem  aber  konnte  er  zeigen,  dass  Strauss  nicht  bloß
gewaltige Filmmusik geschrieben hat, sondern die literarischen
Naturbilder im Sinne der Romantik aufzufassen sind: Aus der
tonal verdunkelten Tiefe steigt der musikalische „Wanderer“
auf zu leuchtend ungebrochener C-Dur-Vollkommenheit, um sich
dann  Stürmen  und  Gewittern  zu  stellen  und  in  einem
rätselhaften  Cluster  in  der  Tonart  b-Moll  die  Wanderung
„ausklingen“  zu  lassen.  Die  „Nacht“,  die  sich  am  Ende
einstellt,  ist  nicht  mehr  romantisch-samten,  sondern
irritierend  dunkel;  das  b-Moll  des  Nebels  lässt  sie
undurchsichtig  werden.

Wer die Sinfonie vom Ende her betrachtet, fragt sich, ob die
filmischen Schauplatz-Bezeichnungen der Sätze nicht eher ihren
Sinn verschleiern als erhellen. Und es schleicht sich ein
Verdacht  ein,  den  der  Komponist  Helmut  Lachenmann  einmal
geäußert  hat:  Dass  Strauss  hier  näher  an  Mahler  und
Schostakowitsch rückt, als die Bewunderer und Verächter des
umstrittenen Werks wahrnehmen. Albrechts Verdienst war es, die
Sprödigkeiten nicht zum samtenen Klang zu glätten, sondern als
Ausdrucks-Ausrufezeichen  stehen  zu  lassen.  Reibungslose
Schönheit hatten die Niederländer nicht im Sinn. Andererseits
will Albrecht auch das Illustrative, das Vordergründige nicht
leugnen. Aber die „gespenstische Emphase“, die Lachenmann in
dieser Musik vernehmen will, macht er greifbar.

Einige  Besucher  des  Pro-Arte-Konzerts  wollten  sich  der
Wanderung nicht aussetzen. Sie ließen sich in der Pause die
Mäntel  geben  und  begnügten  sich  mit  Beethovens  Viertem
Klavierkonzert  –  wohl  in  der  Meinung,  diese  Musik  sei
tiefgründiger  oder  verständlicher  als  der  Strauss-Brocken.



Irrtum: Sie ist nur vertrauter. Alexei Volodin spielte mit
lockerer, eleganter Hand, klassizistischer Noblesse, Detail-
Aufmerksamkeit  und  emotionaler  Betroffenheit,  vor  allem  im
mittleren  Satz,  den  er  gemeinsam  mit  dem  Dirigenten  zum
expressiven Adagio verlangsamte. Über den Gebrauch des Pedals
und die saloppe Präzision mancher Stelle ließe sich streiten;
ebenso über das überdrehte Tempo in der Chopin-Zugabe.

Morgenröte  der  Moderne:
Wiener Philharmoniker spielen
Bruckners 8. in Essen
geschrieben von Anke Demirsoy | 30. März 2013

Zubin Mehta und die Wiener
Philharmoniker  in  Essen
(Foto:  Sven  Lorenz)

„Es  ist  nicht  unmöglich,  dass  diesem  traumverwirrten
Katzenjammerstil  die  Zukunft  gehört“,  konstatierte  Wiens
Kritikerpapst Eduard Hanslick einst verdrossen über die 8.
Sinfonie von Anton Bruckner. Er beklagte die vielen Wagner-
Reminiszenzen des Werks, seinen scheinbar ordnungslosen Aufbau
und seine „grausame Länge“ von rund 80 Minuten.
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Die  Zukunftsmusik  hatte  Hanslick  indes  richtig  erkannt:
Bruckners harmonische Abenteuer trieben die Loslösung von der
Grundtonart voran, deren Absicherung Gustav Mahler und nach
ihm Arnold Schönberg schließlich ganz aufgaben.

Die Zumutungen als wegweisend zu deuten und das Werk trotz
sperriger  Zerklüftungen  zu  erschließen,  scheint  kaum  ein
Orchester berufener als die Wiener Philharmoniker. Nach seinem
Gastspiel im Kulturhauptstadtjahr 2010 kehrte das weltberühmte
Orchester  jetzt  nach  Essen  zurück.  Bruckners  so  häufig
blockhaft  gespielte  Musik,  deren  Kraftströme  zu  einem
enervierenden  Geziehe  und  Geschiebe  führen  können,  klingt
unter der Leitung von Zubin Mehta überraschend natürlich und
melodisch. Keine Messe wird da gefeiert, kein musikalisches
Hochamt  zelebriert.  Unter  Mehtas  unaufgeregter,  ja  stoisch
beherrschter  Stabführung  klingt  Bruckner  nicht  bombastisch
aufgedonnert, sondern wie ein Naturlaut.

Das  Gebirge  aus  Klang,  das  uns  vom  ersten  Takt  an  immer
majestätischer entgegen wächst, erhält durch die Horngruppe
und vier Wagner-Tuben seine charakteristisch dunkle Färbung.
Bei den Wiener Philharmonikern tönen sie wie aus mystischen
Abgründen herüber. Von der Milde der Todverkündigung bis zu
den  Triumph  schmetternden  Trompetenfanfaren  offenbart  sich
eine Klangkultur, die auf der Welt ihresgleichen sucht: rund
und sonor und überströmend farbenreich, auch wenn Mehta das C-
Dur in den Schlusstakten fast zu sehr dröhnen lässt. Dafür
entwickelt das Scherzo durch seinen stringenten Zugriff einen
schlanken  Swing.  Der  Streicherklang  schwebt  im  Adagio
scheinbar ohne metrischen Puls im Raum, samtig wie ein Hauch,
zuweilen ins Morbide umschlagend. Wie hier alles unmerklich
auf  einen  dramatischen  Höhepunkt  zutreibt,  um  endlich  in
tiefstem Frieden auszuklingen, gehört zu den großen Momenten
dieses Abends.

Natürlich  finden  Wagner-Anhänger  eine  Fülle  bekannter
Wendungen und offensichtlicher Entlehnungen. Das Rauschen der
Harfen  über  dumpfen  Posaunen-Akkorden,  die  aufgeregten



schnellen Streicher-Tremoli und vor allem die Verwendung der
Wagner-Tuben künden vom Einfluss des Meisters.

Bei  den  Wiener  Philharmonikern  klingt  das  erwartungsgemäß
luxuriös.  Wundersam  hingegen  wirkt,  dass  in  Mehtas
Interpretation bereits der Morgen von Gustav Mahler herauf zu
dämmern scheint. Das Gespür für die Brüche im Kraftvollen, für
die Fragilität der Schönheit rückt Bruckner auf faszinierende
Weise an die Moderne heran. Der beinahe überlaute, 20 Takte
währende Schlussjubel in C-Dur, den Hanslick „unmenschlich“
nannte, gleicht an diesem Abend einem Sieg, dem keine Dauer
beschieden  ist.  Die  Sinfonie  stößt  an  ihre  Grenzen,  das
Riesen-Werk zeigt Risse. Nicht lange mehr wird bestehen, was
Bruckners Welt im Innersten zusammenhält.

(Der Bericht ist zuerst im Westfälischen Anzeiger erschienen.
Informationen  zum  Programm  der  Philharmonie
unter  http://www.philharmonie-essen.de)

Familienfreuden IX: Still-In
geschrieben von Nadine Albach | 30. März 2013

Viele  Wege  führen  zur
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Sättigung – warum nicht auch
ein  Still-In?  (Zeichnung:
Nadine Albach)

Es klingt nach: Ruhe, nach himmlischer. Kein Schreien, kein
Nölen, einfach Ruhe. Die Rede ist vom Stillen. Da steckt ja
schon im Wort, dass damit mindestens eine der beteiligten
Parteien  –  Mutter  und/oder  Kind  –  in  selige  Entspannung
verfällt. Zumindest ist das die Unterstellung im deutschen
Wortschatze: Die Franzosen sind da deutlich pragmatischer und
sprechen von „allaiter“, worin schlicht das Wort „lait“, also
Milch, steckt und somit die Nahrungsaufnahme im Vordergrund
steht.  Die  innige,  auf  wonnigen  Werbebildern  zur  Genüge
dargestellte,  körperliche  Mutter-Kind-Beziehung,  idealisiert
das Deutsche hingegen schon verbal.

Für das Umfeld der stillen(den) Glückseligen aber ist das
Stillen nicht immer ein Geschenk. Ich meine, es war Harald
Schmidt, der darüber lästerte, man könne kaum irgendwo in Ruhe
seinen  Kaffee  trinken,  ohne  dass  einem  eine  blanke  Brust
entgegenspringt. Dabei möchte auch ich meinen Mitmenschen nur
ungern nackte Tatsachen ins Gesicht reiben – Fiona allerdings
ist da weder verhandlungsbereit noch schambehaftet (wer weiß,
vielleicht gründet sie später mal eine Kommune), ganz egal, wo
wir gerade sind.

So  bin  ich  inzwischen  zur  Hüterin  der  schrägen  Stillorte
geworden.

Ein Café oder ein Restaurant sind ja langweilig. Der Hunger
überkommt  Fiona  gern  in  ungewöhnlichen  Umgebungen  (ob  mit
Absicht?). Jedenfalls hatte ich schon die zweifelhafte Ehre,
eine Waschanlage zur Milchbar umzufunktionieren: Während die
Waschbürsten meditativ schrubbten und außen das Wasser nur so
floss, sprudelte im Autoinneren lecker Milch.

Im Laufen, im Liegen, im Sitzen, am Stadtparkteich neben den
Enten oder auf 1500 Metern in der Schweiz – alles kein Ding.



Eine Freundin hat mir sogar erzählt, dass sie es sich letztens
in der Matratzenabteilung von Ikea gemütlich gemacht hat.

Mein Lieblingsort war allerdings – der Friedhof. Grabsteine
und Gedenken hin oder her, Fiona hatte Hunger. Und das ist bei
einem Baby kein Zustand, der zu großen Diskussionen anregt.
Unangenehm war mir das trotzdem, ich wollte ja niemanden (von
den Besuchern) stören. Also suchte ich mir die hinterletzte,
zugewachsene Ecke und regte an, Fiona möge sich beeilen. Doch
wo zuvor keine Menschenseele zu sehen war, tauchte plötzlich
ein  älterer  Herr  auf.  Ich  hatte  mich  ausgerechnet  am
Wasserspender platziert – und der arme Mann wollte einfach nur
ein Grab gießen. Einen kurzen Moment lang trafen sich unsere
Blicke. Ein wenig beschämt, ein wenig erschreckt, vor allem
hilflos, in Gedanken an altes und neues Leben.

Schnell senkte der Mann den Blick, schob die Hände in die
Manteltaschen und ging eilig davon. Fiona trank weiter, als
wäre nichts geschehen. Um uns herum – Stille.

Jähes  Erwachen  aus
Kinderträumen:  Zum  Ende  des
Spielwarengeschäfts  Lütgenau
in Dortmund
geschrieben von Bernd Berke | 30. März 2013
Die  Nachricht  wird  wohl  keinen  alteingesessenen  Dortmunder
kalt  lassen:  Das  traditionsreiche  Spielwaren-Fachgeschäft
Lütgenau schließt nach 75 Jahren.

Kaum ein Kind in dieser Stadt und bis weit ins Umland hinaus,
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das nicht schon mit leuchtenden Augen vor den Schaufenstern am
Ostenhellweg  gestanden  hätte  –  und  das  ging  seit  einigen
Generationen so fort. Lütgenau war „immer schon da“ und würde
gewiss ewig weiter bestehen. Einen Rest dieses Kinderglaubens
hat man ja selbst noch gehegt.

Ob  auch  sie  um  den
Spielzeugladen  trauern?
(Foto:  Bernd  Berke)

Besonders in der Vorweihnachtszeit hat man sich Jahr für Jahr
daran  erinnert,  wie  das  damals  gewesen  ist  –  die  frühen
Stofftiere, die erste Lok für die Modelleisenbahn… Hier hat
man sie gesehen und sie sich sehnsüchtig gewünscht. Es waren
jene Zeiten, als das Wünschen manchmal noch geholfen hat.

Auch in den letzten Jahren ist man wie selbstverständlich
zuerst dorthin gegangen, wenn Kinder Geburtstag hatten oder
wenn sonstwie Spielzeuggeschenke gebraucht wurden. Als unsere
Tochter  (dreieinhalb  Jahre)  heute  hörte,  dass  es  diesen
verlockenden  Laden  (nicht  zu  vergessen  das  Nostalgie-
Schaukelpferd vor dem Eingang!) bald nicht mehr geben wird,
war sie spontan bereit, mit ihrem Sparschwein gleichsam zur
Sanierung beizutragen. Ach, da wird einem doch weh ums Herz.

Auch mit kühlerem Kopf besehen, ist es betrüblich, wie die
ortstypischen,  inhabergeführten  Geschäfte  nach  und  nach
aufgeben,  wie  sie  den  allüberall  präsenten  Ketten  und
Konzernen das Feld überlassen (müssen). Diese wiederum haben
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ebenfalls Mühe, sich gegen die immer härtere Konkurrenz der
Internet-Versender zu behaupten. Wenn das alles weiter rasant
in  die  falsche  Richtung  läuft,  hat  es  sich  bald  mit  der
Urbanität  des  Dortmunder  Stadtzentrums  und  ähnlicher  Lagen
ausgespielt. Oder kommt da etwas Besseres nach?

Den  Ruhr-Nachrichten  zufolge  hat  Lütgenau-Inhaber  Andreas
Mehls  vergebens  Nachfolger  gesucht.  Niemand  habe  sich  an
diesem Standort eine günstige Perspektive vorstellen können.
Als  Grund  für  das  „Aus“  führt  er  neben  dem  spürbaren
Kindermangel  die  landläufige  Gewohnheit  etlicher  Leute  an,
sich im Fachhandel lang und breit beraten zu lassen und dann
beim Internet-Anbieter zu ordern. Ich sag’s mal so gedämpft:
Man möchte solche Schnäppchenjäger nicht unbedingt zu seinen
besten Freunden zählen.

