
Richard  Wagners  Steinway-
Flügel  „gastiert“  in
Düsseldorf
geschrieben von Werner Häußner | 31. Oktober 2013
Richard  Wagners  Steinway-Flügel  kommt  nach  Düsseldorf.  Aus
Anlass  des  200.  Geburtstags  Wagners,  und  weil  die  Villa
Wahnfried in Bayreuth derzeit grundsaniert wird, „tourt“ der
Steinway von 1876 durch die fünf Häuser des weltbekannten
Klavierbauers in Deutschland. Vom 4. bis 9. November steht das
reich verzierte Instrument aus braunem Holz im Steinway-Haus
in der Immermannstr. 14-16. Wer einen Termin vereinbart (E-
Mail:  wagner@steinway.de),  darf  ihn  auch  spielen:
„Interessierte  können  den  Flügel  im  Dreißig-Minuten-Takt
ausprobieren“, kündigt Verkaufsleiter Wolfgang Kaczmarek an.

Der Flügel mit der Opus-Nummer 34304 war ein Geschenk der
Firma Steinway & Sons New York zur Eröffnung der Bayreuther
Festspiele  1876.  Über  dem  Manual  trägt  er  die  Inschrift
„Festgruß aus Steinway Hall“. Damals repräsentierte der Flügel
technisch den neuesten Stand; er war das erste Modell mit
einem aus Metall gegossenem Rahmen. So konnten die Saiten
stärker gespannt und ein kraftvolleres Klangvolumen erreicht
werden.

Richard Wagner, aber auch Franz Liszt und vielleicht noch
mancher Wahnfried-Gast haben den Flügel gespielt, der in der
Rotunde des Saals der Villa stand. Nach Wagners Tod wurde er
wie eine Devotionalie behandelt. Durch den Bombentreffer 1945
kaum beschädigt, kam er erst in den neunziger Jahren zu einer
behutsamen Restaurierung in die Steinway-Fabrik nach Hamburg.
Seither wurde er regelmäßig für Solo- und Kammerkonzerte im
Saal von Wahnfried benutzt.
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Die  Villa  Wahnfried,
aufgenommen  im  Juli  2009.
Foto: Werner Häußner

Der Flügel war bisher in München, Hamburg und Berlin zu sehen
und geht nach seiner Station in Düsseldorf noch nach Frankfurt
(11.  bis  17.  November),  bevor  er  bis  zum  Abschluss  der
Sanierung  der  Villa  Wahnfried,  der  Neugestaltung  des  1976
eröffneten Richard-Wagner-Museums und des Erweiterungsbaus –
voraussichtlich 2014 – in Hamburg verbleiben wird.

Der  Steinway  war  Richard  Wagners  modernster  Flügel.  In
Wahnfried steht noch ein Instrument von Breitkopf & Härtel,
das Wagner 1843 zum ersten Mal erwähnt. Außerdem besaß Wagner
u. a. einen Érard-Flügel, zwei Flügel und ein Komponierklavier
aus dem Haus Bechstein sowie zwei Ibach-Instrumente, die er in
Italien spielte.

Am Donnerstag, 7. November, 20 Uhr, spricht Sven Friedrich,
Direktor  des  Richard-Wagner-Museums  mit  Nationalarchiv  und
Forschungsstätte  der  Richard-Wagner-Stiftung  Bayreuth,  über
den  Wagner-Flügel  und  die  umfassende  Sanierung  von  Haus
Wahnfried. Dabei wird das Instrument auch gespielt.

 



Im Zeichen der immerwährenden
Krise:  Die  Theaterwelt  traf
sich unter der Akropolis
geschrieben von Rolf Dennemann | 31. Oktober 2013
Ausgerechnet in Athen fand das jährliche Treffen des IETM
(International network for contemporary performing arts), des
größten Theaternetzwerkes Europas mit Sitz in Brüssel, statt.

Rund  500  Delegierte  aus  allen  Bereichen  der  darstellenden
Kunst orakelten über die Zukunft des Theaters in Europa –
Künstler, Manager, Festivalleiter, Kulturpolitiker.  Drei Tage
lang  wurde  diskutiert,  verhandelt  und  geforscht.  Die
Tagungsorte  waren  ehemalige  Orte  des  Business:  eine
stillgelegte Gasfabrik und die alte Börse, beides nun (ähnlich
wie an vielen Orten Europas) kulturell genutzte Räume, die
nach Aufbruch riechen.

Aber der Geruch täuscht. Geld für freie Kunst gibt es in Athen
so  gut  wie  keines.  Man  sucht  europäische  Partner  und
kulturpolitische Unterstützung. Naturgemäß wurden die Fragen
nach Zukunft der Kunst und Kultur nicht endgültig beantwortet.
Und es gab auch keinen Ausflug nach Delphi, um das Orakel zu
befragen.

Die  Unterschiede  sind  zu  groß.  In  jedem  Land  gibt  es
unterschiedliche Bedingungen. Für die zahlreich teilnehmenden
Griechen stellt sich die Lage sehr anders dar als zum Beispiel
in Deutschland oder Frankreich. Das Programm des Kongresses
wurde ausschließlich ehrenamtlich zusammengestellt.

Die Vorstellungen, die einen Überblick über die griechische,
bzw. Athener Theater- und Tanzszene geben sollten, waren auf
Eintrittsgelder  angewiesen.  Und  hier  spürte  man  einen
Aufbruch, den es in Griechenland Jahrzehnte nicht so gegeben
hatte. Es gibt zwar kein Geld, aber die Aktivitäten sind groß.
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Fast  alle  Produktionen  versuchen,  sich  an  der  Krise
abzuarbeiten.

Es gab „Lecture-Demonstrations“, die dokumentarisch und per
Spaziergang dem restlichen Europa klarzumachen versuchten, wie
es  derzeit  im  Lande  aussieht  und  das  ist  nicht
vielversprechend.  Aber  diese  Sichtweisen  und  theatralen
Befindlichkeitswerke  finden  in  den  Medien  keine  Beachtung.
Trotzdem gab es kein allgemeines Klagen, sondern Aufklärung
und Austausch. So beschrieb der Künstler Alexandros Mistriotis
in seiner Rede zur Eröffnung des Kongresses Athen als eine
„unsichtbare Stadt“ und Griechenland als ein Land mit einer
seit  200  Jahren  andauernden  Krise.  Die  Krise  sei  das
Unverzichtbare in der Tragödie und diese dauere an und sie sei
immer noch Leitbild für alle Theater der Welt.

Letztlich war das Treffen ein wichtiges Moment in der neuen
griechischen  freien  Szene  und  hat  viele  neue  Kontakte
geschaffen. Aus Deutschland waren 16 VertreterInnen aus der
Kulturszene in Athen, unter anderem der Autor dieser Zeilen.

Mercedes gegen BMW: Duell des
Zufalls
geschrieben von Bernd Berke | 31. Oktober 2013
Das hört sich so simpel an wie eine Kinderfrage: Welches Auto
ist besser – BMW oder Mercedes? Allen Ernstes wollte das ZDF
diese Frage beantworten. Allen Ernstes? Naja, doch nicht so
ganz.

Wahrlich ein Luxusproblem. Dass zwei solch starke Edelmarken
aus Deutschland kommen, ist ja nun wirklich ein Pfund. Und
dann gibt’s auch noch Audi, Porsche und ein paar andere. Man
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muss es sich diese Laufkultur nur leisten können…

Sinnarme Hektik

In knapp 45 Minuten sollte „BMW gegen Mercedes – Das Duell“
entschieden  sein.  Da  ging  es  um  Fahrverhalten,
Wirtschaftlichkeit,  Service-Qualität,  „Kultfaktor“,
Sicherheit,  Werthaltigkeit  beim  Wiederverkauf  und  faire
Arbeitsbedingungen bei der Herstellung. Bei so wenig Zeit und
so vielen Kriterien war sinnarme Hektik angesagt.

Mercedes  kontra  BMW  (@
ZDF/Uwe  Kielhorn)

Mal davon abgesehen, dass nur bestimmte Modelle miteinander
verglichen  wurden  (Ober-  und  Mittelklasse,  Geländewagen),
wurde  vielfach  dem  puren  Zufall  Tür  und  Tor  geöffnet.
Beispiel:  Gerade  mal  zwei  Werkstätten  der  beiden  Marken
sollten die Service-Qualität der Konzerne belegen. Zwei andere
Autohäuser hätten vielleicht schon völlig andere Ergebnisse
gebracht. Immerhin war’s wirklich peinlich, dass in beiden
Fällen  von  sieben  (durch  Manipulation  bewusst  erzeugten)
Fehlern nur je zwei gefunden wurden. O jemine! Und das bei
diesen  ziemlich  teuren  Fahrzeugen  und  den  gesalzenen
Reparaturpreisen…

Peinlichkeit beim Pannendienst

Drastischer  und  womöglich  noch  aussagekräftiger  fiel  der
Vergleich der zentralen Pannendienste aus: BMW war nach 20
Minuten  zur  Stelle  und  sorgte  gratis  für  Abhilfe,  der
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angebliche „24-Stunden-Dienst“ von Mercedes war freitags um
16:30 Uhr gar nicht mehr erreichbar. Schönes Wochenende, kann
man da nur sagen.

Unangenehm für BMW fiel allerdings der kurze Geländewagen-Test
aus:  Der  X  5  kam  ziemlich  lädiert  aus  der  Marterstrecke
heraus, während das ML-Modell von Mercedes unbeschadet seine
Bahnen zog.

Ansonsten wurden einige Vorurteile tendenziell bestätigt: BMW
ist in aller Regel etwas agiler und innovativer, Mercedes
dafür  gediegener.  Dass  Mercedes  am  Ende  mit  hauchdünnem
Vorsprung  „siegte“,  lag  am  minimalen  Unterschied  beim
Blitzertest: 3,3 Prozent der BMW-Fahrer fuhren zu schnell,
hingegen lediglich 2,4 Prozent der Mercedes-Fahrer. Auch hier
gilt: Gestern oder morgen wär’s vielleicht anders ausgegangen.

Kinder sollten entscheiden

Geradezu  auf  alberne  Weise  wurde  der  Punkt  „Kultfaktor“
zugunsten von Mercedes entschieden. Bis dahin gab’s ein Patt,
deshalb durften 7 Kinder aus der Kita entscheiden, welche von
den acht Bobby-Cars (je vier im Design der beiden Marken) sie
bevorzugen.  Ein  BMW-Spielzeugauto  blieb  unbeachtet  stehen,
also ging diese Wertung an Daimler-Benz. Da hätte man gleich
würfeln oder Münzen werfen können.

Die flotte, leidlich unterhaltsame, streckenweise aber auch
etwas flapsige Sendung wird uns also die eigene Entscheidung
nicht  abnehmen  können.  Vielleicht  mögen  wir  ja  auch  ganz
andere Marken. Ja, es soll sogar Menschen geben, die sich
vollends vom Auto abwenden.

___________________________________________________

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



Staub  aufwirbeln  mit  Bach:
Britta  Lieberknechts
Tanzperformance  „Die  Kunst
des Staubsaugens“
geschrieben von Rolf Dennemann | 31. Oktober 2013
Der Tanz mit dem Staubsauger ist mir aus alten Zeiten bekannt.
Als  meine  Mutter  den  Teppich  im  Wohnzimmer  mit  dem
Vorwerkgerät von Staub befreien wollte, schmissen mein Vater
und ich die Beine hoch, als wäre der Can Can angesagt und mit
Schwung schob sie das immer noch lauteste Haushaltsgerät unter
den schwingenden Beinen hin und her. Sie tat dies allerdings
ohne  die  musikalische  Hilfe  Johann  Sebastian  Bachs.  Unser
Plattenwechsler hatte nicht die Kraft, den Sound des Saugers
zu überbügeln.

In Köln hat sich nun die Choreographin Britta Lieberknecht,
von der man während ihrer langen Schaffenszeit schon viel
Kurioses hat erleben dürfen, der scheinbar widersprüchlichen
Gegenüberstellung von Staubsaugern und Musiken von J.S. Bach
angenommen. Dass der Mensch heute von allerlei Geräusch, sei
es Musik oder eben die Maschine, fast ständig umgeben sei,
liegt im Erfahrungsfeld von uns allen. Das Rauschen, Klackern,
Scheppern und Sausen, Piepsen und Fiepsen bilden oft genug den
Hintergrund für ebenso oft unerwünschte musikalische Ergüsse.

„Die Kunst des Staubsaugens“, eine Tanzperformance, stand in
der Alten Feuerwache auf dem Programm. Publikum und Medien
kamen,  um  die  Neugier,  die  dieser  Titel  hervorruft,  zu
befriedigen.  Fünf  TänzerInnen  stellten  sich  der  Aufgabe,
Ernsthaftigkeit der Choreographie mit dem Augenzwinkern über
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Sauger  in  eine  Reihe  zu  bringen.  Dass  es  dabei  ratlose
Gesichter gibt, liegt in der Natur der Sache, sind doch wenige
Zuschauer mit dieser Kombination vertraut.

Dass hier präzise und gleichermaßen verspielt getanzt wird,
bleibt niemandem verborgen. Vor allem das kunstvoll bedrückend
komische  Solo  von  Photini  Meletiadis  bleibt  nachhaltig  in
Erinnerung. Der „Hoover“ bläst ihr Haar und saugt es in sich
auf, verändert ihre Frisur. Sie traktiert ihre Haut, als wäre
der Sauger der Fettabsauger.

Infos  zu  Britta  Lieberknecht  und  ihrer  Arbeit:
http://www.britta-lieberknecht.de/

Für  die  Ruhmeshalle  der
Opernregie:  Hilsdorfs
überwältigender  „Eugen
Onegin“ in Köln
geschrieben von Werner Häußner | 31. Oktober 2013
Es war einer jener Opernabende, die – wie es Zerbinetta in
Strauß‘ „Ariadne auf Naxos“ sagt – hingegeben stumm machen.
Bei dem man den Eindruck hat, noch so gewählte Worten blieben
schmerzhaft ungenügend hinter der Tiefe des Erlebten zurück.
Bei dem jede Beschreibung vergeblich ist, die versucht, dem
unmittelbaren Eindruck einen Begriff zu geben. Bei dem es dem
Rezensenten  schwer  fällt,  die  professionelle  Distanz  zu
wahren.

Geschafft hat das kein „neuer Gott“, sondern ein erfahrener
Regisseur, in Einklang mit einem wunderbaren Team: Dietrich
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Hilsdorf hat in Köln im Zeltbau am Hauptbahnhof einen „Eugen
Onegin“ erarbeitet, der es zumindest auf einen Spitzenplatz
bei den diversen Umfragen zur besten Inszenierung der Saison
schaffen müsste.

Olesya  Golovneva
(Tatjana)  und
Andrei  Bondarenko
(Onegin)  in  der
Kölner Inszenierung
von  Tschaikowskys
„Lyrischen Szenen“.
Foto:  Paul
Leclaire/Oper Köln

Das schier unglaubliche Maß des Gelingens ist zuallererst dem
Menschenbeobachter  Hilsdorf  zu  verdanken.  Tschaikowskys
„Lyrische Szenen“ eignen sich ja nicht für den Aktionismus,
mit dem andere Regieführer sie aufzupeppen suchen. Aus dem
Zusammentreffen eines in das fiktive Leben und Lieben seiner
Romane versponnenen Mädchens mit einem jungen Mann, der schon
(zu) viel erlebt haben dürfte, sind kaum szenischen Funken zu
schlagen. Es sei denn, man heißt Dietrich Hilsdorf und hat
einen ausnehmend scharfen Blick für die menschliche Psyche.



Die anderen Ursachen für das Kölner Opernwunder heißen Marc
Piollet  und  das  Gürzenich-Orchester.  Sie  treiben  die
Verfeinerung  der  ohnehin  in  ausgesuchtem  Raffinement
schwelgenden Partitur auf die Spitze. Das liegt nicht nur an
der  stets  lockeren,  gelassenen  Phrasierung,  der  sanften
Brechung  der  Orchesterfarben,  der  dynamischen  Delikatesse.
Piollet  versteht  es,  die  milde  Wehmut  und  den  zitternden
Enthusiasmus in noblen Klang zu kleiden; das Orchester ist in
den  neblig-depressiven  Momenten  des  zweiten  Akts  ebenso
sensibel bei der Sache wie in der auffahrenden Aggressivität
der Polonaise oder der nervösen Rastlosigkeit des Finales. Und
der  intensiven  Glut  der  emotional  hochfahrenden  Musik
Tschaikowskys,  die  ja  nicht  nur  lyrische  Verinnerlichung
kennt, folgt Piollet nicht mit vordergründiger Brillanz oder
saftigem  Ausspielen,  sondern  mit  einem  gebändigten,
untergründigen  Drängen.

Was „macht“ Hilsdorf mit den „lyrischen Szenen“, dass sie so
eindringlich wahrhaft wirken? Dass die Kunstfiguren der Oper
an die tragischen Charaktere aus einem Tschechow- oder Gorki-
Drama erinnern? Die Antwort: Eigentlich nichts. Er beobachtet
nur genau, was in ihnen vorgeht, und weiß mit sicherer Hand
seine Darsteller zu animieren, jeden Moment auf der Bühne zu
leben.  Dieser  „Eugen  Onegin“  ist  ein  Abend  subtiler
Interaktion, erschlossen mit minimalen Gesten, mit sprechender
Mimik, mit genau austarierten szenischen Reaktionen auf die
Musik. Hilsdorf ist einer der Regisseure, die auf die Musik
achten – auch wenn er aus dem Schauspiel kommt, hat er selbst
in seinen provozierendsten Arbeiten nie den Blick auf die
Musik vergessen.

Präzise szenische Darstellung innerer Zustände

Wie präzis Hilsdorf innere Zustände szenisch zu repräsentieren
versteht,  erweist  zum  Beispiel  die  entscheidende  Begegnung
zwischen Tatjana und Onegin: Wie den jungen Andrei Bondarenko
bei der Lektüre des Briefes der Überschwang des Bekenntnisses
nervt,  wie  er  um  pubertäre  Gefühlslagen  wissend  grausam



gerecht urteilt, mit einer Mischung von wissender Anteilnahme
und der eisigen Klugheit seiner abgebrühten Erfahrungen. Auch
Onegin ist ein mehrdimensionaler Charakter – und Bondarenko
macht  das  im  Spiel  und  im  Tonfall  seines  schlanken,
gestaltungswilligen  Baritons  deutlich.

Ein  Buch  der  Gefühle  ist  das  Antlitz  Tatjanas:  Olesya
Golovneva, die in Köln in so einigen großen Rollen brillierte,
lebt diese Rolle geradezu: Wie sich vorausschauender Schmerz
mit vager Hoffnung paart, wie sie die Tränen zurückhält, unter
den Worten Onegins immer mehr die Fassung verliert, wie sie
die Fäuste im Schoß ballt und die stumme Bitte formuliert, es
möge vielleicht doch glücklich ausgehen – alles das ist große
Menschendarstellung.  Und  durch  den  manchmal  etwas  schwer
schwingenden, aber tadellos geführten und zum enthusiastischen
Aufschwingen  ebenso  wie  zu  lyrischer  Verinnerlichung  und
traumatischer Blässe fähigen Sopran Golovnevas erfüllt sich
die szenische Intensität auch musikalisch aufs Wahrhaftigste.

Hilsdorf verliert mit der Konzentration auf Schlüsselszenen
nicht den Blick auf die Figuren, die scheinbar am Rand stehen,
tatsächlich aber dem Drama unersetzlich Akzente mitgeben: Da
ist  Dalia  Schaechter  als  Larina,  eine  ernüchterte  Frau,
pragmatisch,  durch  das  Schicksal  hart  geworden.  Tatjanas
Bücherverliebtheit akzeptiert sie nur mühevoll und mit einer
Spur scharfen Hohns. Eine Frau, die dem Chaos der Welt ein
beherrschtes System gesellschaftlich kontrollierten Verhaltens
entgegensetzt,  das  durch  Onegins  und  Lenskis  Ausbruch
zusammenbricht. So geht es auch ihr: Teilnahmslos sitzt sie
zuletzt im Rollstuhl, vom Schlaganfall gelähmt.

Raum und Licht stützen Hilsdorfs Menschenstudien

Schaechter,  eine  großartige  Darstellerin,  bringt  mit  Anna
Maria Dur als Filipjewna das Quartett mit Tatjana und Olga in
der ersten Szene musikalisch so wunderbar auf den Punkt, wie
man es selten zu hören bekommt. Der „Njanja“, ebenfalls vom
Leben gezeichnet, gibt Dur mütterlich-verständnisvolle Züge,



ausgedrückt  in  kleinen  Gesten  und  Zwischentönen.  Adriana
Bastidas Gamboa ist die attraktive Olga, die sich eigentlich
nur langweilt, während Lenski seine Liebesschwüre vorträgt,
als würde er eine Lesung seiner eigenen Gedichte veranstalten.
Sie steht auf der „realistischen“ Seite und wäre die geeignete
Nachfolgerin der Hausherrin im System Larina. Dass sie sich –
wie in der Vorlage Puschkins – schnell mit einem Soldaten
tröstet,  zeigt  Hilsdorf  in  einem  Streiflicht  während  der
Polonaise des dritten Akts, die eher Züge einer Totenzugs als
eines Festes trägt.