Lütgenau  liegt  übrigens  schräg  gegenüber  der  seit  Anfang
Februar  redaktionslosen  Phantom-Zeitung  Westfälische
Rundschau. Es bröckelt und bröckelt in dieser Lage, wenn auch
aus  verschiedenen  Gründen.  Der  Ostenhellweg  verliert,
verglichen  mit  dem  Westenhellweg  (Thier-Galerie  mit  160
Geschäften, Karstadt, Kaufhof, Saturn etc.), immer mehr an
Boden. Zu fürchten ist, dass am Ausläufer des Ostenhellwegs
eine teilweise schäbige Meile mit anhaltenden Leerständen und
Billigst-Anbietern  entsteht.  Vorboten  kann  man  jetzt  schon
besichtigen.

Die Stimme wie ein Gedicht:
Zum Tode von Rosemarie Fendel
geschrieben von Rudi Bernhardt | 30. März 2013
Es  versetzte  mir  gestern  einen  mächtigen  Stich,  als  die
Nachricht, dass Rosemarie Fendel 85-jährig gestorben sei, über
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mich fiel.

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

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

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



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

Der neue Papst setzt Zeichen:
Mit dem Bus ins Gästehaus
geschrieben von Werner Häußner | 30. März 2013
Bei  den  Fernsehleuten  herrschte  eher  Gelassenheit:  Eine
Diskussionsrunde mit der spekulativen Frage nach persönlichen
Favoriten, ein paar Bilder von Menschen unter Regenschirmen
auf dem Petersplatz, immer wieder der Schornstein über der
Sixtinischen Kapelle, von Scheinwerfern angestrahlt. Und dann,
um  19.05  Uhr,  Rauch,  dichter  weißer  Rauch.  Eine  schnelle
Entscheidung,  mit  der  kaum  jemand  unter  den  Wartenden
gerechnet hatte: Schon im fünften Wahlgang war der neue Papst
gewählt – eines der kürzesten Konklave der Kirchengeschichte.

Rom hat einen neuen
Bischof  –  und  die
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Weltkirche  einen
neuen Papst. Blick
auf  S.  Pietro.
Foto:  Werner
Häußner

Eine gute Stunde nach dem Rauchzeichen folgte die noch größere
Überraschung: Keiner der „heißen“ Kandidaten trat da auf die
Loggia des Petersdoms, angekündigt mit den Worten „Habemus
Papam“. Mit Jorge Mario Bergoglio hatte keiner der Auguren
gerechnet. Der Kardinal von Buenos Aires stand nicht auf der
Liste der medialen Favoriten.

Die Wahl des argentinischen Jesuiten, Indiskretionen zufolge
der Konkurrent Joseph Ratzingers im Konklave von 2005, dürfte
eine klare Entscheidung der 115 wählenden Kardinäle gewesen
sein: Kein Mann der Kurie wurde Papst. Kein Europäer. Keiner,
der  für  eine  ungebrochene  Fortsetzung  des  Pontifikats
Benedikts XVI. steht – da mögen die Harmonisierer noch so
bemüht  sein:  Bergoglio  verkörpert  wohl  nicht  die
„Kontinuität“,  die  der  Vorsitzende  der  Deutschen
Bischofskonferenz, Erzbischof Robert Zollitsch aus Freiburg,
in  seiner  ersten  Stellungnahme  beschwor.  Eher  dürfte
zutreffen,  was  der  Würzburger  Bischof  Friedhelm  Hofmann
feststellte: „Die Entscheidung verspricht etwas Neues.“

Franziskus I.: Der Name ist Programm

Welche  Richtung  der  neue  Papst  einschlagen  wird,  darüber
dürfte in nächster Zeit viel spekuliert werden, bis er seine
ersten  inhaltlichen  Positionen  formuliert  und  seine  ersten
Personalentscheidungen  getroffen  hat.  Ein  Akzent  ist
allerdings jetzt schon deutlich: Jorge Maria Bergoglio hat
sich den Papstnamen „Franziskus I.“ gewählt. Ein neuer Name in
der Liste der nun 266 Päpste der Katholischen Kirche. Der Name
eines Heiligen, der für seinen einfachen Lebensstil, für seine
radikale Zuwendung zu den Armen und Ausgegrenzten, für seine
tiefe Christusfrömmigkeit bis heute viel geliebt wird. Und ein
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Heiliger,  der  den  Auftrag  Gottes  hörte,  seine  Kirche  neu
aufzubauen.

Das ist ein Ruf, der Franziskus I. ganz irdisch von vielen
entgegenschallen wird. Festzustellen, die Katholische Kirche
habe  den  Neuaufbau  nach  den  Pädophilie-  und  Vatileaks-
Skandalen bitter nötig, ist wohl richtig, greift aber zu kurz.
Denn die Krise der Kirche liegt tiefer: in ihrem gebrochenen
Verhältnis  zu  einer  rasch  sich  wandelnden  Welt,  in  ihrem
Ringen um Tradition und Fortschritt, in ihren – etwa in der
Einstellung zur Homosexualität deutlich sichtbaren – Problemen
mit  einer  zeitgemäßen  Anthropologie,  im  innerkirchlichen
Umgang mit Pluralität und Autorität. Die deutschen Reizthemen
wie Frauenpriestertum oder Zölibat sind da eher Randfragen:
Kein  Papst  wird  sie  per  Federstrich  im  Sinne  der
Kirchenkritiker hierzulande entscheiden können. Selbst wenn er
es wollte. Er würde eine Spaltung der Kirche riskieren.

Warnung vor der Übermacht des Geldes

Franziskus I. wird sich mit vielerlei Erwartungen konfrontiert
sehen. Wir wird sich der „stille Intellektuelle“ – wie ihn die
„Zeit“ 2005 beschrieben hat – den Herausforderungen seines
Amtes stellen? Sein bescheidener Lebensstil, seine Nähe zu den
Armen, seine politische Entschiedenheit etwa in sozialen und
ökologischen Konflikten sind bekannt. Ein erstes Zeichen hat
er  auch  als  Papst  schon  gesetzt:  Statt  mit  der
bereitgestellten Limousine fuhr der Eisenbahnersohn kurz vor
Mitternacht mit den Kardinälen im Bus ins Quartier S. Marta.

Aber  auch  seine  Vergangenheit  dürfte  dem  neuen  Papst  zu
schaffen machen: Hatte er tatsächlich irgendeinen Anteil am
skandalösen Verhalten der als besonders konservativ geltenden
argentinischen Kirchenspitze in der Zeit der Militärdiktatur?
Bergoglio wurde beschuldigt, zwei seiner Ordensbrüder nicht
ausreichend vor der Verfolgung durch die Militärs geschützt zu
haben. Auch soll er Kontakte mit einem Mitglied der Junta
gepflegt haben. Auf der anderen Seite der Bilanz steht der



Kampf des Kardinals gegen das soziale Elend und die Korruption
in seinem Land. Vor einigen Wochen erst warnte er vor der
alltäglichen  Übermacht  des  Geldes,  prangerte  Menschen-  und
Kinderhandel an. Man wird, das dürfte sicher sein, von diesem
Papst deutliche Worte hören.

Erste Reaktionen aus Essen

Für das in Essen ansässige Bischöfliche Hilfswerk Adveniat ist
Franziskus I. „ein Papst, der die Armen kennt“. Prälat Bernd
Klaschka, Adveniat-Geschäftsführer, sagte kurz nach der Wahl:
„Ich glaube, dass die von den lateinamerikanischen Bischöfen
getroffene  Option  für  die  Armen  und  für  die  Jugend  einen
wichtigen Stellenwert in seinem Pontifikat einnehmen wird.“

Eine weitere Reaktion aus Essen kam von Bischof Franz-Josef
Overbeck: Die Wahl „berührt und bewegt mich sehr“, sagt der
Ruhrbischof in einem Beitrag auf YouTube. Die Namenswahl des
ersten Papstes aus Lateinamerika sei für ihn „ganz bedeutsam“.
Franziskus sei ein großer Reformer der Kirche gewesen, mit
einer „großen Einfachheit des Lebensstils und einer großen
Tiefe  im  Glauben.  Das  ist  auch  heute  ganz  wichtig“.  Der
frühere Ruhrbischof und jetzige Bischof von Münster, Felix
Genn, sieht in der Namenswahl „eine Botschaft für die Armen“.

Für  die  Katholische  Kirche  könnte  das  nun  anbrechende
Pontifikat  von  Franziskus  I.  ein  Schritt  von  erheblicher
Tragweite werden. Jetzt schon vergleichen Kommentatoren die
Wahl Bergoglios zum Papst mit derjenigen von Papst Johannes
XXIII. Deutlich zeigt sich der Wunsch nach Veränderung.

Nicht durchgesetzt haben sich diejenigen, die wieder einen
Italiener an der Spitze der Weltkirche sehen wollten. Auch die
Kardinäle, die auf eine Reform der Kurie und ein kollegialeres
Verhältnis zwischen der römischen Zentrale und den Ortskirchen
drängen, werden ihre Erwartungen in dieser Wahl manifestiert
haben. Schließlich dürfte auch der Eurozentrismus mit diesem
ersten  lateinamerikanischen  Papst  der  Kirchengeschichte  und



ersten Nicht-Europäer seit dem Syrer Gregor III. (731 bis 741)
beendet sein.

„Der  Minister“:  Ein
Taugenichts  will  ganz  nach
oben
geschrieben von Bernd Berke | 30. März 2013
Schon als Lausbub bedient sich Franz Ferdinand von und zu
Donnersberg  der  Fähigkeiten  seines  schlauen  Freundes  Max
Drexel. In der Schule darf er von ihm abschreiben. Später
lässt er sich von ihm durchs Abitur hieven. Und als der smarte
Frauenliebling Franz Ferdinand in die Politik gegangen ist,
schreibt ihm Max noch die schludrige Doktorarbeit.

Große Pose in New York: Kai
Schumann als Minister Franz
Ferdinand  von  und  zu
Donnersberg  (Bild:  SAT.1)

Das  kommt  einem  doch  irgendwie  bekannt  vor?  Richtig.  Die
Geschichte des Freiherrn von und zu Guttenberg hat hier ganz
offensichtlich über weite Strecken Pate gestanden. So eng ist
die Story um den allzeit eitlen Selbstdarsteller Donnersberg
(Kai  Schumann)  gelegentlich  an  wirkliche  Begebenheiten
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angelehnt, dass man sich fragt, ob es hier nicht juristisch
heikel werden könnte. Aber solche Fragen wollen wir gern den
Anwaltskanzleien überlassen.

Fachwissen ist nur hinderlich

„Der Minister“ (SAT.1) gehört zu den großen Eigenproduktionen,
die die deutschen Privatsender hin und wieder stemmen. Wir
erleben  die  rasante  Verwandlung  eines  Taugenichts  und
Schaumschlägers  zum  ministrablen  Politiker,  der
zwischenzeitlich  gar  die  Umfragewerte  der  Kanzlerin
übertrifft. Ein bisschen Gel ins Haar, dann noch die richtige
Brille, Ahnung von der politischen Materie ist hingegen nicht
nötig,  ja  sogar  hinderlich.  Erst  recht  braucht  man  keine
festen  Überzeugungen.  Lieber  noch  eine  attraktive  Blondine
(Alexandra Neldel) geheiratet und den Chefredakteur (Thomas
Heinze)  der  größten  Boulevardzeitung,  hier  „Blitz-Kurier“
genannt, kennen gelernt – und fertig ist der Erfolgstyp. Als
der erst einmal an der Macht geschnuppert hat, will er auch
ganz nach oben, also ins Kanzleramt.

Die  schier  unglaubliche  Handlung,  die  sich  in  einigen
Grundlinien aber tatsächlich zugetragen hat, wird vorwiegend
aus Sicht des zunehmend nachdenklichen Max Drexel (Johann von
Bülow)  erzählt,  der  als  persönlicher  Berater  mit  in  die
Ministerien  einzieht  und  zunächst  gleichfalls  vom  Aufstieg
berauscht ist, jedoch irgendwann die ganze Posse (auch weil
seine  Ehe  daran  zu  scheitern  droht)  leid  ist  und  von
Donnersberg („Mensch Donni, alte Kaschmirsocke!“) schließlich
auffliegen lässt. Doch schon bald hat der Ex-Minister sein
Comeback im Sinn; ganz wie im richtigen Leben.

Sprüche aus der Polit-Historie

Früher  hat  ein  Helmut  Dietl  („Kir  Royal“,  „Schtonk!“,
„Rossini“) solche Stoffe verfilmt. An dessen Prägekraft kommt
Uwe Jansons Film beileibe nicht heran. Vor allem am Anfang
stehen Drehbuch und Darsteller unter ständiger Anspannung, es



herrscht  haltloser  Lustigkeitszwang.  Fast  jeder  Satz  muss
einen  schnell  zündenden  Gag  enthalten.  Sprüche  aus  der
bundesdeutschen  Polithistorie  werden  nahezu  im  Dutzend
losgelassen, beispielsweise: „Wer Visonen hat, soll zum Arzt
gehen.“ (Helmut Schmidt), „Ich gebe Ihnen mein Ehrenwort…“
(Uwe Barschel), „Was schert mich mein Geschwätz von gestern“
(Konrad Adenauer). Und noch einige andere.

Immerhin  gibt’s  ein  paar  wirklich  witzige  Einfälle  mit
parodistischen  Qualitäten  und  überwiegend  passable
Schauspielerleistungen.  Allen  voran:  Katharina  Thalbach
liefert als Kanzlerin Angela Murkel (!) die treffliche Skizze
einer souveränen Frau, die den ganzen Betrieb durchschaut und
stets klug abwartend taktiert. So übersteht sie jeden Spuk.

Freilich gibt’s auch etliche alberne Szenen, in denen das
Ganze zu Slapstick und Muppet-Show tendiert, wobei auch die
landläufige Politikverdrossenheit bedient wird. Richtig gute
Satiren werden wohl doch mit etwas feineren Fäden gesponnen.

Seitenhiebe gegen den Konkurrenzsender

Bemerkenswert übrigens die kaum verhüllten Seitenhiebe gegen
die SAT.1-Konkurrenz RTL. Mehrfach ist da von einem offenbar
dümmlichen  Sender  „RTO  5“  die  Rede.  Dessen  Reporterin
schildert beim Afghanistan-Trip des Verteidigungsministers von
und zu Donnersberg vor allem das todschicke Kostüm der Gattin,
während  gleich  darauf  ein  Mann  von  SAT.1  auftaucht  und
knallhart-investigative Fragen zu Kriegsopfern stellt. Aha. So
haben wir das noch nie betrachtet.

________________________________________

Der Beitrag ist zuerst bei www.seniorbook.de erschienen



Wagner-Jahr 2013: „Rienzi“ in
Krefeld  oder  das  Scheitern
eines Ideals
geschrieben von Werner Häußner | 30. März 2013
Ein Riss durchzieht die Bühne, mal blutrot leuchtend, mal in
giftigem Pink strahlend. Oder ist es eine Fieberkurve, ein
Schützengraben, eine Börsengrafik?

Thomas Gruber hat für den Regisseur Matthias Oldag in Krefeld
wieder  einmal  (wie  schon  bei  Poulencs  „Dialogues  des
Carmélites“ in Gera) einen schwarzen Kasten gebaut, dessen
Boden  und  Wände  programmatische  Texte  zeigen:
Zeitungsausschnitte über Syrien, die Ukraine – und das Rom vor
800 Jahren. Damals lebten die Päpste im Asyl in Avignon, war
das antike und christliche Haupt der Welt zerrissen zwischen
machtgierigen Parteien Vieh züchtenden Stadtadels, wurde in
unbedeutenden Verhältnissen ein Junge namens Nicola geboren,
der später als Cola di Rienzo zu einer der schillerndsten
Figuren des späten Mittelalters wurde.

Ein  Riss  spaltet  die
gesellschafttlichen  Gruppen
in  „Rienzi“  in  Krefeld,
sinnlich  erfahrbar  auf
Thomas  Grubers  Bühne.  Alle

https://www.revierpassagen.de/16387/wagner-jahr-2013-rienzi-in-krefeld-oder-das-scheitern-eines-ideals/20130312_1506
https://www.revierpassagen.de/16387/wagner-jahr-2013-rienzi-in-krefeld-oder-das-scheitern-eines-ideals/20130312_1506
https://www.revierpassagen.de/16387/wagner-jahr-2013-rienzi-in-krefeld-oder-das-scheitern-eines-ideals/20130312_1506
http://www.revierpassagen.de/16387/wagner-jahr-2013-rienzi-in-krefeld-oder-das-scheitern-eines-ideals/20130312_1506/382_rienzi_gp


Fotos:  Theater  Krefeld-
Mönchengladbach

Die  Buchstaben  auf  der  Bühne  wollen  uns  sagen:  Hier,  in
Richard Wagners „Rienzi“, wird ein Ideendrama durchgespielt,
hier  geht  es  nicht  um  Liebe  und  scheiternde  Beziehungen,
sondern um Aufstieg und Fall eines Menschen, der eine Idee in
sich trägt, sie fanatisch verfolgt und schließlich scheitert:
Die  gewaltigen  roten  Buchstaben,  die  den  Namen  „Rienzi“
bildeten, liegen im fünften Akt von Wagners Großer Oper wie
Trümmer verstreut; der Chor, der sie  beiseite räumt, bildet
für  einen  Moment  daraus  scheinbar  zufällig  „INRI“,  die
Aufschrift auf Jesu Kreuz.

Jesus, Hitler und Rienzi

Rienzi als „politischer“ Christus? Ein Mensch, der sich um
eines höheren Ziels, eines Ideals willen opfert? Der wie Jesus
aus dem Weg geräumt wird, als er den Mächtigen im Wege steht?
Ein Charismatiker, der seine Verführungs-Macht von Gott zu
haben glaubt und sich einzig durch den „Himmel“ rechtfertigt?
Oldags Bezüge wollen theologisch nicht korrekt sein, aber sie
benennen einzelne Aspekte, die sich auch in der Passion Jesu
entdecken lassen. Doch sie lassen auch an eine gespenstische
Parallele  denken,  die  in  einem  Text  Saul  Friedländers  im
Programmheft angesprochen wird: An die von Hitler und Rienzi,
die sich beide von der „Vorsehung“ berufen fühlten und beide
als  von  jedem  Zweifel  ungetrübte  Fanatiker  ihre  Mission
verfolgten.

Die  Stoßrichtung  von  Oldags  Krefelder  Neuinszenierung  der
dritten Oper Wagners geht freilich in eine andere Richtung: Es
geht  um  das  Scheitern  einer  humanen  Befreiungs-Idee  aus
äußeren  politischen,  aber  auch  inneren  psychologischen
Gründen. In der Gestalt des – in jedem Moment überlegt und
glaubwürdig agierenden – Sing-Schauspielers Carsten Süß ist
Rienzi  zunächst  ein  vom  Ideal  der  „hohen  Roma“  beseelter
Charismatiker, der das Volk befreien will aus der Umklammerung



der Orsini und Colonna – düstere Geld- und Machtmenschen, an
denen das einzig Edle die Marke ihrer Zocker-Anzüge ist.

Auf dem Höhepunkt der Macht:
Carsten Süß als Rienzi und
der Chor.

Dass es vor allem um viel Geld geht, will der vierte Akt
zeigen:  Die  Abwärtskurve  der  Kurse  und  die  fallenden
Notierungen bilden den Rahmen, in dem sich die Nobili und die
vordem von Rienzi aus ihrer Umklammerung befreite Kirche in
Gestalt des päpstlichen Legaten (Matthias Wippich) gegen den
Tribun verschwören. Die zunehmende Fanatisierung Rienzis, die
das Konzept des freien Rom zunehmend zu einer politischen Idée
fixe  degenerieren  lässt,  bleibt  angesichts  der  massiven
Kürzungen nur skizzenhaft wahrnehmbar: Jede Bühne, die das
monumentale Sechseinhalb-Stunden-Stück Wagners bringen will,
steht vor diesem Problem. Aber es passt auch zum Konzept: Es
liegt  nahe,  dass  Oldag  in  Rienzi  eher  die  scheiternde
politische  Utopie  Wagners  im  vorrevolutionären  Deutschland
entdecken  will.  Oder,  grundsätzlicher  genommen,  die
misslingende Idee einer Erlösung einer Gesellschaft vom Bösen.
Das  hat  ja,  politisch  gesprochen,  nicht  einmal  Jesus
geschafft.

Aus Oldags Sicht ist es somit auch sinnvoll, die privaten
Stränge der Handlung, vor allem die Liebesgeschichte zwischen
Irene und dem zur Feind-Partei gehörenden Adriano Colonna, nur
marginal  anzudeuten.  Immerhin  belässt  er  Adriano  seine
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wundervolle Szene im Dritten Akt, die den 29jährigen Wagner
auf  der  Höhe  psychologisch-musikalischer
Charakterisierungskunst seiner Zeit zeigt – eine Fähigkeit,
die  freilich  schon  zehn  Jahre  zuvor  in  den  „Feen“  weit
entwickelt  war.  Mit  Eva  Maria  Günschmann  steht  die  beste
Sängerin des Abends auf der Bühne: eine schlanke Gestalt, auch
in der Stimme ohne pseudo-dramatische Verdickung, gesegnet mit
einem adeligen Timbre und soliden technischen Grundlagen.

Das Ende eines Narrenkönigs

Rienzi  endet  als  Narrenkönig:  Die  Königskrone,  die  er  im
ersten Akt zurückweist – er will lediglich „Tribun“ sein –,
setzen ihm die Nobili als Parodie aus glänzender Pappe aufs
Haupt. Wie der Gottesnarr in Mussorgskys „Boris Godunow“ irrt
er durch den blutroten Graben, der sein Rom spaltet. Am Ende
steht das Feuer: Rienzi und seine Schwester Irene werden mit
Benzin übergossen; jemand gibt ihm ein Feuerzeug in die Hand,
ein roter Vorhang fällt …

Untergang  im  Feuer  –  ein
beziehungsreiches Bild, auch
zur Rezeptionsgeschichte des
Werks,  das  Hitlers
Lieblingsoper  war.

Ist er Zufall, der Gedanken an die Verbrennung von Hitlers
Leiche im Hofe der Reichskanzlei, mitten im finalen Feuer auf
Berlin? Und damit der behutsame Verweis auf die unglückliche
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Rezeptionsgeschichte  des  „Rienzi“  als  Hitlers  Lieblingsoper
und Begleitmusik zu den Nürnberger Parteitagen? Philipp Stölzl
hat in seiner Berliner Inszenierung die Parallelen zwischen
Rienzi und modernen Diktatoren drastisch herausgestellt. Dass
sich Oldag und seine Kostümbildnerin Heike Bromber nicht auf
diesen  Weg  einlassen,  nimmt  seiner  Inszenierung  nichts  an
Brisanz. Nicht immer führt eine explizitere Bildsprache auch
zu überzeugenderen Ergebnissen.

Ausschweifender Zugriff auf musikalische Mittel

Musikalisch gibt es viel Lärm zu vermelden: Das liegt an der
Instrumentierung, aber auch an Mihkel Kütson, der das gut
aufgelegte  Orchester  die  hochfliegende  Musik  mit  aller
Inbrunst und ungehemmtem Willen zum Glanz spielen lässt. Es
liegt  auch  an  Wagners  ausschweifendem  Zugriff  auf  alle
musikalischen Mittel seiner Zeit: Aubers Hymnen und Gebete aus
„La Muette du Portici“, Halévys groß angelegte Finali in „La
Juїve“, Bellinis krachende „Norma“-Chöre, Rossinis Feuer aus
„Guillaume Tell“. Und dazwischen immer wieder Vorboten seiner
Weiterentwicklung  in  Richtung  der  „Tannhäuser“-Romantik.
Manchmal  hätte  Kütson  den  Furor  des  Wagner’schen
Totalitarismus bremsen sollen; die anfangs erhaben-gluckisch
gedehnte Ouvertüre wird zu rasch zu laut und kennt dann keine
Steigerung mehr. Und Sänger wie die arg kopfig-enge Anne Preuß
(Irene) haben gegen die Klangüberflutung keine Chance.

Krefeld schafft es tatsächlich, die Riesenpartien des Stücks
ansprechend  zu  besetzen:  Carsten  Süß  meistert  sein
Grundproblem mit einer wenig resonanzreichen Höhe und punktet
vor allem mit psychologisch begründeten Klangschattierungen im
Zentrum.  Hayk  Dèinyan  ist  als  Steffano  Colonna  ein
unheimlicher  Finsterling,  dessen  standardisierter
Geschäftsleute-Dress  die  häßlich  enthumanisierte  Gier  nur
mühsam verhüllt; auch sein grollend dumpfer Bass passt zu
dieser Rolle. Der andere Clanchef, Paolo Orsini, wirkt bei
Andrew Nolen eher wie ein abgedrehter Ex-Hippie, der seine
langen Haare behalten und seine Brust mit billigen Blechorden



behängt hat. Walter Planté und Thomas Peter überzeugen mit
durchsetzungsfähigen Stimmen als beflissene Stützen der Macht.
Maria Benyumova löst die gewaltige Aufgabe, den Chören Format
zu geben, mit glücklicher Hand.

In Krefeld wird momentan unter Generalintendant Michael Grosse
ehrgeiziges  Musiktheater  gemacht:  „Rienzi“  ist  die  einzige
Neuinszenierung  des  Wagner’schen  Frühwerks  in  diesem
Jubiläumsjahr  im  deutschsprachigen  Raum;  lediglich  in  Rom
kommt im Mai dieses ur-römische Thema noch auf die Bühne. Das
verdient  angesichts  der  lahmenden  Wagner-Routine  an  manch
großem Haus Hochachtung. Aber „Rienzi“ ist – und das spricht
noch mehr für Krefeld-Mönchengladbach – ein Glied in einer
Kette,  zu  der  solche  Perlen  wie  Tschaikowskys  „Mazeppa“,
Nielsens „Maskarade“, Puccinis „Suor Angelica“ und „Le Villi“
und die „Lustigen Nibelungen“ von Oscar Straus gehören: Ein
Spielplan,  dem  in  seiner  vielfältigen  Entdeckerfreude  nur
wenige andere Theater an die Seite zu stellen sind.

Im  Paradies  der  guten
Fußball-Resultate
geschrieben von Bernd Berke | 30. März 2013
Nachdem Borussia Dortmund kürzlich gegen Bayern München und
dann auch noch gegen die Blauen aus Herne verloren hat (Es lag
am  Rasen!),  muss  jetzt  schnellstens  eine  tiefgreifende
Systemänderung her. Oder halt! Besser noch eine Rezeptur für
alle Ewigkeit.