Die Schärfe der Analyse lässt nur in der Episode mit dem
Fürsten  Gremin  nach.  Das  mag  an  Robert  Holl  liegen,  der
szenisch  eher  neutral  einherschreitet,  leider  auch  in  den
Höhen ins Schwimmen gerät und den Schmelz für die Legati nicht
mitbringt. Auch Matthias Klink erfüllt die Rolle des Lenski
nicht ganz glücklich. Bei aller darstellerischen Sensibilität,
die  sich  mit  musikalischem  Verstehen  eint,  fehlt  ihm  der
freie, gelöste Ton.

Alexander  Fedin  macht  aus  Monsieur  Triquet  eine  bitter-
komische Variante des Hoffmann’schen Kapellmeisters Kreisler:
Er ist für ein bisschen Unterhaltung gut, aber verstehen wird
ihn in dieser rustikalen Ballgesellschaft niemand. Dass er die
letzte Strophe seines Couplets der geduldigen Filipjewna im
allgemeinen Trubel unbeirrt vorträgt, trägt die Züge einer
Groteske. Auch Stefan Kohnke als Hauptmann, Luke Stroker als
Saretzkij  und  Rolf  Schorn  als  Guillot  machen  aus  ihren
marginalen  Figuren  große,  weil  im  Detail  durchgestaltete
Rollen.  Nicht  zu  vergessen:  Der  Chor  gibt  –  dank  Andrew
Ollivant  –  nicht  nur  musikalisch,  sondern  auch  in  seiner
präzisen Bühnenaktion sein Bestes.

Dieter Richter hat für Hilsdorfs Menschenstudie eine im besten
Sinne unspektakuläre Bühne gebaut: Einen Salon, wie man ihn in
russischen Herrenhäusern heute noch finden kann, lichtvoll,
dezent  in  Pastellfarben,  mit  zurückhaltender  florealer
Dekoration. Das elektrische Licht ist nachträglich eingebaut;



die Leitungen führen in schwarzen Röhren zu altertümlichen
Bakelit-Schaltern. Liebe zum Detail verbindet diesen Raum, der
sich  zur  Halle  erweitern  lässt,  mit  Renate  Schmitzers
Kostümen, die sich stilistisch zwischen der Zeit Tschaikowskys
und  den  fünfziger  Jahren  bedienen.  Dass  Raum  und  Licht
(Andreas  Grüter)  die  Inszenierung  kongenial  stützen,  trägt
dazu bei, für diesen Kölner „Eugen Onegin“ schon mal einen
Platz in der Hall of Fame der Opernregie zu reservieren.

Ein Stöckchen geht von Blog
zu Blog…
geschrieben von Bernd Berke | 31. Oktober 2013
Ich weiß nicht, wem dieses Spielchen zuerst eingefallen ist
und wo das „Stöckchen“ ursprünglich herkommt. Eigentlich mag
ich solche Kettengeschichten nicht, aber bitte: Ich möcht‘ ja
auch kein Spielverderber sein.

Außerdem kann ich ja schlecht „Nein“ sagen, wenn der Blogger
Hans J. Schiebener (http://www.schiebener.net/wordpress/), der
auf seinem Diaspora-Posten draußen im Sauerland unermüdliche
Aufklärungsarbeit  leistet,  wenn  also  dieser  schätzenswerte
Mann schreibt: „Das Blog-Stöckchen geht weiter an den von mir
sehr geschätzten Dortmunder Journalisten und Facebook-Bewohner
Bernd Berke, der mit seinem Blog ‚Revierpassagen‘ (…) die
Kultur im Ruhrgebiet und darüber hinaus professionell pflegt.“
Eiwei, da werde ich ja rot. Außerdem gäb’s dieses Blog nicht
ohne  die  großartigen  Mitarbeiterinnen  und  Mitarbeiter.  Ich
reiche das dicke Lob gerne an sie weiter.
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Dargebracht  von
weiblicher  Hand:  Der
Blog-Stock  wandert
fort  und  fort…
(Amateurfoto:  Bernd
Berke)

Äh, worum ging’s nochmal? Ach ja. Man sieht schon, hierbei
wäscht eine Hand die andere. Jemand hat sich also ausgedacht,
dass ein imaginärer Staffelstab („Blogstöckchen“) von Blog zu
Blog  wandern  möge.  Dabei  sollen  jeweils  zehn  vorgegebene
Fragen beantwortet werden, um mal von Hölzchen auf Stöckchen
zu kommen. Auf geht’s:

Welches soziale Netzwerk ist dir das Liebste – und warum?
Trotz  aller  Bedenken:  Facebook.  Weil  ich  nirgendwo  anders
Mitglied  bin.  Für  ein  weiteres  Netzwerk  schreibe  ich  TV-
Kritiken.  Das  war’s  dann  aber  auch  schon.  Ich  bekenne
zerknirscht,  nicht  einmal  zu  twittern.

Was ist das Dümmste, was du je über Facebook gehört hast?
Dass da alles nur virtuell und unverbindlich sei. Einspruch!
Wenn  man  im  Netzwerk  die  passenden  Leute  kennt,  geht  es
gesprächsweise oft substanzieller (oder auch auf schöne Art
alberner) zu als vielfach im wirklichen Leben. Und wenn man
diese Menschen dann in der Realität trifft, bestätigt sich der
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Eindruck auch noch.

Wie  wichtig  findest  du  das  Monitoring  deiner  Online-
Aktivitäten für dich? (Besucherzahlen, Likes, Follower etc.)
Manchmal ganz hilfreich, wenn man sich vom reinen Zahlensalat
auch  nicht  terrorisieren  lassen  sollte.  Allerdings:  Solche
Instrumente der Selbstkontrolle hätte ich mir früher bei der
Tageszeitung gewünscht. Da aber gab’s in aller Regel nur jene
Großen  Vorsitzenden,  die  aus  ihrer  eingebildeten
Machtvollkommenheit  heraus  meinten,  sie  –  und  nur  sie  –
wüssten genau, was „der“ Leser will.

Welche Blogs sollte man unbedingt lesen?
Bitte auf die Links in der Blogroll schauen. Da finden sich
einige der besten, die mir bekannt sind.

Welche Online-Tools nutzt du am liebsten?
Soll ich jetzt sagen Word und WordPress? Ach nee, jegliche
Feinheiten auf diesem Gebiet überlasse ich den auf Technik
versessenen Experten.

Wie heißt das Buch, das du gerade liest oder zuletzt gelesen
hast?
Auf dem Tisch türmt sich ein ganzer Stapel, der der Lektüre
harrt. Zuletzt waren es Hans Ulrich Gumbrecht „Nach 1945 –
Latenz als Ursprung der Gegenwart“, Louis Begley „Erinnerungen
an eine Ehe“ (hier im Blog rezensiert) und Verschiedenes von
Hermann Lenz („Verlassene Zimmer“, „Andere Tage“). Möge die
NSA aus diesen Mitteilungen ihre Schlüsse ziehen – wie auch
aus der folgenden:

Hast du eine Zeitung abonniert?
Süddeutsche und FAZ, einschließlich FAZ-Sonntagszeitung. Zur
regionalen Ergänzung, nicht aus sonderlicher Begeisterung: die
WAZ. Nur noch sporadisch schaue ich in die „Zeit“, weil ich
das pralle Blatt schlichtweg nicht auch noch schaffe.

Vervollständige  einen  dieser  Sätze:  “Print  ist…”  oder
“Fernsehen  ist…”



(Auch) das kann nur auf arg pauschale Antworten hinauslaufen.
Also lasse ich’s bleiben.

Wenn du noch einmal von vorne anfangen könntest, was würdest
du werden?
Musiker. Aber bitte nur ein richtig guter. Sonst lieber nicht.

Über  welches  Video,  Gif,  Meme  oder  welchen  Tweet  hast  du
zuletzt gelacht?
Täglich über mehrere. Und seltsam: Bei Meme muss ich immer an
Memme denken. Noch Fragen?

______________________________________________________________
_____________________________________

Großer  Trommelwirbel.  Hiermit  reiche  ich  das  symbolische
„Blogstöckchen“ weiter an Stefan Laurin, den Spiritus Rector
der  „Ruhrbarone“,  welchselbe  die  Referenzgröße  für  (im
weitesten Sinne) politische und soziale Blog-Berichterstattung
aus dem Ruhrgebiet sind. Aber damit trage ich ja Eulen durchs
Revier.

Bin mal gespannt, wie Stefan Laurin diese Fragen beantwortet:

Welches soziale Netzwerk ist dir das Liebste – und warum?
Was ist das Dümmste, was du je über Facebook gehört hast?
Wie  wichtig  findest  du  das  Monitoring  deiner  Online-
Aktivitäten für dich? Besucherzahlen, Likes, Follower etc.)
Welche Blogs sollte man unbedingt lesen?
Welche Online-Tools nutzt du am liebsten?
Wie heißt das Buch, das du gerade liest oder zuletzt gelesen
hast?
Hast du eine Zeitung abonniert und warum (nicht)?
Vervollständige  einen  dieser  Sätze:  “Print  ist…”  oder
“Fernsehen  ist…”
Wenn du noch einmal von vorne anfangen könntest, was würdest
du werden?
Über  welches  Video,  Gif,  Meme  oder  welchen  Tweet  hast  du
zuletzt gelacht?

http://www.ruhrbarone.de


Dualismus und Erlösung: Vera
Nemirovas  „Tannhäuser“-
Inszenierung in Frankfurt
geschrieben von Werner Häußner | 31. Oktober 2013
Iso-Matten, Rucksäcke, bunte Käppis: Die Truppe sieht aus, als
komme sie gerade vom Weltjugendtag. Zum frommen Klang der
Pilgerchor-Melodie lässt man sich nieder. Viele beten, manche
denken in sich versunken nach. Eine Gruppe zieht ein, schleppt
ein riesiges Kreuz mit sich. Alle scharen sich darum. Dann
übermannt der Schlaf das Völkchen.

So  lange,  bis  die  ersten  Tremoli  der  Venusberg-Musik
aufzüngeln: Jung und Alt werfen sich in die Arme, bald fliegen
die Klamotten. Die fröhlichen Nackten ziehen einem weiß-blauen
Himmel entgegen. Doch das venerische Treiben geht nicht lange
gut: In Richard Wagners Orchester setzen sich die Pilgerchor-
Motive wieder durch. Zuckende Leiber kriechen mit Gesten des
Entsetzens  und  der  Reue  zum  Kreuz.  Klagende  Gebärden  zur
triumphal vom Blech intonierten erhabenen Melodie.