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

(Foto: Bernd Berke)

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

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

Wie jetzt?! Jeder Verein solle auf solche Art seinen eigenen
Himmel haben, höre ich da… Unsinn! Habt ihr schon mal einen
rötlichen oder blauweißen Himmel gesehen? Na bitte. Ich auch
nicht.
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„Er stiehlt, was er liebt und
liebt, was er stiehlt“: Bob
Dylan und Amerika
geschrieben von Rudi Bernhardt | 30. März 2013
Ich ahnte es ja schon lange. Je länger er mich und Millionen
verborgene und offen bekennende Fans begleitete, wurde mir
deutlicher: Es ist gar nicht so verquer, wenn sein Name dann
und  wann  unter  denen  auftaucht,  die  für  den
Literaturnobelpreis  vorgeschlagen  werden.  Robert  Allen
Zimmerman, besser bekannt als Bob Dylan, ist aber – wie wir
wissen – bislang nie in diesen Olymp aufgestiegen.

Dennoch, er ist ein Poet von amerikanischem Rang, er ist auf
seine Art ein Musiker von amerikanisch-epochaler Bedeutung und
er ist eine Figur, die im künstlerischen Szene-Personal der
vergangenen Jahrzehnte nahezu an jeder Stelle von Rang in
Amerika auftaucht. In seinem Buch „Bob Dylan und Amerika“
erzählt Sean Wilentz manches, was man noch nicht über Bob und
Amerika wusste, aber schon länger hätte wissen sollen. „Bob
Dylan und Amerika“ ist eine Art Zeitengemälde, in dem Bob
Dylan wie ein „Hobo“ (wanderarbeitender Landstreuner) seine
Spuren  durch  ein  Land  zieht,  das  ihn  und  wegbegleitende
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Gefährten ebenso liebt wie abweist. Eines seiner Idole ist
nicht  zufällig  Woody  Guthrie,  der  den  „Hobo“  freiwillig
nachlebte.

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

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

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



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

Rebellion ist, das glaubt Wilentz fest, eine zentrale Vokabel
für Bob Dylan. Solange wir ihn kennen, wird er mit deren
Inhalt  in  Verbindung  gebracht.  Als  Stimme  einer
protestierenden  Bewegung,  als  Poet  des  nachdenklichen  und
widerständigen Amerikas, als Rock’n’Roller, lauter Rufer und
bergpredigender Weiser, der er einmal werden möchte. Stets auf
der Suche nach Einflüssen, die er mitnehmen, umdeuten und in
sein dylaneskes Werk verarbeiten könnte. „Er stiehlt, was er
liebt und er liebt, was er stiehlt.“ Das schreibt sein Haus-
Historiker über ihn. Dylan, der Bertolt Brecht Amerikas?

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

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

Meilensteine  der  Popmusik
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(28):  Electric  Light
Orchestra
geschrieben von Klaus Schürholz | 30. März 2013
Nach einem opulenten Mahl ein Digestif, der Meister hat sich
schließlich alle Mühe gegeben und nicht an Kalorien gespart.
Vom augenscheinlich schlichten Hors d’oeuvre, das einem schon
zum  ersten  Mal  ein  unfeines  Aufstoßen  entlockt,  über  die
schweren  Soßen  des  Hauptgerichts,  bis  hin  zum  bittersüßen
Dessert: Jeff Lynne hieß der Zuckerbäcker in der Rock-Musik
der 70-er Jahre.

Dabei sollte man – wie so oft – nicht nur das Äußere bewerten.
Der leicht introvertierte, bebrillte Lockenkopf konnte weder
die engelsgleiche Ausstrahlung eines Peter Frampton, noch die
Aura  eines  Freddy  Mercury  vorweisen.  Die  wahren  Abenteuer
hatte er im Kopf, und als er sie heraus ließ, kam ein Ohrwurm
nach  dem  anderen  auf  uns  zu.  Den  Einstieg  ins  Geschäft
verdankt Jeff Lynne dem Niedergang der ehemals erfolgreichen
britischen Formation „The Move“. 1971 war Roy Wood der einzig
Übriggebliebene, der unter diesem Namen noch weiterhin eine
Gruppe vortäuschte. Er entdeckte Seelenverwandtschaft bei Jeff
Lynne  und  engagierte  ihn  für  ein  neues  Projekt,  der  eher
schwulstige Name lautete: Electric Light Orchestra.
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Die beiden wollten weitermachen, wo die Beatles mit Songs wie
„Strawberry fields forever“ oder „I am the walrus“ aufgehört
hatten. Diesem Anspruch konnten sie jedoch nicht ganz gerecht
werden. Der schräg klingende Sound, unter anderem aus Geige
und Celli herausgepresst, klang bei wohlwollender Beurteilung
allenfalls  experimentell,  für  Popmusik  fast  schon
avantgardistisch. Trotzdem, oder gerade deswegen, scharte sich
eine kleine, treue Fangemeinde um die Gruppe und schob sie in
eine Schublade irgendwo in Richtung Klassik- oder Bombast-
Rock. Das und die Nähe zu Jeff Lynne wiederum, wurde dem immer
etwas querliegenden Roy Wood mit der Zeit zu eng. Er stieg
aus, und gründete eine neue, fröhliche Hitparadengruppe namens
„Wizzard“.

Nun  endlich  hatte  Jeff  Lynne  freie  Bahn.  Er  behielt  den
Gruppennamen  Electric  Light  Orchestra  bei,  den  die  Fans
inzwischen zu E.L.O. minimiert hatten. Zudem holte er sich
drei Musiker vom ehrwürdigen Londoner Sinfonieorchester und
überrollte mit einem einzigen Hit alles, was vielen bis dato
heilig war: Rock’n’Roll und Beethoven. Ihre mit klassischen
Orchesterinstrumenten  versetzte  Version  des  Chuck-Berry-
Klassikers  „Roll  over  Beethoven“  war  Startpunkt  einer
zehnjährigen Karriere. Und womit so manch skeptischer Kritiker
anfangs nicht rechnen wollte – bald konnte man diesen damals
spektakulären Sound auch live erleben. Die Konzerte von E.L.O.
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wurden  ebenso  aufgepeppt  wie  die  Musik.  Es  wurden  große
Volksfeste,  die  Karneval  zu  jeder  Jahreszeit  versprachen.
Einer der Höhepunkte war sicherlich ihre „Out of the Blue“-
Tour. Über den Musikern schwebte eine gigantische, fliegende
Untertasse,  die  durch  zahllose  Lichter  und  Laser-Effekte
erleuchtet wurde.

Das war Mitte der 70-er sicherlich auch eine Erleuchtung für
viele Rock-Fans, die mit E.L.O. bis dahin noch nicht so viel
anfangen konnten, denn immerhin ging die Doppel-LP „Out of the
Blue“  weltweit  mehr  als  zehn  Millionen  mal  über  die
Ladentische  und  wurde  somit  einer  der  ganz  großen
Verkaufserfolge der Rock-Geschichte. „Turn to stone“, „Sweet
talkin‘ woman“ und „Mr. Blue Sky“ waren die Hits des Albums,
allesamt produziert in nur drei Monaten 1977 in den Münchener
Musicland Studios. Dennoch, der echte E.L.O.-Fan kaufte keine
Single, sondern sparte, bis er sich die LP leisten konnte. Und
somit  ist  es  nicht  verwunderlich,  dass  eine  der
erfolgreichsten Formationen der Rock-Musik es nie schaffte,
eine internationale Single-Hitparade anzuführen.

So vieles kehrte über die Jahre immer mal wieder zurück. Nach
der neuen kam die alte Welle, nach Punk ging es wieder zurück
zum Gefühl. Und wenn wir irgendwann von der neuen Küche nicht
mehr satt werden sollten, dann wird der eine oder andere von
uns  vielleicht  auch  mal  wieder  bei  E.L.O.  einkehren.
Zubereitet  nach  alten  Rezepten:  die  bewährten  Dickmacher
genießen  –  ein  mehrgängiges  Schlemmer-Menü  in  gepflegter
Atmosphäre bei Chefkoch Jeff Lynne.

E.L.O. on youtube

__________________________________________________

Die bisherigen “Meilensteine”:

Peter Gabriel (1), Creedence Clearwater Revival (2), Elton
John  (3),  The  Mamas  and  the  Papas  (4),  Jim  Croce  (5),
Foreigner (6), Santana (7), Dire Straits (8), Rod Stewart (9),



Pink Floyd (10), Earth, Wind & Fire (11), Joe Cocker (12), U 2
(13), Aretha Franklin (14), Rolling Stones (15), Queen (16),
Diana Ross (17), Neil Diamond (18), Fleetwood Mac (19), Simon
& Garfunkel (20), Bruce Springsteen (21), ABBA (22), The Kinks
(23), Michael Jackson (24), Bob Dylan (25), The Eagles (26),
The Who (27)

Kühle  Noblesse,  inneres
Glühen: Julia Fischer spielt
Dvořák  im  Konzerthaus
Dortmund
geschrieben von Anke Demirsoy | 30. März 2013

Julia  Fischers  neue
CD  mit
Violinkonzerten  von
Antonín  Dvořák  und
Max  Bruch  erscheint
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am  15.  März  2013
(Copyright:  DECCA/Uwe
Arens)

„Wollen Sie mir ein Violinkonzert schreiben? Recht originell,
kantilenenreich und für gute Geiger? Bitte ein Wort!“, schrieb
der  deutsche  Musikverleger  Fritz  Simrock  1879  an  den
tschechischen Komponisten Antonín Dvořák. Dieser Auftrag wurde
prompt  übererfüllt.  Dvořák  schuf  ein  weithin  leuchtendes
Meisterwerk der Gattung: kraftvoll symphonisch, sehnsuchtsvoll
lyrisch,  spieltechnisch  brillant  und  überströmend  reich  an
Melodien.

Verzichtet hat der Komponist auf eine Solo-Kadenz und die
damit verbundene Zurschaustellung von Virtuosität. Vielleicht
ist dies einer der Gründe, warum sein Werk im Konzertsaal
ungleich seltener zu erleben ist als die Violinkonzerte von
Beethoven, Brahms, Mendelssohn, Sibelius und Tschaikowsky.

Eine Geigerin wie Julia Fischer kann ihre Brillanz freilich
auch ohne solistische Ehrenrunde ausspielen. Im Konzerthaus
Dortmund  erfüllt  sie  Dvořáks  Romantik  mit  einer
zurückhaltenden  Noblesse,  aus  der  es  gleichwohl  glühend
leuchtet. Begleitet vom Tonhalle-Orchester Zürich, mit dem sie
das Werk auch auf ihrer jüngsten CD eingespielt hat, geht sie
im  straffen  Tempo  vor,  erlaubt  sich  selbst  keine
Schwärmereien. Wo andere Interpreten förmlich im Violinklang
baden,  bleibt  Julia  Fischers  Ton  gläsern  klar,  ihre
Linienführung  bei  aller  Eleganz  beinahe  streng.

Der Hauch von Kühle, der da herüber weht, wird indes köstlich
gemildert.  Julia  Fischer  kann  Farben  abdunkeln,  bis  sie
samtig, ja sphinxhaft unergründlich klingen. Sie kann ihrer
Violine feinste Verschattungen abgewinnen, im Virtuosen aber
auch  blitzend  auftrumpfen.  Den  Kopfsatz  spielt  sie  mit
kraftvoller  Grandezza,  im  Finale  steigert  sie  sich  mit
sichtbarer Freude in jubelnde Höhen hinein. Stets hält sie
dabei den Kontakt zum Orchester, das die klangliche Balance



trefflich hält. Julia Fischer sucht den Dialog, bettet den
Solo-Part mit großer Stilsicherheit in die Gesamtpartitur ein.
Absolut  umwerfend,  vielleicht  sogar  ohne  Gleichen  ist  die
Intonationsreinheit  ihres  Spiels.  Frenetischer  Beifall  für
eine der interessantesten Geigerinnen unserer Zeit.

Für den erkrankten Chefdirigenten David Zinman hatte Michael
Sanderling die Leitung der kleinen Konzertreihe übernommen,
die von Zürich aus in vier deutsche Städte führte. In Dortmund
stürmt  das  Tonhalle-Orchester  Zürich  zunächst  mit  einigen
Präzisionsverlusten in die Konzertouvertüre „Le Corsaire“ von
Hector Berlioz hinein, zeigt sich in Tschaikowskys 4. Sinfonie
dann  aber  in  glänzender  Verfassung.  Dabei  scheint  Michael
Sanderlings Lesart jedem Knalleffekt ängstlich aus dem Weg
gehen zu wollen: Der Dirigent schlägt im Kopfsatz ein sehr
gemessenes Tempo an, nimmt den Fanfaren des „Fatum“ genannten
Schicksalsthemas jedes Schmettern, rundet alles Zackige durch
Überbindungen. Das mag zunächst irritieren, aber Sanderling
entwickelt  das  Werk  aus  einer  skeptisch-zögerlichen
Grundhaltung heraus. Das führt schließlich doch zu flammender
Dramatik. Die Streicher entwickeln einen bohrenden Unisono-
Klang, die Blechbläser demonstrieren ihre Kraft, ohne je grob
zu  werden.  Erlesen  auch  die  Soli  der  Holzbläser,  deren
Arabesken im zweiten Satz nahezu exotisch schillern. Im Tutti
fügt  sich  der  Klang  der  Instrumentengruppen  nahtlos
ineinander. Die nahezu perfekte Verblendung der Register führt
zu großer Wucht, die stets wunderbar kultiviert bleibt.

(Informationen  zum  Programm  des  Konzerthauses:
www.konzerthaus-dortmund.de)

http://www.konzerthaus-dortmund.de


Til  Schweiger  schlägt  beim
„Tatort“ zu
geschrieben von Bernd Berke | 30. März 2013
Über  diesen  neuen  „Tatort“-Kommissar  redet  man  schon  seit
vielen Monaten. Nicht wenige haben schlimmste Befürchtungen
gehegt.  Til  Schweiger  als  Ermittler  –  ja,  würde  das  denn
gehen? Und tatsächlich: Der durchtrainierte Nuschler mit dem
diskussionswürdigen  Verständnis  von  Männlichkeit  hat  sein
neues Revier in Hamburg sofort brachial aufgemischt.

Nach etwa fünf Minuten hat dieser Kerl schon drei Verbrecher
final zur Strecke gebracht. Das dürfte neuer „Rekord“ in der
ARD-Krimireihe sein. Man fühlt sich an die alte Scherzregel
des Action-Kinos erinnert: Erst ein paar Explosionen – und
dann langsam steigern… Doch hier gab es die meisten Leichen
schon am Anfang.

Bloß nicht lange fackeln

Vorherige  Warnrufe?  Schüsse  ins  Bein?  Umständliche  Verhöre
gar? Offenbar alles rechtsstaatlicher Quatsch, wenn man es mit
Mädchenhändlern dieses Kalibers vom Astan-Clan zu tun hat.
Nicht  lange  reden  oder  fackeln,  sondern  handeln  –  im
Zweifelsfall  gleich  tödlich  schießen.  So  lautet  wohl  die
Notwehr-Devise des Nick Tschiller (Buchstabierfrage an ihn:
„Wie der Dichter?“ – Antwort: „Welcher Dichter?“), der aus
Frankfurt  an  die  Elbe  gekommen  ist.  Sein  neuer  Chef  ist
entsetzt. Der (faule) „Kiezfrieden“ hat lange gehalten, doch
jetzt wird die Unterwelt sicherlich furchtbare Rache nehmen.

https://www.revierpassagen.de/16331/til-schweiger-schlagt-beim-tatort-zu/20130310_2316
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Stets  zum  Schlagabtausch
bereit: Nick Tschiller (Til
Schweiger)  im  „Tatort“  aus
Hamburg.  (Foto:  NDR/Marion
von der Mehden)

Tschiller, selbst Vater einer 15jährigen Tochter, ist doppelt
und dreifach alarmiert, als er die minderjährigen Opfer des
Clans sieht. Ihn beherrscht vor allem ein Impuls: „Ich hol‘
euch da ‚raus!“ Er hofft, dass die blutjunge Prostituierte
Tereza (vielleicht auch erst 15 oder 16 Jahre alt) als Zeugin
dienen kann und bringt sie in der Wohnung seines Kollegen
Gümer (hellwach: Fahri Yardim) unter.

Auch Rambo braucht einen Hacker

Dieser muntere, so gar nicht wortfaule Gümer hackt – obwohl
verletzt im Krankenhaus liegend – im Verlauf der Geschichte
alle denkbaren Handy- und Computerverbindungen. Ohne ihn wäre
Tschiller aufgeschmissen. Auch ein solcher Rambo braucht einen
im Hintergrund, der gelegentlich kurz und knackig nachdenkt,
ein technisch beschlagenes Superhirn, fast schon an der Grenze
zur Karikatur. Dass der Online-Freak seine Wohnung mit Kameras
ausgestattet hat, über die man alles, aber auch wirklich alles
böse  Geschehen  verfolgen  kann,  versteht  sich  beinahe  von
selbst.

Über weite Strecken gerät der Film zum Duell mit Tschillers
Ex-Kollegen vom LKA Frankfurt, Max Brenner (Mark Waschke), der
die Seiten gewechselt hat und nun der zynischste Gangster von
allen ist. Ganz klar, dass Tschiller nicht aus dem Hinterhalt

http://www.revierpassagen.de/16331/til-schweiger-schlagt-beim-tatort-zu/20130310_2316/tatort


kommt,  sondern  mit  offenem  Visier  kämpft.  Geradeaus  und
aufrecht, so wird uns dieser Typ verkauft.

Wahrlich keine Charakterstudie

Til  Schweiger  muss  hier  wahrlich  keine  Charakterstudie
abliefern, sondern kommt mit sehr einfach gestrickten Sätzen
und vor allem Taten aus. Phasenweise erinnern Fülle und Härte
der wüsten Action-Szenen an US-amerikanische Polizeifilme oder
an Nachahmer-Produkte deutscher Privatsender. Die Amis können
das in aller Regel besser.

Im Umfeld der insgesamt ziemlich unübersichtlich gewordenen
„Tatort“-Reihe  wirkt  diese  Art  des  atemlosen  Erzählens
jedenfalls ziemlich fremd. Dreimal darf man raten, warum der
„Tatort“ ein deutscher Exportschlager ist; bestimmt nicht in
erster Linie wegen der Schießereien. Wir hatten schon etliche
behäbige, gediegene, humorige oder melancholische Ermittler-
Teams in vielen möglichen Mischformen, doch so einen Haudrauf
hat es seit Schimanski nicht mehr gegeben, wobei der von Götz
George gespielte Ruhrgebiets-„Bulle“ ein Sonderfall von ganz
anderem Zuschnitt war.

Gewiss: In der Auftaktfolge (bezeichnend doppelsinniger Titel
„Willkommen  in  Hamburg“)  gab  es  ein  paar  Ansätze,  um
Schweigers Rolle ein wenig zu ironisieren. Doch das bisschen
Augenzwinkern ging letztlich im Kugelhagel und Geschützfeuer
unter.

_________________________________________

Der Beitrag ist zuerst bei www.seniorbook.de erschienen



Von  Mäusen  und  Menschen:
Wolfgang  Tillmans
fotografisches  Werk  im
Düsseldorfer K 21
geschrieben von Eva Schmidt | 30. März 2013
„Zwei Dinge erfüllen das Gemüt mit immer neuer Bewunderung:
der bestirnte Himmel über mir und das moralische Gesetz in
mir.“ Aber wie passt die vielzitierte Sentenz des Philosophen
Immanuel Kant zu einem Fotokünstler der Gegenwart?

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

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

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

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

Wolfgang  Tillmans,
Kunstsammlung  NRW

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

Bis 7. Juli im K 21 in Düsseldorf
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www.kunstsammlung-nrw.de

 

Die  Wiener  Symphoniker  in
Essen:  Sachte  pocht  das
Schicksal …
geschrieben von Werner Häußner | 30. März 2013
Die Wiener Symphoniker waren auf Tournee in Deutschland, unter
anderem in Köln, Düsseldorf und Essen. Mit Alison Balsom,
neben Tine Thing Helseth eine der jungen Startrompeterinnen
der  Klassik-Szene,  und  mit  Gerhard  Oppitz,  dem  gereiften,
stets  gesetzte  Ernsthaftigkeit  ausstrahlenden  deutschen
Pianisten.

In der Essener Philharmonie präsentierte das Orchester unter
Dmitrij Kitajenko ein durch und durch wienerisches Programm:
Beethovens  Fünfte  und  Haydns  Trompetenkonzert.  Dazu  die
„Rosenkavalier“-Suite  als  kleinen  Vorgeschmack  auf  das
Strauss-Jahr  2014;  eines  der  Stücke,  in  denen  sich  der
nostalgische Blick auf ein barockes Ideal-Wien erfüllt. Der
nächste Strauss-Jahr „Preview“ wird übrigens schon am 12. März
geboten: Das Nederlands Philharmonisch Orkest spielt dann in
der Essener Philharmonie die „Alpensinfonie“.

Doch vor dem „Rosenkavalier“ pochte es erst wieder einmal an
die imaginäre Pforte, das legendäre Schicksal: Kitajenko ließ
das so berühmte wie unscheinbare Beethoven’sche Motiv jedoch
nicht die künftigliche heroische Entwicklung dräuen, sondern
setzte es in luftigem Piano in den Saal, ließ das Orchester
dann ein dumpfes Forte spielen und hatte eigentlich erst im
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Seitenthema den „Bogen“ raus: Die Wiener ließen es in ihrem
sanften, unverwechselbaren Streicherklang erblühen; auch die
warmen Holzbläser weckten schönste Erwartungen.

Instrumental wurden die auch eingelöst, „szenisch“ allerdings
nicht  immer:  Beethovens  suggestive  Rhetorik  ließ  Kitajenko
ziemlich  kalt.  Er  befrachtete  das  Eingangsmotiv  nicht  mit
poetisch-romantischer  Schwere,  sondern  beließ  es  bei  dem
Hinweis auf seine zunehmend strukturgebende Bedeutung. Das war
eher  ein  Beethoven  aus  dem  Geiste  Haydns,  weniger  jener
politisch-musikalische  Feuerkopf,  der  in  seine  Fünfte
Symphonie ungeniert französische Revolutionsmusik einbaute.

Neben  den  Details,  in  denen  sich  Kitajenko  als  genau
beobachtender,  konzeptuell  denkender  Kopf  erwies,  neben
spannenden Crescendi und Momenten schwungvoller Frische stand
eine  merkwürdige  Erschlaffung  von  Beethovens  hochgespannter
Idee: die drängende Dynamik, das ungeduldige Losbrechen aus
Stauungen,  der  stürmerische  Gestus  blieben  altmeisterlich
distanziert.

So wechselte man ohne Bruch zu Haydn hinüber: Der hatte im
Wien des Jahrhundertwechsels 1800 andere Revolutionen im Sinn
als  sein  Kollege  drei  Jahre  später.  Er  schrieb  für  Anton
Weidingers  „Klappentrompete“,  die  damals  eine  aufmerksam
registrierte,  grundlegende  Verbesserung  dieses
Blechblasinstruments  brachte.  Haydn  kostet  die  Innovation
genüsslich  aus  und  verwandelt  die  Trompete  zu  einer
Primadonna, der er musikalische Kabinettstückerln geschrieben
hat, wie sie die Zuhörer wohl aus der letzten opéra comique im
Ohr hatten.

Für Alison Balsom genau das richtige Material, um souveräne
Könnerschaft zu demonstrieren, von virtuosen Sprüngen bis zum
schmeichelnden  Dolce,  vom  tackernden  Staccato  bis  zum
kantablen  Legato,  vom  schmetternden  militärischen
Fanfarenklang bis zu einem Piano, dessen Süße jedem Wiener
Zuckerbäcker Konkurrenz androht. Dass Balsom auch anders kann,



dass  sie  auch  die  „schmutzigen“,  zwielichtigen  Töne
beherrscht, zeigte sie nach dem begeisterten Beifall in Astor
Piazzollas „Libertango“ als Zugabe.

Im „Rosenkavalier“ schien sich Kitajenko eher in die derbe
lerchenauische Ochsen-Gemütlichkeit verguckt zu haben als in
die wehmütig verblassende Rokoko-Finesse der Marschallin und
ihres  Liebhaber-Buben.  Recht  behäbig  zeigt  schon  das
Hornsignal zu Beginn, dass wir mit dem Beisl rechnen müssen,
weniger mit dem Ballsaal. Für ein rundum farbenfrohes Porträt
des rustikalen Barons freilich ließ Kitajenko das Metrum zu
wenig  schlendern;  auch  der  Kontrast  zur  Raffinesse  der
gläsern-ätherischen Welt der „Silbernen Rose“ erinnerte eher
an den Stil einer ländlichen Skizze als an eine verfeinerte
Silberstift-Zeichnung.

Die herzlich applaudierenden Zuhörer in diesem wieder fast
ausverkauften „Pro Arte“-Konzert schickten Kitajenko und die
Wiener Musiker dann „Ohne Sorgen“ ins „Krapfenwald’l“, wo der
Kuckuck auch mal aufwärts schlägt und die Vogerln tirilieren:
die  Strauß-Polkas  erweisen  sich  eben  immer  wieder  als
Sorgenkiller  und  Stimmungsraketen!

Requiem auf den toten Sohn,
Hymne  aufs  Leben:  David
Grossmans  „Aus  der  Zeit
fallen“
geschrieben von Frank Dietschreit | 30. März 2013
Ein Mann und eine Frau sitzen beim Abendessen. Sie haben lange
geschwiegen. Die dröhnende Stille ist kaum mehr auszuhalten.
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Doch die Trauer über den Tod des geliebten Sohnes ist zu groß,
die  Wunde,  die  der  plötzliche  Verlust  des  viel  zu  früh
Verstorbenen  hinterlassen  hat,  zu  tief.  Die  in  ihrem
unendlichen  Schmerz  erstarrten  Eheleute  sind  sich  fremd
geworden,  finden  keine  Worte,  um  sich  und  den  anderen  zu
trösten und vom Leid zu erlösen. Da, endlich, schiebt der Mann
seinen Teller beiseite und bricht das fünf Jahre währende
Schweigen: „Ich muss gehn./ -Wohin? / – Zu ihm. / – Wohin? / –
Zu ihm, nach dort.“

Uri Grossman, der Sohn des israelischen Autors David Grossman,
ist am 12. August 2006 gestorben. Der Libanon-Krieg war schon
fast vorbei, da beendete eine Rakete der Hisbollah das Leben
des  gerade  einmal  20jährigen  Feldwebels  der  israelischen
Armee. Vater David Grossman schrieb damals gerade an seinem
Roman „Eine Frau flieht vor einer Nachricht“: Ora und Avram
haben einen Sohn, der in den Krieg zieht. Weil sie es nicht
ertragen,  zu  Hause  zu  sitzen  und  auf  die  Nachricht  vom
möglichen Tod ihres Sohnes zu warten, machen sich die beiden
auf zu einer langen Wanderung durch Galiläa.

Wandern als Gottesdienst und Sinnsuche, wandern als Versuch,
Verlust und Trauer zu bearbeiten: Auch im neuen Buch von David
Grossman, „Aus der Zeit fallen“, spielt dieser Gedanke eine
zentrale Rolle. Denn der Mann, der seit fünf Jahren in Schmerz
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und Stille gefangen und wie vereist ist, macht sich auf, um im
Gehen „nach dort“ den Tod zu besiegen und das Leben zu finden.