Szene aus der Ouvertüre zu
„Tannhäuser“  in  der
Inszenierung  von  Vera
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Nemirova in Frankfurt. Foto
von 2007: Monika Rittershaus

Inszenierte  Ouvertüren  sind  manchmal  nur  der  Angst  des
Regisseurs vor der reinen Musik geschuldet. Doch im Falle des
Frankfurter „Tannhäuser“ erschließt Vera Nemirova damit die
Sinnrichtung des Stücks. Sie stellt den prägenden Dualismus
zwischen  Venus  und  Maria,  zwischen  sexuell-sinnlicher
Entfesselung  und  keusch-vergeistigt  Liebe  in  einer  präzis
entwickelten Szene auf die Bühne. Und sie behauptet so, dass
der Dualismus nicht allein eine Angelegenheit des 19. und
des vergangenen 20. Jahrhunderts sei.

Der  „Tannhäuser“,  eine  wichtige  theatrale  Station  auf  dem
lebenslangen  Weg  Wagners  zur  Bewältigung  seiner  Konflikte
zwischen Reinheit und Trieb, wurzelt in einem christlichen
Menschenbild, das aber mit den ideologischen Brillen des 19.
Jahrhunderts  kaum  erkennbar  war.  Die  Verbindung  von
körperlich-sexueller  und  seelisch-spiritueller  Liebe  hätte
durch Tannhäuser und Elisabeth erreicht werden können: Hier
der Mann mit den Erfahrungen des Venusbergs, der weiß, dass
der sterbliche Mensch auch durch Götter nicht zum Gott gemacht
wird; der erfahren hat, dass der schrankenlose, ungetrübte
Genuss sinnlicher Reize nur zum Überdruss führt. Dort eine
starke Frau, die eine widerstandsfähige Liebe bewahrt, die
nach ganzheitlicher Erfüllung strebt, die das „Rätsel ihres
Herzens“ zu lösen hofft.

Vera  Nemirova.  Foto:  Thilo



Beu

Vera Nemirova behauptet in ihrer Inszenierung eindrucksvoll,
dass diese Liebe scheitern muss: Die Ideologie der Wartburg,
im Wettstreit der Sänger zweifelsfrei zum Ausdruck gebracht,
lässt nur den dualistischen Bruch zu. Hier der „Liebe reinstes
Wesen“, das Wolfram von Eschenbach nicht „mit frevlem Mut“
berühren  will.  Dort  der  Tannhäuser  mit  seinem  faustischen
Vornamen Heinrich, der „im Genuss nur Liebe“ kennt, der in
Venus  „die  Quelle  alles  Schönen“  propagiert.  In  diesem
Konflikt  weist  selbst  der  Papst  keinen  Ausweg,  und  die
Barmherzigkeit ist eine Tugend, die in dieser Welt nicht reift
und von oben kommen muss.

Nemirova  –  die  Regisseurin  des  gefeierten  Frankfurter
„Ring“ und eines neuen „Lohengrin“ in Basel – inszeniert den
„Tannhäuser“ nicht als ein Stück von gestern, dem man für
seine Schlüssigkeit heute ein neues Thema überstülpen müsste.
Und  es  genügen  ihr  im  Verein  mit  ihrem  Bühnenausstatter
Johannes Leiacker knappe Hinweise und Andeutungen, um einen
zwingenden, berührenden Opernabend zu gestalten.

Etwa die Szene mit dem Hirten: In Frankfurt ist er mit einem
Kind besetzt (Cedric Schmitt). Er singt von Frau Holda und
malt mit Kreide ein Kreuz auf den Boden – für eines jener
Hüpfspiele, mit denen sich Kinder früher auf den Straßen die
Zeit  vertrieben.  Tannhäuser,  der  Wanderer  mit  Gitarre  und
Federn am Hut, legt sich auf das Kreuz und wird von seinen Ex-
Sängerkollegen entdeckt. Der Hirte spielt am Ende dann eine
entscheidende Rolle: Das Kind, von den Konflikten unberührt,
führt Tannhäuser zu den Klängen des Erlösungschores weg.



Johannes Leiackers Szene für
den  Frankfurter
„Tannhäuser“. 2007 sang Ian
Storey die Titelrolle. Foto:
Monika Rittershaus

Leiacker genügt für die karge Bühne eine Wand mit einem weiß-
blauen Himmel, davor eine Peitschenlampe mit kaltem, trübem
Schein (Olaf Winters Licht mit entscheidendem atmosphärischem
Anteil). Dieser Himmel mag, wenn die aufgedrehten Kirchentags-
Teenies in ihm „baden“, ein Ort emotionalen Höhenflugs sein;
eine Erfüllung der menschlichen Sehnsucht ist er nimmer. Im
dritten Aufzug hat die Leinwand Löcher, wird das hölzerne
Traggerüst  sichtbar.  Eine  höchst  irdische,  vergängliche
Illusion.

Der Hirtenjunge führt den Tannhäuser zwar in Richtung des
zerfetzten  Himmelsbilds,  aber  darin  hat  sich  eine  Öffnung
gebildet, die ins Unbestimmte führt. Nemirova lässt offen,
wohin dieser Weg führt, aber keinen Zweifel, dass es sich um
einen Moment des Transzendierens handelt. Die Szene erinnert
an den Schluss von Schlingensiefs Bayreuther „Parsifal“. Eine
bedeutungsvolle  Parallele:  Beide  Regisseure  sind  nicht  mit
vorschnellen Lösungen bei der Hand, stellen die für Wagner
essenzielle  Erlösungssehnsucht  nicht  in  Frage,  lassen  aber
offen, worin die Erlösung bestehen könnte.

Sänger machen sich das Regiekonzept zu eigen

Wie wenig authentisch die Wartburg-Welt ist, zeigt Nemirova



deutlich: Der zweite Aufzug ist eine Show, die aus den Fugen
gerät.  Landgraf  Hermann,  von  Andreas  Bauer  mit  Autorität
gesungen, liest die Frage nach dem wahren Wesen der Liebe wie
eine Quizfrage vom Spickzettel ab. Die Sänger, einheitlich in
lila Rüschenhemd, liefern ihre Beiträge ab: der kleine, eitler
Walther von der Vogelweide (präsent: Jun Ho You), der nur in
der  Kategorie  des  „Kampfs“  denkende  Biterolf  (überzeugend:
Magnus Baldvinsson). Und Wolfram von Eschenbach, der Vertreter
eines Liebesbegriffs, der sich in Anbetung verzehrt, ohne das
Subjekt der Liebe je erreichen zu wollen. Daniel Schmutzhard
spielt die inneren Qualen dieses Charakters aus; sorgt mit
klug gebildeter, ebenmäßig geformter Stimme für den vokalen
Höhepunkt der Frankfurter Aufführung. Dass Wolfram im dritten
Aufzug Elisabeth erdrosselt und sie so beim Übertritt ins
Jenseits „geleitet“, ist aus der Anlage der Figur heraus nur
konsequent.

Die Neueinstudierung der Inszenierung von 2007 – aus Anlass
des Wagner-Jahres – ist auch gelungen, weil sich Lance Ryan
(Tannhäuser) und Annette Dasch (Elisabeth) das Regiekonzept zu
Eigen gemacht haben. Ryan singt anfangs mit extrem gespanntem,
beengtem Tenor; wird nach und nach freier, hat die Kraft für
die  gefürchteten  Stellen  im  zweiten  Aufzug  und  für  eine
durchdachte  Rom-Erzählung.  Aber  Schmelz  und  gelösten  Klang
erwartet man von diesem Tenor vergeblich.

Annette  Dasch  genießt  zurzeit  viel  Anerkennung.  Für  das
jugendliche Strahlen der „Hallenarie“ reicht der Klangkern der
Stimme nicht, aber die lyrisch-innigen Momente gelingen mit
dem Zauber, den nur eine reflektierte Gestaltung hervorruft.
Der Frankfurter Opernchor hatte nicht seinen besten Abend; das
Orchester unter Constantin Trinks überwand die groben Momente
des Beginns und steigerte sich auf ein solides Niveau, das im
dritten Aufzug vor den Finessen einer subtilen Dynamik nicht
kapitulieren musste.



Zweierlei Herbst des Lebens:
Louis  Begleys  Roman
„Erinnerungen an eine Ehe“
geschrieben von Bernd Berke | 31. Oktober 2013
Der Schriftsteller Philip hat Frau und Tochter durch tragische
Umstände  verloren.  Früher  hat  er  in  Paris  und  New  York
komfortabel gelebt, jetzt aber hat er sich zurückgezogen.

Durch Schmerz und Trauer ist er gleichsam ein Außenstehender
geworden,  doch  betrachtet  er  die  Dinge  des  Lebens  aus
freundlicher  Distanz,  mit  mildem  Sinn.

Eines Abends trifft er im New Yorker Ballett-Publikum seine
mondäne Jugendfreundin Lucy, eine geborene De Bourgh und somit
dem Ostküsten-(Geld)-„Adel“ zugehörig, der quasi schon mit der
„Mayflower“ in die Neue Welt gekommen ist und daraus einige
Privilegien herleitet. Sie lädt Philip ein und will reden,
reden, reden. So beginnt Louis Begleys Roman „Erinnerungen an
eine Ehe“, dessen illusionslos-lakonische Vorgabe so lautet:
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„Lucy  war  alt;  ich  war  alt.“  Sie  beide  kennen  inzwischen
längst mehr Tote als Lebende.

Einst  hat  Philip  auch  Lucys  inzwischen  verstorbenen  Mann
Thomas Snow gekannt, Sohn eines Automechanikers, nach Lucys
Verständnis  also  ein  „Emporkömmling“,  der  steile
Wirtschaftskarriere  machte,  jedoch  gesellschaftlich  nie  so
richtig ganz oben ankam. Unter diesem Zeichen hat auch die Ehe
von Lucy und Thomas gestanden – eine Verbindung, die wohl
niemals hätte geschlossen werden dürfen. Sollte sie am Ende
nur sein Entrée in die höheren Schichten und überdies seine
Hure gewesen sein? Und wie sehr hat der Sohn Jamie unter
seinen Eltern gelitten?

Interessiert einen das? Möchte man genauer wissen, warum jene
(einst so lebenslustige) Lucy nun dermaßen verbittert ist,
inwiefern sie vielleicht ihr Leben verpfuscht hat? Bis etwa
zur  Hälfte  des  etwas  zähflüssigen  Buches  hätte  ich  diese
Fragen eher verneint.

Philip lässt sich jedenfalls nach und nach in Lucys Ehe- und
Lebensgeschichte hineinziehen, als könnte das Stoff für einen
Roman ergeben. Sicher ist er sich freilich nicht. Er trifft
und befragt einige Menschen, die jeweils ein paar Mosaiksteine
zu  einem  möglichen  Gesamtbild  beitragen  sollen  –  doch  da
rundet sich nichts. Dieses beinahe zu Ende gelebte Leben der
Lucy Snow bleibt letztlich ungreifbar, auch wenn noch so viele
„Zeugen“ einvernommen werden. All die Gespräche kreisen – in
manch’ widersprüchlichen Facetten – immerzu um ein nebulöses
Zentrum.