Auf dem Weg nach „dort“, diesem Ort mythischer Dunkelheit,
schließen sich dem Mann andere Menschen an, Frauen und Männer,
die auch ihr Kind verloren haben und untröstlich sind über den
schmerzlichen  Verlust.  Sie  schwellen  zu  einem  Chor  der
Gehenden an, die ihre Sehnsucht nach den toten Kindern in
bewegende Worte kleiden und sich von nichts mehr, auch nicht
von Mauern aufhalten lassen.

Es  ist  ein  Text  von  archaischer  Kraft:  eine  seltsame,
verstörende Mischung aus antiker Tragödie und vielstimmigem
Klagelied, es ist Requiem und Totenmesse und zugleich Hymne
auf das Leben. Denn die Gehenden suchen nicht den Tod, sondern
das Überleben, das Weiterleben und die Gewissheit, das tote
Kind möge „dort“, wo immer das sei, seinen Frieden gefunden
haben.

Nur die beiden Erzählstimmen, Chronist und Zentaur, sprechen
in fortlaufender Prosa. Alle anderen Stimmen artikulieren sich
in abgebrochen, zerhackt wirkenden Zeilen: Das mal lyrisch,
mal stotternd anmutende Schriftbild spiegelt das Zerbrechen
und  den  Verlust  der  Sprache  im  Angesicht  des  Todes.  Die
Lektüre des Buches fordert geduldige Leser, die bereit sind,
sich auf den Schmerz der Trauernden einzulassen.

David Grossman: „Aus der Zeit fallen“. Aus dem Hebräischen von
Anne Birkenhauer. Carl Hanser Verlag, München. 128 Seiten,
16,90 Euro.



Zum  Tod  von  Dieter  Pfaff:
Warum sind wir uns eigentlich
nie begegnet?
geschrieben von Rudi Bernhardt | 30. März 2013
Warum sind wir uns eigentlich nie über den Weg gelaufen? Er
wurde 1947 in Dortmund, der Stadt meiner Jugend, geboren, fast
genau  ein  Jahr,  bevor  es  mich  auf  dürren  Beinen  gab.  Er
besuchte das Aufbaugymnasium (später Ernst-Barlach-Gymnasium)
in  Unna,  wo  ich  die  meiste  Zeit  meines  Arbeitslebens
verbrachte.

Er war mit dem Schriftsteller Heinrich Peuckmann in einer
Klasse, dem ich freundeskreislich schon lange verbunden bin.
Er hatte ein großes Herz für den BVB, und meines schlägt ja
auch im Biene-Maja-Takt. Aber wir sind uns nie auf kreuzenden
Wegen begegnet, vermutlich war er immer schon an einem anderen
Ort, wenn ich irgendwo eintraf. Nun ist Dieter Pfaff nicht
mehr, wir werden uns nie begegnen und ich werde nie erfahren,
ob er wirklich so liebenswert war, wie ich es annehme. Ich
bewahre mir aber diese Überzeugung.

65 Jahre wurde Dieter Pfaff alt –„Der Dicke“ oder „Sperling“
oder „Bloch“ – der Schauspieler zahlloser Rollen, dem aber
eines  beinahe  immer  zu  eigen  war:  seine  ungewöhnliche
Körperfülle,  die  er  zusammenspielen  ließ  mit  einer  sonor-
ruhigen  Stimme,  ausgewogener  Motorik  und  einem  offenbar
haarnadelscharfen Verstand, der seine Äußerungen antrieb. Er
erlag dem Lungenkrebsleiden, das er Anfang des Jahres noch als
erfolgreich behandelt schilderte.

„Der Dicke“ – das war ein Serientitel, den man landauf landab
mit  seiner  üppigen  Körperlichkeit  assoziierte.  Der
Rechtsanwalt,  der  „kleine“  und  „kleinste“  Leute  lieber
vertritt als solche, die auf seine Klienten herab sehen. Das
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nahm ihm sein Publikum ab, das war authentisch. Dieter Pfaff
war Sohn eines Polizisten, zu dem er ein ebenso „intensives
wie  schwieriges  Verhältnis“  hatte.  Er  verstand  sich  als
Menschen,  der  von  der  1968-er  Bewegung  geprägt  war,  er
verstand  diese  indes  aber  auch  als  so  mehrschichtig  und
mangelhaft aufgearbeitet, dass er weder dazu neigte, sie mit
einem Glorienschein zu umkränzen noch ihre Auswirkungen als
Teufelswerk zu geißeln.

Sein Weg begann in engem Kontakt zu den „normalen Menschen“,
sein politisches Dasein blieb in Fühlweite dieser „normalen
Menschen“ und er selbst wurde nie jemand, der blitzbelichtert
über einen roten Teppich daher kam. Deshalb konnte jeder und
jede  ihn  als  so  einen  „Dicken“  wahrnehmen  und  sein
Rollenverständnis  verstehen.

Dieter Pfaff erlernte seinen Beruf als Schauspieler so gut,
dass er in Graz jahrelang eine Professur ausübte – nachdem er
in seiner Heimatstadt Dortmund, in München, im Theater am Turm
in Frankfurt und auf vielen anderen Bühnen bewiesen hatte,
dass  sehr  viel  in  ihm  steckte.  Damals  war  er  noch
gertenschlank,  denn  das  –  wie  er  sagte  –  ihn  erdende
Körpervolumen nahm er erst jenseits des 30. Lebensjahres an.
Dieter  Pfaff  wurde  mit  Grimmepreisen  bekränzt,  schuf
Charaktere  mit  seinen  Rollen,  die  bundesweit  und  weiter
populär waren und es bleiben werden. Und wenn er Muße am Set
hatte, zupfte er gedankenverloren die Gitarre oder begleitete
sich beim eigenen, allgemein als wohltönend gerühmten Gesang.

Eine Begegnung mit ihm blieb mir versagt, meine Bewunderung
für ihn spreche ich gern aus. Und die Erinnerung an seine
Charaktere – das fällt mir jetzt auf – ist so stark, dass ich
die  in  ihrer  Vielfältigkeit  gar  nicht  mehr  als  einzelne
erkenne, sondern sie als Gesamtbild vor mir sehe.



Die wunderbare Pressevielfalt
nach  Art  des  Christian
Nienhaus
geschrieben von Bernd Berke | 30. März 2013
Hier kommt ein Beitrag aus Reihe „Was wir immer schon mal
wissen  wollten,  aber  bislang  nie  zu  fragen  wagten“:  Was
versteht  Christian  Nienhaus,  Geschäftsführer  der  WAZ-
Mediengruppe,  eigentlich  unter  Pressevielfalt?

Was bisher geschah: Die WAZ-Gruppe hat zum 1. Februar 2013
Redaktion und freie Mitarbeiter der Westfälischen Rundschau
(WR) in die Wüste geschickt. Der Titel erscheint jedoch mit
fremden  Inhalten  weiter  (Mantelteil  von  der  WAZ,  einige
Lokalteile  von  verschiedenen  Konkurrenten  wie  den  Ruhr-
Nachrichten). Die ohne eigene Redaktion operierende WR gilt
zahlreichen Kritikern seither als seelenlose Zombie-Zeitung.

Jetzt  veranstaltete  der  Hörfunksender  WDR  5  im  Dortmunder
Harenberg  Center  ein  „Stadtgespräch“  zum  leidigen  Thema
(Moderation auf dem Podium: Judith Schulte-Loh, Ausstrahlung
am Donnerstag, 7. März, 20:05 Uhr). Zwei Bemerkungen zwecks
erhöhter Transparenz: Aus Zeitmangel war ich nicht am Ort des
Geschehens,  habe  mir  aber  den  Live-Stream  im  Internet
(dankenswerter  WDR-Service,  jetzt  als  Videoaufzeichnung
greifbar) angesehen. Das Bild zu diesem Text habe ich dabei
vom Computerbildschirm abfotografiert.
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Christian  Nienhaus,
Geschäftsführer  der  WAZ-
Mediengruppe,  beim  WDR-
Stadtgespräch  (Screenshot
vom Livestream des WDR)

Zur Sache!

Viele  hatten  sich  vor  allem  gefragt,  was  wohl  der
Geschäftsführer der WAZ-Mediengruppe, Christian Nienhaus, zu
Protokoll geben würde. Voilà:

Nienhaus befand, ihm gefalle die jetzige „Rundschau“ – so
wörtlich – „auch ganz ordentlich“. Was findet er zum Beispiel
gut? Launige Replik: „Mir gefällt ‚Günna’, den hatten wir
vorher nich’…“ Das müssen wir kurz erläutern: Der Dortmunder
Komiker Bruno Knust schreibt seit vielen Jahren als „Günna“
die  lokale  Samstags-Kolumne  der  Dortmunder  Ruhr-Nachrichten
(RN). Da die Rundschau in Dortmund jetzt von den RN lokal
befüllt wird, steht eben auch der Scherzbold mit drin. Welch
ein Zugewinn nach der Entlassung von 120 Redaktionsmitgliedern
und über 150 freien Mitarbeitern!

27 Zeilen sollen den Unterschied machen

Allen Ernstes wollte Nienhaus es als Zeichen fortbestehender
Vielfalt  verstanden  wissen,  dass  der  verbliebene  WR-
Chefredakteur Malte Hinz von Fall zu Fall Kommentare (gestern
und heute gerade mal je 27 Zeilen – Anm. des Autors) extra für
die Rundschau verfasst.

http://www.revierpassagen.de/16253/die-wunderbare-pressevielfalt-des-christian-nienhaus/20130306_1448/p1050010


Noch ein weiteres Signal für Vielfalt sieht Nienhaus: Es gebe
doch im Internet ziemlich viele Blogs. Na, dann ist ja mit der
Medienlanschaft alles in bester Ordnung, oder?

Nienhaus mokierte sich über die Zeiten des früheren „WAZ-
Modells“ (WAZ, WR, WP und NRZ als unabhängige Zeitungen unter
einem  Dach).  Da  hätten  vier  Redakteure  beim  Fußballspiel
gesessen – und jeder habe geschrieben „Flanke – Kopfball –
Tor“.  Außerdem  habe  jeweils  noch  einer  die  Hintergründe
geschildert. Ach, so war das also. Demnach haben im Feuilleton
wahrscheinlich  auch  vier  Leute  parallel  geschrieben:  „Dann
sagte der Hamlet-Darsteller: ‚Sein oder Nichtsein…’“ Und ein
Quartett von Politik-Kollegen hat gewiss die jüngste Merkel-
Rede  fast  wortgleich  gepriesen.  Nun  gut.  Lassen  wir  die
Polemik.

Wenn Tendenzschutz fragwürdig wird

Nienhaus machte ausschließlich wirtschaftliche Gründe für die
Entscheidung  geltend,  die  Rundschau-Redaktion  zu  entlassen.
NRW-Arbeitsminister  Guntram  Schneider,  der
Medienwissenschaftler Prof. Ulrich Pätzold (über die neue WR:
„Mogelpackung“,  „Falschmünzerei“,  „Das  ist  keine  Zeitung
mehr“) und die vormalige WR-Leserbeirätin Inés Maria Jiménez
versuchten  hingegen  immer  wieder,  Nienhaus  an  seine
publizistische  Verantwortung  zu  erinnern.

Schneider  betonte,  Zeitungen  seien  keine  eben  beliebige
Handelsware  wie  Zitronen.  Man  könne  verlangen,  dass  ein
Verlustbringer im ansonsten gesunden Konzern auch schon mal
quersubventioniert  werde.  Pätzold  fragte,  warum  eine  leere
Hülse  wie  die  jetzige  Rundschau  überhaupt  noch  das
Verlegerprivileg  des  „Tendenzschutzes“  genieße.  Für  welche
schützenswerte  Tendenz  stehe  dieses  Produkt  nun  eigentlich
noch?

Auch aus dem Saalpublikum kamen zwischendurch einige unbequeme
Fragen von Lesern und (zum Teil betroffenen) Journalisten.



„Diskretion“ in eigener Sache

Das alles ließ Nienhaus an sich abperlen und ging hin und
wieder zum Angriff auf anderen Feldern über. Vor allem haderte
er mit dem öffentlich-rechtlichen Rundfunk und Suchmaschinen
wie Google, die die Geschäftskreise der Zeitungen empfindlich
störten. Dass die Medien „seines“ Hauses weder auf das WDR-
Stadtgespräch hingewiesen haben noch darüber berichten werden,
findet er ganz normal, denn bei Berichten in eigener Sache
erlege man sich aus guten Gründen seit jeher Zurückhaltung
auf.  Fragt  sich  in  diesem  Falle  nur  noch,  aus  welchen
zusätzlichen  guten  Gründen.

Übrigens: An unscheinbarer Stelle gab Nienhaus auch eine Art
Versprechen,  zumindest  für  die  nähere  Zukunft.  In  einem
Nebensatz  sagte  er,  dass  Westfalenpost  (WP)  und  Neue
Ruhr/Rhein Zeitung (NRZ) nunmehr ungefährdet seien. Sein Wort
in wessen Ohr auch immer.

Metapher des Zufalls: Sergej
Prokofjews  „Der  Spieler“  in
Frankfurt
geschrieben von Werner Häußner | 30. März 2013
Dostojewskis „Spieler“ ist eine existenzielle Figur, die ein
Thema der großen russischen Literatur des 19. Jahrhunderts
zusammenfasst,  nämlich  die  Frage,  wie  sich  der  Mensch  im
Spannungsfeld von Mächten verhält, die er nicht beeinflussen
kann. Oder die auf seine Aktionen unberechenbar reagieren.
Tolstoi  hat  den  historischen  Zufall  in  seiner  ganzen
Absurdität in „Krieg und Frieden“ ausführlich thematisiert.
Wie heißen die Alternativen? Gottergebenheit oder Nihilismus?

https://www.revierpassagen.de/16235/metapher-des-zufalls-sergej-prokofjews-der-spieler-in-frankfurt/20130304_1308
https://www.revierpassagen.de/16235/metapher-des-zufalls-sergej-prokofjews-der-spieler-in-frankfurt/20130304_1308
https://www.revierpassagen.de/16235/metapher-des-zufalls-sergej-prokofjews-der-spieler-in-frankfurt/20130304_1308


Schon die Bibel wusste, dass sich Gott nicht zu einem für den
Menschen  einsichtigen  Sinnzusammenhang  zwingen  lässt:  Den
Guten kann es schlecht, den Schlechten gut gehen. Selbst für
den gläubigen Menschen, falls er nicht vollkommen naiv ist,
bleibt  der  dunkle,  unerklärbare  Rest  der  Geschichte,  das
strukturell Böse jenseits des moralischen Übels. Und Sergej
Prokofjews „Der Spieler“ ist eine Oper, die das Schicksal auf
den Spieltisch schleudert – selbst, wenn die Figuren in diesem
Reigen vordergründig logisch triumphieren oder scheitern.

Die  alte  Babuschka:  Anja
Silja im Rollstuhl mit der
Aura  der  großen
Bühnendarstellerin.  Foto:
Monika Rittershaus

Wer triumphiert in diesem Stück, das an der Oper Frankfurt
eine  bezwingende  Neuinszenierung  erfuhr?  Nicht  die  Liebe,
nicht  das  Glück,  nicht  die  Berechnung.  Die  Kugel  auf  der
riesigen  leuchtenden  Roulette-Scheibe  von  Hans  Schavernoch
rollt gleichmütig und unberührt. Nur die alte Babuschka, eine
jener grotesk-unheimlichen Frauen aus Russlands literarischem
Erbe, könnte als Siegerin durchgehen, weil sie der Kugel ihren
Tribut zollt: Sie befeuert den blinden Zufall, indem sie ihr
ganzes Vermögen verspielt statt es zu vererben.

Ein anderer Schein-Sieger ist der Spieler selbst, Alexej, der
Hauslehrer des bankrotten Generals. Seine Glückssträhne – 20
Mal Rot hintereinander – aber ist die grelle Ouvertüre zum
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letzten Akt seines existenziellen Unglücks: Da scheitert mehr
als die Liebe zu seiner Schülerin Polina, da scheitert ein
Mensch im Angesicht des Ungreifbaren: Schicksal und Liebe sind
unverfügbar, Geld rettet und richtet nichts.

Das  Leben  –  ein  Roulette:
„Der Spieler“ in der Szene
von  Hans  Schavernoch  in
Frankfurt.  Foto:  Monika
Rittershaus

Die Bühne braucht einen solchen Kenner menschlicher Tiefen wie
Harry  Kupfer,  um  aus  der  spröden  Konversationsoper  das
packende Stück zu schaffen, das in Frankfurt zu sehen war. Mit
seiner auf die Personen konzentrierten Regie bespielt Kupfer
das  illustrierend-kommentierende  Bühnenbild  mühelos:  Hans
Schavernoch erinnert an Klinikflure und geheimnisvoll gläserne
Paläste, zeigt die glamourösen Sterne der Halbwelt und die
lautlosen Gefahren der Außenwelt. Die Katastrophe des Spielers
Alexej beschränkt sich nicht aufs Individuelle: Als er am Ende
die Pistole auf seine Schläfe richtet, schlägt ein Komet auf
der Erde ein – wie in Lars von Triers „Melancholia“.
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Sinnloser
Geldregen:  Frank
van  Aken  in
Prokofjews  „Der
Spieler“  an  der
Oper  Frankfurt.
Foto:  Monika
Rittershaus

In Frank van Aken weckt Harry Kupfer den Darsteller und führt
ihn  zu  großer  Klasse:  Van  Aken  liefert  sich  an  die
Riesenpartie  aus,  singt  sie  psychologisch  durchdringend,
gestaltet  sie  spannungsreich  in  ihrer  Ambivalenz,  zwischen
aussichtlos – und daher erst recht vorbehaltlos – Liebendem
und grotesk im Spielrausch Versinkendem. An der Seite dieser
grandiosen Sängerleistung kann kaum jemand bestehen, obwohl
Kupfer mit den allesamt vorzüglichen Frankfurter Darstellern
bewundernswert scharf beobachtete bizarre Typen formt.

Nur  eine  zieht  gleich:  Anja  Silja  als  Babuschka,  an  den
Rollstuhl gefesselt, kostet ihre Macht aus, auch wenn sie nur
eine negative ist. Ihr Geld bekommt niemand, eher überlässt
sie es dem blinden Lauf der Kugel: In dieser Szene triumphiert
die  absurde  Sinnlosigkeit  des  Geldes.  Siljas  Auftritt  ist
eingehüllt von der Magie einer Bühnenlegende – und dieser
auratische Glanz stimmt das Gehör für den Rest ihrer Stimme
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milde und aufmerksam.

Später, wenn Frank van Aken seinen Gewinn über sich abregnen
lässt  und  in  einem  Haufen  Papiergeld  sitzt,  wird  dieser
Gedanke szenisch noch einmal überhöht und präzisiert: Polina,
das  prätentiöse,  undurchschaubare  und  in  der  Regie  wohl
bewusst uneindeutig belassene Weibchen, wirft dem hoffnungslos
verliebten  Alexej  sein  Geld  an  den  Kopf  –  einer  der
unverwechselbaren  Auftritte  der  wie  immer  in  ihrer  Rolle
lebenden Barbara Zechmeister.

Dank  Kupfers  Regiekunst  wirken  die  farcenhaft  stilisierten
Nebenfiguren nie übertrieben. Sie sind in ihrer Gier, ihrem
Wahn, ihrer Verfallenheit grotesk komisch (die diversen Damen
der Gesellschaft mit Claudia Mahnke als zynisch abgedrehter
Blanche), lächerlich tragisch (der alte General Clive Bayleys)
oder  schmierig  undurchsichtig  (Martin  Mitterrutzner  als
Marquis oder Sungkon Kim als Mr. Astley). Die Kostüme von Yan
Tax,  changierend  zwischen  historischen  Anklängen  und
flirrender  Eleganz,  unterstreichen  die  Charaktere.

Sebastian  Weigle.  Foto:
Wolfgang  Runkel

Mit dem Frankfurter Orchester bewegt sich Sebastian Weigle
wieder  einmal  auf  dem  Niveau,  das  er  durch  seine  Wagner-
Interpretationen,  aber  auch  mit  Humperdincks  „Königskinder“
oder  Korngolds  „Die  tote  Stadt“   markiert  hat.  Prokofjew
schenkt  den  Musikern  nichts:  Seine  Musik  kann  hitzig  und
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auftrumpfend  sein,  bewegt  sich  aber  oft  in  komplex
konstruierten Klangmixturen, in denen solistische Präsenz und
ein  unbestechliches  Gehör  für  die  Partner-Instrumente  im
Orchester nötig sind. Weigle lässt diese rhythmisch verstörten
Farbgemische  so  bunt  vorüberziehen  wie  die  Lichter  in
Schavernochs  Bühnenprojektionen  (realisiert  von  Thomas
Reimer).  Prokofjew  kann  sarkastisch  kommentieren,  aber  die
Musik löst sich auch vom Geschehen und hat dann einen Zug zu
Hindemith’scher Autonomie.

Dass diese Oper so selten gespielt wird – in der Rhein-Ruhr-
Region  etwa  in  einer  Regie  Bohumil  Herlischkas  1980  in
Düsseldorf – ist nicht recht verständlich. Man darf auf eine
Wiederaufnahme  in  Frankfurt  hoffen,  nachdem  die  sieben
Vorstellungen ausverkauft waren. De Nederlandse Opera, die im
Moment Prokofjews „Liebe zu den drei Orangen“ spielt, kündigt
den  „Spieler“  für  die  kommende  Saison  an:  Premiere  der
Inszenierung von Andrea Breth ist am 7. Dezember 2013.

 

Die  guten  Seiten  der
schlechten Stimmung
geschrieben von Theo Körner | 30. März 2013
Soll  man  sich  wirklich  von  allen  Hoffnungen  und  jedwedem
Optimismus  verabschieden  und  stattdessen  Trauer  und
Pessimismus Vorschub leisten? So will der Arzt und Psychologe
Dr.  Arnold  Retzer  sein  Buch  „Miese  Stimmung“  wohl  kaum
verstanden wissen, auch wenn er schon nach wenigen Zeilen
einen Wertewandel für überfällig hält.
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Vereinfacht könnte man zwar sagen, der Privatdozent an der
Universität in Heidelberg möchte die Menschen drängen, statt
auf Spaß und Erfolg lieber auf Trauer und Scheitern zu setzen.
Der eigentliche Wert dieses Buches liegt aber wohl darin, dass
Retzer die Folgen beschreibt, die nach seinem Dafürhalten mit
den Idealen heutiger Zeit verbunden sind.

Menschen lassen sich zu Helden hochstilisieren oder werden vom
Fernsehpublikum dazu auserkoren, ob im Fußball, im TV oder
auch in der Wirtschaft. Doch die Wirklichkeit, die Fehler und
Versagen einschließt, holt sie schneller ein, als man meint.
Der tiefe Fall ist programmiert und kann, wie es Retzer am
Beispiel einiger Wirtschaftsbosse aufzeigt, im Suizid enden.
Die Manager stehen nach seiner Ansicht aber auch für eine
weitere Absurdität: Es herrsche in unserer Gesellschaft ein
Trend, aller Realität zum Trotz die Hoffnung zu bewahren. Für
Retzer sind die Finanz- und Wirtschaftskrisen der jüngsten
Vergangenheit Paradebeispiele, wie eine irrationale Hoffnung
auf bessere Zeiten verhindert hat, frühzeitig die Notbremse zu
ziehen.

Ein  weiteres  Übel,  beklagt  der  Autor,  bestehe  darin,
vermeintlich negative Seiten des Lebens nicht zuzulassen. Sich
Fehler einzugestehen, Trauerarbeit zu leisten und Irrtümer als
Chance zu begreifen, sei vielen Menschen abhanden gekommen.
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Der  Psychologe  wartet  mit  eindrucksvollen  Zahlen  über
Medikamente und Drogen auf, die nach seiner Darstellung vor
allem  einem  Ziel  dienen:  das  Gehirn  zu  manipulieren.  Die
Mittel heiligen, so Retzer, den Zweck. Studenten nehmen sie,
um  ihre  Leistungskurve  stetig  zu  steigern,  Führungskräfte
kommen  nicht  ohne  aus,  weil  sie  sonst  dem  Stress  nicht
standhalten.  Zudem  werde  das  Gehirn  nicht  selten  mit
chemischen Mitteln eingenebelt, um Depressionen zu verhindern.

Retzer hält all diesem Streben (schneller, höher, weiter) ein
Stoppschild entgegen. Sich Wut zuzugestehen, um Misserfolge
trauern, aber auch anderen Menschen vergeben können, das seien
Beispiele  für  einen  alternativen  Umgang  mit  den
Schwierigkeiten  unserer  Zeit.  Anders  formuliert:  Retzer
plädiert sehr stark dafür, sich stärker auf seine eigenen
Gefühle einzustellen und die Bereitschaft mitzubringen, gegen
den Strom zu schwimmen. Es reiche aber nicht aus, Eckart von
Hirschhausen  zu  folgen,  der  empfohlen  hat,  das  eigene
Zwerchfell  öfter  zu  strapazieren.

Fazit: „Miese Stimmung“ ist ein durchaus aufmunterndes Buch.

Arnold  Retzer:  „Miese  Stimmung,  Eine  Streitschrift  gegen
positives Denken“. S. Fischer Verlag, 334 Seiten, 19,99 Euro.

Wagner-Jahr 2013: „Die Feen“
in  Leipzig,  Kühnheit  eines
Zwanzigjährigen
geschrieben von Werner Häußner | 30. März 2013
Ob Wagner oder Verdi: In beider Jubilare Fall verlassen sich
die  Theater  im  Repertoire  auf  das  Übliche.  Die  Opern  der

https://www.revierpassagen.de/16202/wagner-jahr-2013-die-feen-in-leipzig-kuhnheit-eines-zwanzigjahrigen/20130303_1004
https://www.revierpassagen.de/16202/wagner-jahr-2013-die-feen-in-leipzig-kuhnheit-eines-zwanzigjahrigen/20130303_1004
https://www.revierpassagen.de/16202/wagner-jahr-2013-die-feen-in-leipzig-kuhnheit-eines-zwanzigjahrigen/20130303_1004


Anfangszeit kommen selten zum Zuge. Und leider setzt sich
diese Linie auch im Jubiläumsjahr 2013 fort. Während sich
selbst mittelgroße Häuser wie Cottbus, Darmstadt, Dessau oder
Halle  auf  den  „Ring“  stürzen,  bleiben  Wagners  aus  dem
Bayreuth-Kanon  ausgeschlossene  Opern  am  Rand:  Ein  einziger
neuer szenischer „Rienzi“ in Krefeld (Premiere am 9. März),
das „Liebesverbot“ in Meiningen und in Radebeul – und „Die
Feen“ nur in Wagners Geburtsstadt  Leipzig: Das ist die magere
Bilanz des „Wagner-Jahres“ auf deutschen Bühnen.