Wir  erfahren  von  diversen  Affären,  von  psychiatrischen
Behandlungen  und  Alkoholismus.  Alles  natürlich  vor  höchst
gediegenem,  kultiviertem  Hintergrund.  Was  das  weltläufig-
metropolitane Leben in „besseren“ Kreisen halt so hergibt.
Doch wie’s da drinnen aussieht…

Jetzt ist Lucy so allein wie Philip – nein, im Grunde ist sie



ganz anders allein, nämlich verzweifelt einsam. Betrüblicher
Befund:  „Die  frühere  Lucy  –  das  lustige,  originelle,
draufgängerische Wesen (…) ist einfach verschwunden.“ Philip
hingegen hat seine schlimmste Trauerzeit offenbar hinter sich
gelassen  und  wirkt  trotz  aller  Zurückgezogenheit  geradezu
heiter und aufgeschlossen. Zweierlei Herbst des Lebens…

Louis Begley gestattet sich allerlei Umschweife, er erzählt
mitunter umständlich. Lange wirkt es so, als wollte sein Roman
gar nicht recht „in Gang“ kommen, als seien dies alles nur
Vorstudien. Doch unaufdringlich, ja kaum merklich spielt sich
die  wehmutsvolle  Handlung  vor  der  Folie  des  heillosen
kriegerischen Eingreifens der USA im Irak ab. Auch stellt sich
die dringliche Frage, ob man unter linksliberalen, egalitären
Gesichtspunkten überhaupt abfällig von einem „Emporkömmling“
reden sollte. So erhält das Geschehen nach und nach einen
weiteren Horizont und etwas mehr Tiefenschärfe. Immerhin.

Zudem scheint es, als geriete Philip in den „Bannkreis“ Lucys,
woraus  sich  ein  gewisser  Spannungsbogen  ergibt.  Doch  die
Erinnerung an seine nicht nur nachträglich umsonnte Ehe mit
Bella hat diesen Mann für alle verbleibende Zeit so gefestigt,
dass er am Ende leichten Herzens eine souveräne Entscheidung
trifft…

Louis  Begley:  „Erinnerungen  an  eine  Ehe“.  Roman.  Suhrkamp
Verlag. 222 Seiten. 19,95 Euro.

Altes  Lied  ganz  neu:  Die
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Nibelungen  am  Schauspielhaus
Bochum
geschrieben von Eva Schmidt | 31. Oktober 2013
Die Männer sitzen ums Feuer und singen ein altes Lied in einer
fremden Sprache, einer spielt Gitarre dazu. Hin und wieder
versteht  man  sogar  ein  Wort:  Denn  die  Sprache  ist
Mittelhochdeutsch und die Geschichte, über die sie singen,
erzählt  von  Siegfrieds  Heldentaten  und  Kriemhilds  Rache.
Regisseur Roger Vontobel hat für das Schauspielhaus Bochum
Hebbels „Die Nibelungen“ inszeniert und das Stück buchstäblich
als  „Nibelungenlied“  kongenial  an  seine  Ursprünge
zurückgeführt.

Foto:  Arno
Declair/Schauspielhaus
Bochum

Die  Gesangseinlagen  beschwören  den  mittelalterlichen  Mythos
herauf  und  legen  die  archaischen  Grundzüge  der
Heldengeschichte frei, so dass sie uns heute wieder etwas
sagt. Überhaupt: Wie Vontobel es schafft, die Nibelungen-Sage
als  packende  Sex-and-Crime-Story  zu  erzählen,  so  dass  der
Theaterabend  trotz  fünfeinhalbstündiger  Spieldauer  keine
Sekunde  langweilig,  sondern  extrem  kurzweilig  und  spannend
daherkommt, das ist wirklich eine großartige Regieleistung.

Dabei  wirkt  Vontobels  Erzählweise,  die  mit  einer  großen
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Rückblende  arbeitet,  in  der  Siegfried  und  Kriemhilds
Vorgeschichte  inklusive  Drachentötung  und  Mord  entfaltet
werden,  keineswegs  verflachend.  Sehr  genau  erlebt  man  die
Psychologie der Figuren, erkennt ihre Motive, ihre Schuld-,
Eifersuchts- und Rachegefühle und kann verfolgen, wie diese
Emotionen  letztlich  in  grausame  und  tödliche  Verstrickung
führen.

Im Zentrum des Geschehens steht Kriemhild: Jana Schulz legt
diese Figur als ein burschikos-naives Mädchen an, das erleben
muss, wie ihre reine, große Liebe zu Siegfried durch Gier und
Machtkalkül  ihrer  Brüder  und  Hagen  funktionalisiert  und
letztlich  zerstört  wird.  Kriemhilds  Rache  folgt  aus
gebrochenem Herzen und der Erfahrung, dass ihre engste Familie
sie verraten hat. Darum ist sie umso grausamer und gibt sich
erst zufrieden, nachdem sie alle in den Tod getrieben hat.

Diese  Charakterentwicklung  nimmt  man  der  großartigen
Schauspielerin jede Sekunde ab, ebenso wie man ihre sinnliche
Bühnenpräsenz nur bewundern kann. Die lange Szene, in der sich
Kriemhild die Asche Siegfrieds mit Schwamm und Waschkrug vom
Körper reibt markiert sinnfällig die Zäsur. Hier wird aus der
Trauernden die eiskalte Rächerin, die im Diven-Outfit ihre
Erotik  gezielt  dazu  einsetzt,  den  zweiten  Ehemann  Etzel
(Matthias Redlhammer) ins Mordkomplott einzuspannen.

Doch auch die Handlungsmotive der übrigen Figuren sind klug
herausgearbeitet: Hagen (Werner Wölbern) ist mitnichten nur
der Bösewicht, der Siegfried aus Mordlust tötet. Als treuer
Gefolgsmann  und  Berater  König  Gunthers  geht  es  ihm  um
Machtpolitik: Er will das Haus Burgund in die Zukunft führen
und scheut dabei vor keiner List zurück. Siegfried dagegen ist
Mitwisser und Störenfried für ihn, denn er setzt Gerechtigkeit
über Treue. In Hagens Welt muss er dafür sterben.

Nun der Held selbst, im Drachenlederanzug: Fast blass und
verkopft  kommt  dieser  Siegfried  (Felix  Rech)  daher.  Seine
Macht von Zauberschwert und Tarnkappe ist ihm eher unheimlich,



er wollte lieber für sich und Kriemhild ein kleines Glück,
statt ein großer Held zu sein. Doch das Heldentum legt ihm
Pflichten auf, die er scheut und das wird ihm zum Verhängnis.
König Gunther (Florian Lange) dagegen will mehr, als seine
Fähigkeiten  erlauben:  Er  ist  scharf  auf  Brunhild  (Minna
Wündrich), aber sie ist eindeutig eine Nummer zu groß für ihn,
das bringt dieser Ehe nur Verdruss. Richtig komisch sind die
Szenen,  in  denen  das  Vollweib  Brunhild  den  armen
Pantoffelhelden mit Verlaub „zusammenscheißt“ – ach hätte er
doch ein nettes Mädchen von nebenan geheiratet anstatt dieser
kraftstrotzenden  Walküre,  deren  Wildheit  niemand  bändigen
kann, weil sie aus eisigeren Gefilden stammt und das ganze
Rheinland ihr einfach zu lieblich ist.

Foto:  Arno
Declair/Schauspielhaus
Bochum

Die  politisch  heikle  Rezeptionsgeschichte  des
Nibelungenstoffes  hat  Vontobel  sehr  dezent  integriert:  In
Ausstattung und Kostüm sind Anklänge an die Mode und Frisuren
der  vierziger  Jahre  zu  finden,  ohne  allzu  sehr  die
abgegriffene  3.-Reich-Symbolik  zu  bemühen.  (Kostüme:  Tina
Kloempken). Auch die Idee, den berüchtigten Hunnenkönig Etzel
als kultivierten Klavierspieler im weißen Anzug zu zeigen, hat
Charme. So ist nicht von vorneherein klar, wer eigentlich hier
die Barbaren sind und die Deutung gerät offener.

Selbst mit der Gewalt im Stück findet Vontobel einen klugen
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Umgang: Sicher, es fließt Blut, aber die schlimmsten Szenen
lässt er hinter dem geschlossenen eisernen Vorhang spielen. So
entstehen  die  Bilder  des  Schreckens  durch  bloße
Geräuschkulisse  im  Kopf  des  Zuschauers  –  was  sie  umso
eindringlicher  macht  (Bühne:  Claudia  Rohner).

Zeit  nehmen,  unbedingt  hingehen:  Wenn  draußen  vor  dem
Schauspielhaus Bochum ein Lagerfeuer brennt, gibt’s drinnen
die Nibelungen zu sehen.

Weitere Infos und Karten:
http://www.schauspielhausbochum.de/spielplan/die-nibelungen/

Der  lange  Schatten  von
Auschwitz  –  Michel  Laubs
Roman  „Tagebuch  eines
Sturzes“
geschrieben von Theo Körner | 31. Oktober 2013
Ob nach Auschwitz sich noch leben lasse, war eine zentrale
Frage, die der Philosoph Theodor W. Adorno gestellt hat. Er
gab damit einen Anstoß, über Sinn und Wert des Lebens, über
Schuld  und  Verantwortung  angesichts  der  NS-Gräuel
nachzudenken.  Was  der  Vertreter  der  Frankfurter  Schule
gesellschaftlich  und  historisch  zu  hinterfragen  suchte,
reflektiert Michel Laub am Beispiel (s)einer Familie.

Der Autor, jüdischer Herkunft, ist Journalist, Jahrgang 1973,
und wurde im brasilianischen Porto Alegre geboren. In seinem
autobiographischen Roman „Tagebuch eines Sturzes“ erzählt er
die  Lebensgeschichte  seines  Großvaters,  seines  Vaters  und
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seiner  selbst.  Laub,  der  in  seiner  Heimat  zu  wichtigsten
zeitgenössischen  Autoren  gehört,  beschreibt  über  weite
Strecken in einzelnen Sequenzen, Szenen oder Momentaufnahme,
was  der  Angehörige  einer  jeweiligen  Generation  erlebt  und
durchlitten hat.

Das Buch ist in Ich-Form geschrieben. Für den Erzähler ist der
Anlass, sich zurückzunehmen und Rückschau zu halten, wahrlich
schwierig genug: Er hat ein Alkoholproblem, seine Frau (die
mittlerweile 3. Ehe) droht mit dem Ende der Beziehung und der
Vater hat gerade von Ärzten erfahren, an Alzheimer erkrankt zu
sein.

Da  ist  das  Wort  von  der  persönlichen  Krise  wohl  durchaus
erlaubt.  Wenn  der  Schriftsteller  nun  Verbindungen  mit
Auschwitz  herstellt,  mag  das  im  ersten  Moment  befremdlich
erscheinen, im Gesamtkontext der Familie wird es verständlich.
Sein Großvater nämlich hat das KZ überlebt und nach dem Krieg
in Brasilien ein neues Leben als Geschäftsmann begonnen. Kann
man aber hier wirklich von Leben sprechen?

Sein Opa, den er selbst nie kennenlernte, hat nichts über
Auschwitz  gesagt  oder  berichtet.  Seine  Erinnerungen
verarbeitete er stattdessen in einem Tagebuch, das er nach
Feierabend  führte,  wozu  er  sich  in  sein  Arbeitszimmer
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zurückzog. Treffender wäre wohl das Wort „verbarrikadierte“.
Was er niederschrieb, erfuhr seine Familie erst nach seinem
Tod und bekam einen Eindruck davon, wie sehr er unter den
Erlebnissen im Konzentrationslager zu leiden hatte, in dem
auch  zahlreiche  Verwandte  starben.  Diese  seelischen  Qualen
waren  es  schließlich  auch,  die  dazu  führten,  dass  er
Selbstmord beging. Sein Sohn, damals 14 Jahre alt, fand den
Vater tot im Arbeitszimmer. Das Trauma überwand er nie, und
auch sein Sohn, der Erzähler, spürte stets, wie sehr sein
Vater unter dem psychischen Druck zu leiden hatte.

Auch wenn kein kausaler Zusammenhang zu dem Geschehen, das den
jüngsten Nachfahren aufwühlen soll, besteht, stimmt es doch
nachdenklich,  dass  auch  er  mit  einem  schwierigen  Ereignis
zurechtkommen muss. Hierbei ist er allerdings nicht Opfer,
sondern gehört zum Kreis der Täter. Er besucht ein jüdisches
Gymnasium. Als der einzige nicht-jüdische Mitschüler in der
Klasse bei der eigenen Feier zum 13. Geburtstag entsprechend
der Anzahl der Lebensjahre in die Luft geworfen wird, fangen
ihn seine Mitschüler beim letzten Mal nicht mehr auf. Joao, so
der Name des Jungen, war stets Außenseiter und wurde gemobbt.
Mit schweren Verletzungen kommt er ins Krankenhaus und als er
nach Monaten in die Schule zurückkehrt, ist der Erzähler der
einzige, der sich um ihn kümmert. Das Gewissen hat ihn seit
dem  Fest  geplagt.  Eine  Freundschaft  aufzubauen  scheitert
indes, trotz mancherlei Bemühungen.

Zurück bleibt der Erzähler mit dem Gefühl des Versagens und
des Scheiterns. Überhaupt tut er sich schwer mit dauerhaften
Bindungen und versucht, die Gründe herauszufinden. Vater und
Großvater sind dabei wichtige Glieder in einer Ursachenkette.
Der  Titel  „Tagebuch  eines  Sturzes“  wird  am  Ende  zu  einer
Aussage, die mehr meint als „nur“ das Geschehen um den nicht-
jüdischen Jungen.

Michel  Laub:  „Tagebuch  eines  Sturzes“.  Roman.  Klett-Cotta-
Verlag, Aus dem brasilianischen Portugiesisch übersetzt von
Michael Kegler. 176 Seiten. 19,95 Euro.



Besessene  Musizierlust:
Leonidas  Kavakos  und  Enrico
Pace  in  der  Philharmonie
Essen
geschrieben von Anke Demirsoy | 31. Oktober 2013

Leonidas  Kavakos,
geboren  1967  in
Athen, zählt zu den
gefragtesten
Geigern  unserer
Zeit.  (Foto:
Decca/Daniel Regan)

Kein Glamour, kein Starkult, kein Spektakel. Leonidas Kavakos
blickt beinahe ein wenig mürrisch drein, als er die Bühne der
Philharmonie Essen betritt. Der berühmte griechische Geiger
wirkt wie ein Mönch der Musik.
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Über  seiner  schlichten  schwarzen  Kleidung  hebt  sich  ein
Gesichtsoval  ab,  das  neben  Konzentration  auch  die  Skepsis
eines Menschen spiegelt, der in der Kunst nach Wahrheit sucht.
In der Hand hält er die kostbare „Abergavenny“-Stradivari,
erbaut im Jahr 1724, benannt nach einem walisischen Örtchen,
dessen Domherr einer der Vorbesitzer des Instruments war.

Seit drei Jahren lebt und arbeitet Kavakos mit dieser Violine.
Auf ihr hat er die Gesamtaufnahme von Beethovens Violinsonaten
eingespielt, für die er Anfang Oktober 2013 den ECHO-Klassik
als „Instrumentalist des Jahres“ entgegen nahm. Die kongeniale
Leistung  seines  Klavierpartners  Enrico  Pace  fiel  bei  der
Einteilung in diese Kategorie freilich unter den Tisch. Wie
ungerecht das ist, kann jeder erfassen, der das Duo jetzt in
Essen  erlebt  hat.  Kavakos  und  Pace  musizieren  wie  eine
unzertrennliche Einheit. Ihr Spiel erreicht eine Dichte, die
viel mehr ist als der Zusammenklang zweier Teile. Ihre furiose
Detailbesessenheit wird nie zum Selbstzweck, sondern zielt auf
eine Interpretation, die diesen Namen verdient.

So wird Ludwig van Beethovens 7. Violinsonate c-Moll zu einem
Dokument vehementer Bedrängnis. Kavakos lädt das Kopfthema mit
einer bebenden, schier atemlosen Intensität auf. Pace lässt
die hastigen Wechselnoten in der Bassregion dazu flackern wie
fernes  Wetterleuchten.  Stets  lauert  Explosives  hinter  dem
Lyrischen, droht sprühender Esprit umzuschlagen in ruppigen
Ingrimm. Aber dann ist da das Adagio cantabile, das Kavakos
und  Pace  ganz  sotto  voce  gestalten,  introspektiv  und  mit
großem Atem. Die Mittellage der Stradivari enthüllt dabei eine
warme Goldfarbe nach der anderen. In den Schlusstakten aber
haucht Kavakos die Melodie dahin, als sei sie vom ersten Frost
überzogen.  Pace  entrückt  die  begleitenden  Läufe  zu  einem
feinen Murmeln.

Maurice  Ravels  „Sonate  posthume“,  ein  Klangwunder  voll
träumerischer Farben, strömt bei Kavakos und Pace dahin wie
ein langer Sommerabend. Violinton und Klavierklang vermischen
sich,  bis  sublimste  Stimmungen  und  Bilder  entstehen.



Lichtstrahlen lösen sich ins Ätherische auf, Blätter wiegen
sich  sanft  in  der  Brise,  der  Himmel  zeigt  jedes  nur
erdenkliche  Farbspiel.  Kavakos  und  Pace  begegnen  dem
französischen Raffinement mit größtem Fingerspitzengefühl. Mag
vieles  noch  so  einschmeichelnd  samtig,  rauchzart  und
schwärmend klingen, so fährt zuweilen doch ein herber Windstoß
dazwischen, der von Kühle und Dunkelheit kündet. In Claude
Debussys  Sonate  gesellen  sich  quecksilbrige,  zuweilen  auch
eisige  Töne  hinzu.  Das  Duo  glänzt  hier  mit  koboldhafter
Beweglichkeit, die unberechenbar ist und zuweilen nicht ohne
Drohung.

Eine Rarität des Repertoires gönnt uns das Duo zum Abschluss
mit Ottorino Respighis Sonate h-Moll für Violine und Klavier:
ein seltsam zerklüftetes Werk, das sich wie taumelnd durch die
Tonsprache  der  Spätromantik  bewegt.  Es  braucht  fürwahr
Interpreten mit Überblick, um in diesem Gewirr nicht den Weg
zu  verlieren  oder  ins  Sentiment  abzugleiten.  Noch  einmal
spielen Kavakos und Pace ihre ganze Meisterschaft aus. Ihre
überlegene  und  intelligente  Gestaltungskraft  hilft,  das
sperrige Werk zu erschließen. So unvermittelt Momente düsterer
Vehemenz  auch  neben  Inseln  der  Ruhe  stehen  mögen,  dieses
fantastische Duo hat nie ein Glaubwürdigkeitsproblem. Nie wird
sein Klang dick und undurchsichtig; zu keiner Zeit lässt seine
besessene  Musizierlust  den  Hörer  los.  Das  setzt  Maßstäbe:
unglamourös, aber unverrückbar.

Zum Klang wird hier die Zeit
–  die  Pianistin  Elisabeth
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Leonskaja mag’s philosophisch
geschrieben von Martin Schrahn | 31. Oktober 2013

Die  Pianistin
Elisabeth Leonskaja
spielt konzentriert
und hoch sensibel.
Foto: Wohlrab/KFR

Sie gilt als die „Grande Dame“ der russischen Klavierschule
und wird damit in eine Reihe großer Pianisten wie Heinrich
Neuhaus,  Emil  Gilels  oder  Svjatoslav  Richter  gestellt.
Entsprechend  ehrfürchtig  sprechen  Kenner  und  Fans  über
Elisabeth Leonskaja, die am Moskauer Konservatorium studierte
und  alsbald  große  internationale  Wettbewerbe  gewann.  Ihre
Weltkarriere begann 1979 bei den Salzburger Festspielen, und
bis  heute  fasziniert  ihre  Art,  der  Musik  so  ruhig  wie
kraftvoll zu begegnen. Dabei erweist sie sich vor allem als
Meisterin der Klangnuancen.

Das hat sie jüngst wieder einmal, im Dortmunder Konzerthaus,
unter Beweis gestellt. Mit einem Programm, das teils packenden
Zugriff sowie  gestalterische Klarheit und Sinn für diffizile
Farbgebung verlangt. Leonskaja geht energisch ans Werk, jedoch
ohne zu überspitzen. Divenhaftes Gehabe und daraus abgeleitete
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musikalische Effekthascherei ist mit ihr nicht zu haben. Sie
genießt das Zusammenwirken von Tönen und beschert uns Genuss.

Doch die Künstlerin stellt das Publikum auch auf die Probe.
Denn sie lässt sich Zeit und fordert Geduld – besonders bei
Ravels „Valses nobles et sentimentales“ oder drei ausgewählten
Préludes von Debussy. Sie dehnt das Material, gibt den Walzern
so  eine  grüblerische  Note,  bisweilen  um  den  Preis  des
Zerbröselns  von  Struktur.  Andererseits  balanciert  Leonskaja
wunderbar zwischen Noblesse und Sentiment – hier wirkt nichts
weinerlich, dort nichts überkandidelt.