„Die  Geister  schreiten
hinein  ins  Leben…“:  Szene
aus  Richard  Wagners  „Die
Feen“ in Leipzig. Foto: Tom
Schulze

Bei Verdi sieht’s noch trüber aus: Niemand bewegt sich über
die  bis  zum  Überdruss  regielich  gebeutelten  Traviaten,
Rigolettos und Troubadoure hinaus. Würde das Aalto-Theater in
Essen nicht Verdis „I Masnadieri“ spielen, würden sich nicht
das Theater an der Wien und die Festspiele Sankt Gallen des
„Attila“ annehmen: Im deutschsprachigen Raum wäre das Verdi-
Jahr ein kompletter Ausfall. Kein „Ernani“, kein Blick auf den
kühn-düsteren  „Corsaro“,  nicht  einmal  ein  „Stiffelio“.  Für
Opern wie „Jérusalem“ oder  die seit Jahrzehnten nicht mehr
inszenierte  „La  Battaglia  di  Legnano“  zeigt  kein  Theater
Interesse: Große Häuser bedienen das geschäftige Karussell der
Dirigenten-  und  Regie-Stars  und  lassen  die  immer  gleichen
Stücke „neu befragen“, den kleineren scheint in Sachen Verdi
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die Intendanten- und Dramaturgen-Fantasie ausgegangen zu sein.

Wenigstens die Leipziger Verantwortlichen haben diese Lücke
schon vor Jahren erkannt und – in Kooperation mit Bayreuth –
für  2013  weltweit  einzigartig  die  Trias  der  vor  dem
„Holländer“  entstandenen  Wagner-Opern  szenisch  ins  Programm
genommen.  Den  „Rienzi“  hat  die  Leipziger  Oper  seit  ihrer
Wiedereröffnung 2007 im Repertoire, „Das Liebesverbot“ wird
nach seiner Premiere in Bayreuth in der Spielzeit 2013/14
folgen – und jetzt, kurz nach Wagners Todestag, kam „Die Feen“
auf die Bühne.

Das Werk ist Wagners zweite Oper. Die erste, „Die Hochzeit“,
vernichtete er nach einem ungünstigen Urteil seiner Schwester,
nur  eine  Introduktion  plus  Septett  blieb  durch  Zufall
erhalten. 1833 geschrieben, wurde die „Große romantische Oper“
erst 1888 in München uraufgeführt. „Die Feen“ blieb trotz
damaligen Erfolgs ein Bühnen-Exot – nicht zuletzt wegen der
beharrlichen  Versuche  aus  Bayreuth,  den  „Kanon“  der  zehn
„gültigen“ Werke zu zementieren.

Pionierarbeit für „Die Feen“ in Wuppertal

Seit Friedrich Meyer-Oertel 1981 in Wuppertal – und 1989 am
Gärtnerplatztheater München – die moderne Rezeptionsgeschichte
einleitete, gab es nur wenigen Inszenierungen, so 2005 in
Würzburg  –  dem  Entstehungsort  der  „Feen“  –  und  in
Kaiserslautern.  Diese  erwiesen  Wagners  erhaltenen  Erstling
jedoch als erstaunlich lebensfähig: Kurt Josef Schildknecht
entmythologisierte in Würzburg die Romantik des Dualismus von
Feen- und Menschenwelt und inszenierte das Stück als einen
gegen  die  junge  Generation  gerichteten  Triumph  beharrenden
patriarchalen Strebens nach Machterhalt. Johannes Reitmeier –
jetzt Intendant in Innsbruck – deutete in Kaiserslautern die
Hoffmann’sche  Seite  der  „Feen“  negativ,  als  Scheitern  von
Wagners Konzept der erlösenden Liebe und der Künstler-Utopien.



Der Bürger und die
Fee:  Christiane
Libor  und  Arnold
Bezuyen.
Foto:Kirsten Nijhof

In  Leipzig  setzte  man  mit  dem  kanadisch-französischen  Duo
Renaud Doucet (Regie) und André Barbe (Bühne und Kostüme) auf
eine  Richtung,  die  weniger  dem  deutschen  Regietheater  als
einer  sinnenfroh  dekorativen  Opernwelt  zuneigt.  Die  beiden
Künstler beschreiben das Ziel ihrer Arbeit denn auch eher
harmlos:  Sie  wollten  zeigen,  wie  die  Kraft  der  Musik  die
Fantasie anregen kann, heißt es im Programmheft. Schauplatz
ist  eine  gutbürgerliche  Altbauwohnung,  vielleicht  im
Nachwende-Leipzig. Eine Familie sitzt beim Nachtmahle. Dann
ziehen die jungen Leute los. Auch das Elternpaar trennt sich:
Der Mann mit orangefarbener Weste um den Bauch schaltet seine
Stereoanlage ein, die Frau packt die Tasche für Sport oder
Sauna. Eine Rundfunkübertragung beginnt: Es sind „Die Feen“
aus der Oper Leipzig …

Was dann geschieht, folgt der Beschreibung E.T.A. Hoffmanns in
seiner  programmatischen  Schrift  „Der  Dichter  und  der
Komponist“  ziemlich genau: „Die Geister schreiten hinein in
das Leben und verstricken die Menschen in das wunderbare,
geheimnisvolle  Verhängnis,  das  über  sie  waltet.“  Über  der
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Wohnung öffnet sich das Feenreich: In einem Riesenbaum mag man
Wagners Weltesche erkennen, die Kulissen atmen Natur-Idyll,
die Feen selbst tragen neckisch-verspielte Biedermeier-Kostüme
der  Zeit  Wagners.  Die  Welten  durchdringen  sich;  der
Bildungsbürger des 21. Jahrhunderts mutiert – die Musik mit
der Hand mitdirigierend – allmählich zu Arindal, dem Helden
Wagners.

Mittelalter in der Bildwelt des 19. Jahrhunderts

Das ist ein verheißungsvoll erdachter Ansatz, zumal er das
„Romantische“  im  ursprünglichen  Sinne  ernst  zu  nehmen
versucht. Er setzt sich auch im Bühnenbild des zweiten Aktes
fort,  der  in  die  kriegerische  Welt  eines  imaginären
Mittelalters führt, in der ein fremder, böser König Arindals
Reich bedroht, seine Schwester Lora tapfer die Stellung als
starke, sanfte Kriegerin hält (Lässt da nicht Wagners verehrte
Schwester Rosalie grüßen?) und der von seiner geliebten Fee
Ada getrennte Königssohn in passiver Depression zu kämpfen
außerstande ist. Täuschung, Trug und Zauber spielen eine Rolle
bis zur finalen Katastrophe.

Szenenbild  Zweiter  Akt  der
Leipziger  „Feen“.  Foto:
Kirsten  Nijhof

Barbes Bühne löst jetzt die Wohnung in Bruchstücke auf, die er
in bewusst naiv gemalte Kulissen eines Mittelalters in der
Bildwelt des 19. Jahrhunderts integriert. Moritz von Schwind
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lässt grüßen, der byzantinisierende Saal der Wartburg auch,
und die Kostüme könnten einer Schulaufführung entstammen, die
unbeholfen  die  Ritterzeit  nachstellen  will:  Bewusst  spielt
Barbe auf das historisierende Mittelalter des Stücks an, das
Wagner ja auch in „Tannhäuser“ und „Lohengrin“ auf die Bühne
holt  –  und  das,  nebenbei  bemerkt,  auch  Verdi  oft  als
Camouflage  diente.

Doch jetzt sackt die Regie ab: Doucet bewältigt mit einer
konventionellen  Aufstellung  von  Solisten  und  Chor  die
szenische  Herausforderung  etwa  des  groß  angelegten  Finales
nicht. Weder das Wunderbare noch das Überraschende, weder die
gespielte Imagination noch die innere Durchdringung der Welten
vermitteln sich überzeugend. Und der „coup de théâtre“, bei
dem  Ada  ihre  und  Arindals  Kinder  in  einen  „Feuerschlund“
stößt,  ist  einfach  nur  billiges  Machwerk,  wo  er  doch  als
perfekt inszenierte Feen-Gaukelei zwar trugvoll, aber zugleich
auch überwältigend erscheinen müsste.

Wagner schwebt ein:
Schlussbild  der
Oper „Die Feen“ in
Leipzig. Foto: Tom
Schulze
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Der  dritte  Akt  begnügt  sich  mit  Regie-Effekten  von  der
Dilettanten-Bühne  und  überzeugt  auch  szenisch  mit  einem
gemalten  Fahrstuhlschacht  in  die  Unterwelt  des  Feenreiches
nicht  mehr.  Dass  am  Ende  Wagner,  von  einem  Schmetterling
gehalten, einschwebt und die Moral der Geschicht‘ verkündet,
ist  ein  gelungen  ironisierender  Moment.  Das  bürgerliche
Ehepaar  sitzt  nach  Operngenuss  und  Saunabesuch  glücklich
vereint  auf  dem  Sofa.  Erlösung  heißt,  im  Wagner’schen
Klavierauszuge  zu  blättern.  Verwirklicht  sich  die  Liebes-
Utopie Wagners in der traulichen Zweisamkeit auf den Kissen?
Wagners hochfliegende Ideen, mit leiser Ironie geerdet.

Musik mit Makel

Musikalisch stand es in Leipzig leider nicht zum Besten: Die
Bläser verfehlen schon in der Ouvertüre ständig Einsätze, das
Gewandhausorchester  spannt  über  die  mendelssohnisch  lichten
Feenmusik-Akkorde  keinen  blühenden  Bogen.  Wie  schon  in
„Parsifal“ oder den „Meistersingern“ treibt Ulf Schirmer zu
kompakter  Lautstärke  an.  Das  macht  den  Sängern  das  Leben
schwer,  verdickt  den  dichten  Orchestersatz  unnötig  und
trivialisiert die Pauken-Bläser-Tuttischläge, die Wagner als
Zwanzigjähriger noch etwas zu ausdauernd liebte.

Ulf  Schirmer,
Generalmusikdirektor  der
Oper  Leipzig  seit  2009/10.
Foto: Tom Schulze
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Luftiger, leichter und im Tonfall sehrender gespielt, würde
die  Musik  ihre  Qualität  unbezweifelbarer  offenbaren.  Denn
Wagner beherrscht – manchem in Kritiken vollmundig verkündetem
Unfug über die „schlechteste Oper des 19. Jahrhunderts“ zum
Trotz – die musikalische Sprache auf der Höhe seiner Zeit,
braucht  sich  vor  keinem  Kreutzer,  keinem  Spohr,  keinem
Schumann zu verstecken, weiß auch sehr wohl, die Vorbilder von
Marschners  „Vampyr“  bis  zu  Beethovens  heroischem  „Fidelio“
oder der Spielopern wie Aubers „Maurer und Schlosser“ für sich
zu nutzen. Und einen Zwanzigjährigen, der ein ausgreifendes
Finale wie das des zweiten Akts der „Feen“ schreibt, den mag
die Musikgeschichte erst einmal suchen!

Für seine Hauptpartien hatte der junge Wagner wohl konkrete
Vorbilder im Kopf: Unschwer lässt sich vorstellen, wie er bei
den hochgespannten Arien der Fee Ada sein Ideal Wilhelmine
Schröder-Devrient vor Augen hatte, die dem Sechzehnjährigen in
Leipzig im „Fidelio“ das Schlüsselerlebnis seiner Jugendjahre
bescherte. Dass er bei Arindal an seinen Bruder Albert dachte,
der seinerzeit in Würzburg von Rossinis Almaviva bis Webers
Freischütz-Max,  von  Masaniello  in  Aubers  „Die  Stumme  von
Portici“  bis  Beethovens  Florestan  alles  sang,  liegt  nahe.
Albert soll dem Jung-Komponisten ja prophezeit haben, dass ihn
die Sänger für seine Partien verfluchen würden.

Enorme Forderungen an die Sänger

Arnold Bezuyen, dem Leipziger Arindal, mag sich ein solcher
Fluch öfter auf die Lippen gedrängt haben, als er sich mit der
vertrackt  hohen  und  dramatischen  Partie  abmühte:  beklemmt
stemmt  er  die  Töne,  sucht  die  Höhe,  verliert  das  Legato,
quetscht die Spitzen. Christiane Libor als Ada muss zwar auch
manchmal forcieren und drückt dann die Töne zu hoch, liefert
aber insgesamt ein famos stimmlich abgesichertes Rollenporträt
der  Fee,  die  um  ihre  Sterblichkeit  –  und  damit  um  ihre
Menschlichkeit – kämpfen muss.

Mit Viktorija Kaminskaite und Jean Broekhuizen sind die Feen



Zemina  und  Farzana  aus  dem  Leipziger  Ensemble  ansprechend
besetzt. Eun Yee You hat für die Lora eine zu undramatische,
in  der  Konzentration  des  Tons  oft  überforderte  Stimme.
Jennifer Porto und Milcho Borovinov  als Drolla und Gernot
liefern sich im zweiten Akt ein köstliches Rededuell, das
bedauern lässt, dass Wagner geplante Ausflüge in die deutsche
Spieloper nicht realisiert hat.

Detlef Roth singt sich mit gedecktem Bariton durch die Partie
des getreuen Morald, Guy Mannheim zeigt, wie sich Wagner in
der Rolle des Gunther an den drolligen Figuren eines Heinrich
Marschner („Der Templer und die Jüdin“) orientiert hat. Roland
Schubert lässt sich nicht verleiten, die kleine Rolle des
Harald nicht ernst zu nehmen. Blass und fistelig in der Höhe
bleibt  Igor  Durlovski  als  Zauberer  Groma.  Auch  im  Chor
Alessandro  Zuppardos  klappert  es  öfter  –  aber  bis  zum
(konzertanten) Gastspiel der „Feen“ in Bayreuth im Mai 2013
ist ja noch Zeit für einige ergänzende Proben.

Immerhin  hat  Leipzig  wieder  einmal  gezeigt,  was  für  eine
theatralische Kraft in Wagners „Feen“ steckt, wenn sie durch
eine sensible Regie geweckt wird. Das Stadttheater Regensburg
hat für 2014 eine weitere Neuinszenierung angekündigt; würde
das  Wagner-Jahr  wenigstens  ein  Signal  für  eine  vertiefte
Beschäftigung mit den Jugendopern geben, wäre ein wichtiges
Ziel erreicht.