Debussys Bildhaftigkeit wiederum begegnet sie mit wirbelnder
Motorik („Der Wind in der Ebene“), lieblicher Gestaltung („Das
Mädchen mit den flachsblonden Haaren“) sowie mit schillernder,
perlender,  hauchzarter  wie  stürmischer  Virtuosität
(„Feuerwerk“). Leonskaja also hat keine Scheu vor der großen
Geste, doch wirkt das nie aufgesetzt körperlich exzessiv. Im
übrigen scheint ihr die Reflexion der Musik weit wichtiger zu
sein als oberflächliche Kunstfertigkeit.

In das Auskosten impressionistischer Valeurs – zum Klang wird
hier  die  Zeit  –  hat  die  Künstlerin  die  erste  Sonate  des
rumänischen Komponisten George Enescu eingebettet. Gerade der
zerklüftete  Kopfsatz  mit  seinen  träumerisch-narrativen
Episoden, mündend in ein wildes Lamento, gibt der Solistin
erneut  Gelegenheit,  sich  als  Philosophin  am  Klavier  zu
präsentieren.  Die  Ziellosigkeit  dieses  Stücks  wird
entsprechend reflektierend gestaltet, nicht aber mit Macht in
ein Formkorsett gepresst. In schönem Kontrast dazu steht die
augenzwinkernde Ironie des zweiten Satzes und die schwebende
Anmutung des Finales – als Verweis eben auf Debussy und Ravel.

Am  Ende  des  außergewöhnlichen  Abends  erklingt  Schuberts
„Gasteiner Sonate“. Gerade hier allerdings, wo des Komponisten
vielbeschworene  „himmlische  Längen“  allen  Gestaltungsraum
geben, ringt Leonskaja mit großen Linien, scheint sich in
verwaschene Strukturen zu flüchten. Manches wirkt zergliedert,



der  Volkston  der  Musik  spricht  allzu  sachlich  zu  uns.
Immerhin: Die Variationen des zweiten Satzes gewinnen mehr und
mehr an Eindringlichkeit, das Scherzo klingt stimmungsvoll,
mit  delikater  Note,  das  Finale  fasziniert  durch  seine
Ausdrucksambivalenz – hier Schumanns „Kinderszenen“-Ambiente,
dort  Beethovens  „Waldstein“-Virtuosität.  Da  beweist  die
Pianistin mit kantigem Ingrimm, dass sie den Titel „Grand
Dame“ der russischen Schule mit Recht trägt.

 

(Der Text ist in ähnlicher Form bereits in der WR erschienen.)

 

Veronica  Ferres  als
Seelsorgerin:  Barmherzige
Bibelsprüche und viel Psycho-
Jargon parat
geschrieben von Bernd Berke | 31. Oktober 2013
Weiß der Himmel, woran das liegt: Jedenfalls ist Veronica
Ferres  eine  Schauspielerin,  an  der  sich  die  Geschmäcker
scheiden. Gern gebe ich zu, dass ich nicht zu ihren Anhängern
zähle und daher auch ihren neuesten Fernsehfilm „Lena Fauch –
Gefährliches  Schweigen“  (ZDF)  mit  gehöriger  Skepsis
eingeschaltet  habe.
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Lena Fauch (Veronica Ferres,
li.)  spendet  Muriel  (Xenia
Assenza) Trost. (© ZDF/Bernd
Schuller)

Nun muss man aber zugestehen, dass die Geschichte alles in
allem ordentlich erzählt wurde. Kameraarbeit und Musikeinsatz
konnten sich sehen bzw. hören lassen, wenn auch die Stilmittel
der Zeitlupe, der leeren weißen Flächen und der tröpfelnden
Klavierklänge eine Spur zu oft verwendet wurden. Aber egal.
Seien wir nachsichtig.

Wüste Kreuz- und Querbezüge

Polizeiseelsorgerin Lena Fauch (Ferres) siedelt aus dörflicher
Idylle nach München um und lernt dort gleich so manche Härten
des  Berufsalltags  kennen.  Vor  allem  der  höchst  aggressive
Polizist  Gregor  Hoffmann  (Normann  Hacker)  macht  ihr  zu
schaffen. Er ist zutiefst verfeindet mit dem selbstgerechten
Kollegen  und  bibelfest-bigotten  Christenmenschen  Christian
Fenn (Alexander Held).

Obwohl Fenns Tochter Muriel in den anschließenden Kriminalfall
um Drogenhandel, Sex und Erpressung verwickelt wird, ermittelt
der Vater in der Sache weiter. Überhaupt sind die Kreuz- und
Querbezüge der Handlung zuweilen etwas wüst und wildwüchsig.
Sehr  bald  weiß  man  auch,  wo  das  Böse  sitzt,  nämlich  im
Zweifelsfalle bei den Männern. Dennoch entbehrt der insgesamt
passable Film (Regie: Johannes Fabrick) nicht einer gewissen
Spannung – in einzelnen Szenenfolgen.
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Hinderliche Schweigepflicht

Die ach so einfühlsame „Frau Pastorin“ Lena Fauch weiß alsbald
mehr über die Tathergänge als die Kommissare, weil zumal die
Frauen sich ihr anvertrauen. Sie reitet geradezu darauf herum,
dass  sie  allerdings  der  seelsorgerischen  Schweigepflicht
unterliege und also nicht direkt zur Klärung beitragen könne.
Freilich lenkt sie das Geschehen doch noch bestimmt, aber
sanftmütig im Sinne der höheren Gerechtigkeit.

Zum Ausgleich fürs Schweigegebot hat Lena Fauch alias Veronica
Ferres  nicht  nur  stets  den  besseren,  weil  barmherzigeren
Bibelspruch  parat  (notfalls  tun  es  auch  Gandhi-Zitate),
sondern darf auch allerlei gestanzte Merksätze aus dem Psycho-
Jargon vom Stapel lassen: „Im Herzen, ist es da wahr?“ – „Was
hat Sie so zynisch gemacht?“ – „Hören Sie auf zu hassen!“ –
„Liebe, die Bedingungen stellt, ist keine.“ Und so weiter, und
so fort.

Mit dem Fahrrad unterwegs

Sie  müsste  aber  im  Grunde  nicht  einmal  den  Mund  auftun,
sondern nur verständnisvoll und betroffen dreinschauen. Dass
sie ein guter, naturnaher und nachhaltiger Mensch ist, kann
man  schon  ahnen,  wenn  sie  in  der  Polizeikantine  ein
vegetarisches  Gericht  wählt  und  hernach  immerzu  mit  dem
Fahrrad unterwegs ist.

Die Titelfigur ist also ein wenig arg konstruiert und redet
manchmal daher, dass das Drehbuchpapier vernehmlich raschelt.
Damit hat es Frau Ferres in dem beachtlichen Ensemble nicht
gerade  leicht.  Ich  sage  beileibe  nicht,  dass  sie  die
schwächste  Darstellerin  war,  jedoch  wurde  sie  hie  und  da
übertroffen und war bei weitem nicht so überragend, wie einige
Vorab-Kritiken sie haben sehen wollen.

Dass die Kirche als Zuflucht immer mal wieder vorkommt, gehört
ebenfalls  zum  Rollenprofil  und  gleichsam  zur
Geschäftsgrundlage.  Man  wüsste  ja  gerne,  ob  das  Filmteam



kirchliche Beratung oder Unterstützung in Anspruch genommen
hat. Nur mal so.

Dialekte als eigene Sprachen?
geschrieben von Hans Hermann Pöpsel | 31. Oktober 2013
Man hat sich schon daran gewöhnt: In Nordspanien gibt es die
Straßenschilder auf Katalanisch. Und natürlich, auf Mallorca
muss es Mallorquin sein. Baskisch gilt sowieso als die Mutter
aller separatistischen Bewegungen – immer mehr Dialekte wollen
eigene Sprachen sein, und zumindest beim Baskischen trifft das
ja  auch  zu.  Aber  wie  ist  es  mit  Korsisch,  Sorbisch  oder
Okzitanisch?

Auch  auf
Fischerbooten
steht  Sant
Troupes.
(Foto: hhp)

Saint-Tropez zum Beispiel ist in aller Welt unter diesem Namen
bekannt,  aber  die  wenigen  noch  verbliebenen  Einheimischen
zeigen sich stolz als Bewohner von „Sant Troupes“. An den
Ortseingängen stehen jetzt zwei Schilder – das größere mit dem
Ortsnamen „Sant Troupes“ im okzitanischen Dialekt rückt das
französische  „Saint-Tropez“  an  den  unteren  Rand.  Ach  ja,
Okzitanisch will ja auch eine Minderheitensprache sein, wie es
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die Europäische Charta vorgesehen hat. Diese Charta hat auch
die Bundesrepublik Deutschland akzeptiert, und so müssen bei
uns das Dänische und Nordfriesisch, Sorbisch, Niederdeutsch
und Saterfriesisch besonders geschützt werden.

Auch Niederdeutsch? Da kommt mir direkt meine plattdeutsch
geprägte Kindheit in den Sinn. Vielleicht erleben wir ja auch
bei  uns  demnächst  Ortschilder  auf  Niederdeutsch.  Über  dem
kleinen Wort „Dortmund“ steht dann an den Einfallstraßen in
größerer Schrift der plattdeutsche Namen „Düörpm“. Aber ist
das  überhaupt  die  richtige  Schreibweise?  Darüber  wird  ja
gerade im Niederdeutschen besonders gern gestritten.

Bei Dortmund bin ich aber zuversichtlich, dass es vorläufig
beim Hochdeutschen bleibt. Immerhin nennen die Platt-Freunde
ihre Ausdrucksweise selbst eine „westfälisch-märkische Mundart
des südwestfälischen Sprachraums“. Von eigener Sprache ist –
noch – keine Rede.

Familienfreuden  XI:  Die
Lauschabschaltautomatik
geschrieben von Nadine Albach | 31. Oktober 2013
Ich freue mich schon wahnsinnig auf die Zeit, sobald Fiona
sprechen kann. Wenn sie ein bisschen nach mir kommt, sollte es
da mit der Quantität keine Probleme geben.

Ob sie wohl auch Wörter erfinden wird? Bei mir heißen bequeme
Pantoffeln zum Beispiel Kuschelpuscheln und wenn ich nicht gut
drauf bin, aber nicht weiß warum, bin ich unduchtig.

Vielleicht wird es in Fi’s Leben auch kuriose Szenen geben wie
jene, die ich zwischen einem Jungen und einem Mädchen hörte,
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beide sahen aus wie 12: „Damit Du auf dem aktuellen Stand
bist“, sagte er und sie nickte eifrig: „Ich und Luise waren so
zwei,  drei  Jahre  zusammen.“  Damit  war  auch  ich  auf  dem
aktuellen Stand und außerdem sehr erstaunt.

Kinder  –  die  Meister  der
Worterfindungen! (Zeichnung:
Albach)

Einfach und wahr

Am schönsten aber finde ich es, wenn Kinder sehr einfache
Sachen sagen, die aber so wahr sind, dass sie schon wieder
eine philosophische Dimension haben.

Ich saß mit Fiona in der U-Bahn, uns gegenüber eine Oma mit
ihrer Enkelin.

„Oma“, sagte das Mädchen, „ich kann nichts mehr hören. Weißt
Du warum?‘

„Nein, warum denn?“

„Weil meine Ohren sagen: wir haben heute genug gehört.“

Ist das nicht eine großartige Vorstellung? Das Hören einfach
abzuschalten, wenn man genug hat für den Tag?

Ein sanftes „Bssss“
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Eine Freundin erzählte zum Beispiel, sie habe im Zug eine
Dreiviertelstunde  mit  anhören  müssen,  wie  sich  drei
Mitreisende  über  Katzenhaare  unterhielten.  Wo  die  so
hinfielen, wie man sie wegkriegte… Da wäre eine Art Mini-Rollo
doch schön, das man dezent per Kippschalter (hinter dem Ohr
versteckt)  über  dem  Gehörgang  herunter  ließe.  Ein  leises
„bsss“ – und dann Ruhe!

Es gäbe so viele Situationen, in denen das höchst praktisch
wäre: Gespräche über Gebrechen, die detaillierte Beschreibung
des Krimis, den man noch sehen wollte, das Fußballergebnis des
Spiels, das man extra aufgenommen hat, der 1000. Ratschlag zum
Thema Kindererziehung, unangenehme Herbeizitiersituationen auf
der Arbeit… Man könnte der Liebsten zuliebe sogar auf ein,
sagen wir mal, DJ Bobo-Konzert mitgehen… Einfach „bss“… und
alles ist gut!

Automatik-Schutz

Sicher ließe sich auch ein maximales Wortkontingent einführen,
nach dessen Erreichen die Rollade automatisch runter geht. Für
manche Beziehung könnte das aber schwierig werden. Es sei
denn, man unterhielte sich nur noch mit ganz langen Worten –
womit wir wieder bei den Wortschöpfungen wären.

Ach Fiona, was wirst Du mir erzählen? Ich weiß jedenfalls
schon  jetzt,  dass  deine  Rollade  bei  einem  Satz  eine
Runterlassautomatik haben wird: „Räum doch mal dein Zimmer
auf!“

Wagner-Jahr  2013:  Die
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Jugendoper „Das Liebesverbot“
in Leipzig
geschrieben von Werner Häußner | 31. Oktober 2013

Wagner  in  Leipzig:
Das  neue  Wagner-
Denkmal  von  Stephan
Balkenhol.  Foto:
Werner  Häußner

Wagners Verdikt scheint eindeutig: „Ich irrte einst und möcht‘
es nun verbüßen. Wie mach‘ ich mich der Jugendsünde frei?“.
Die Widmung an König Ludwig II. von Bayern galt dem heiter-
sinnlichen „Liebesverbot“. Geniusworte werden gemeinhin nicht
kritisch  hinterfragt.  So  wurde  Wagners  opéra  comique  „Das
Liebesverbot“ nach seinem Tode erst 1914 wieder aufgeführt und
blieb seitdem ein nur gelegentlich beachteter Sonderling.

Kein Wunder: Wagner selbst hat sich nach der katastrophal
misslungenen einzigen Aufführung 1836 in Magdeburg vom Konzept
der opéra comique, wie es ihm im Theateralltag in den Werken
Daniel  François  Esprit  Aubers  formvollendet  entgegentrat,
gelöst und andere Wege beschritten, die ihn letztlich zurück
zur romantischen Sphäre der „Feen“ geführt haben. Und die
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spätere  Wagnerianer-Literatur  konnte  mit  dem  „Liebesverbot“
überhaupt nichts anfangen: Die Überwindung des Dualismus von
sinnlicher  Lust  und  asketischer  Geistigkeit  durch  eine
kontrollierte Balance beider Kräfte war nicht das Thema einer
Zeit, die manichäisch in den Kategorien von „schmutzig“ und
„rein“ dachte. So galt das „Liebesverbot“ als die Jugendsünde
schlechthin – ein Kapitel Wagner, das man am besten verdrängte
und vergaß.

Der Bedeutung des Werks für Wagners Œuvre wird man so freilich
nicht  gerecht:  Das  Thema  selbst  taucht,  romantisch
kategorisiert, im „Tannhäuser“ wieder auf – und die Reflexe
der „Liebesverbot“-Musik in der großen romantischen Oper sind
zu deutlich, um bloßer Zufall zu sein. Inhaltlich befasste
sich Wagner bis kurz vor seinem Tod mit dem „Weibe“, sprich,
der  Problematik  von  Sinnlichkeit,  Erotik  und  Liebe,  von
Verdrängung,  Überhöhung  und  Integration  des  Sexuell-
Körperlichen.

Der  junge  Richard  Wagner.
Zeitgenössischer Stich

Musikalisch ist die an Auber geschulte rhythmische Verve in
den Folgewerken verschwunden. Aber die schwärmerische Bellini-
Melodik begegnet uns ab dem „Fliegenden Holländer“ in allerlei
Facetten wieder, und die ausgefeilte Ensemblekunst – von Auber
und  Rossini  geprägt  –  war  wegweisend  für  das  spätere
Musikdrama.  Wer  also  das  „Liebesverbot“  aus  dem  sowieso
fragwürdigen  „Kanon“  von  Wagners  Meister-Werken  eliminiert,
wird der Entwicklung des Komponisten nicht gerecht. Und Wagner



„Genie“ zeigt sich eben auch in der Adaption von Vorbildern:
So, wie der Zwanzigjährige in den „Feen“ ein Finale schreibt,
das in der Oper von 1833 seinesgleichen sucht, so gekonnt
lässt es sich ein Jahr später auf den zündenden Überschwang
französischen Vorbilder ein. Wer Aubers Opern aus dieser Zeit
kennt, kann ermessen, mit welcher Souveränität Wagner mit dem
Meister des Genres gleich zieht.

Wagner artikuliert revolutionär-demokratische Ideen

Die wenigen Inszenierungen der letzten Jahre haben erwiesen,
dass  sich  das  „Liebesverbot“  durchaus  jenseits  einer  bloß
„museal“  verstandenen  Jubiläums-Würdigung  auf  der  Bühne
behaupten kann. Die aus Shakespeares „Maß für Maß“ entlehnte
Story hat Wagner für seine Zwecke geschärft: Ein bigotter
Statthalter  –  heute  würde  man  ihm  Kontrollzwang
diagnostizieren  –  verbietet  jede  sinnliche  Lust  bei
Todesstrafe und stolpert durch die List einer Nonne (!) und
den fröhlich-selbstbewussten Widerstand des Volkes über seine
eigenen Regeln. Jenseits der Kritik am moralischen Rigorismus
artikuliert Wagner aber auch eine revolutionär-demokratische
Idee, die ihn noch 1849 in die Nähe der Dresdner Barrikaden
führte: Das Volk ist der eigentliche Souverän des Geschehens.

Tuomas  Pursio  als
Statthalter  Friedrich  im
Leipziger  „Liebesverbot“.
Foto: Kirsten Nijhof



In Leipzig – und wo sonst wäre Wagners Frühwerk angebrachter –
hatte nun das „Liebesverbot“ in der Regie von Aron Stiehl
Premiere; jene Version, die im Sommer anlässlich des Wagner-
Geburtstags in Bayreuth zu sehen war. Jürgen Kirner bot in
seinem Bühnenbild den technisch beschränkten Möglichkeiten der
Oberfrankenhalle  Paroli:  Stellwände  und  beleuchtete,  rasch
verschiebbare  bühnenhohe  Kästen  ermöglichen  schnelle
Szenenwechsel und schaffen atmosphärische Räume: ein Dschungel
mit  wuchernden  Pflanzen  für  das  Reich  der  Sinne  und  der
Triebe; ein weiß leuchtendes Kreuz für den Raum des Klosters.
Statthalter  Friedrich  residiert  zwischen  riesigen,
nummerierten  Schubkästen,  Chiffren  des  Ordnungszwangs  und
Kategorisierungswahns.

Sven  Bindseils  Kostüme  schärfen  mit  leichter  Ironie  den
Gegensatz von Geistigem und Triebhaften, den Regisseur Aron
Stihl  herausarbeitet:  Das  „Volk“  –  der  Chor  Alessandro
Zuppardos  leistet  auch  szenisch  ganze  Arbeit  –  trägt  die
Flecken und Streifen wilder Tiere in einer Art von Steinzeit-
Fetzen-Look; Friedrich dagegen tritt im schwarzen Rock des
bürgerlich-klerikalen 19. Jahrhunderts auf, sein alles andere
als  überzeugter  Gefolgsmann  Brighella  in  einer  pompösen
Amtsdiener-Robe. Die Regie setzt auf Bewegung und lebhafte
Aktion:  Stiehl  versteht  es,  Personen  unspektakulär,  aber
konsequent zu führen. Wenn im Finale die Beine geschwungen
werden, ist das ein durchaus beabsichtigtes Zitat: Der Triumph
der lustvollen Ausgelassenheit führt direkt zur Sensation des
Offenbach’schen Can-Can.

Bis an die Grenzen geforderte Sänger

Musikalisch  wird  man  in  Leipzigs  Opernhaus  leider  wieder
einmal nicht glücklich: In der Ouvertüre schon bringen die
vehementen Staccati und das rhythmisch Ungestüm Wagners die
Musiker aus dem Tritt; lustlos nivelliert das Orchester die
Kontraste der Musik. Später lässt Dirigent Matthias Foremny
arg massive Lautstärke zu. Geformte Phrasen, ausgearbeitete
Details? Oft Fehlanzeige. Da haben es die Sänger schwer, die



Wagner ohnehin ständig an die Grenzen führt. Christiane Libor
muss als Isabella mal hochdramatisch auftrumpfen, mal lockeren
Singspielton anschlagen oder sich durch Ketten kurzer Noten
hangeln – was ihr mit beachtlicher stimmlicher Reserve auch
gelingt.

Olena  Tokar  hat  es  als  Mariana  einfacher:  die  Partie  der
verlassenen Ehefrau des Statthalters ist in Leipzig kurz. Und
die dritte der Frauen auf der Suche nach der ehrlichen Liebe,
Dorella,  wird  von  Magdalena  Hinterdobler  verkörpert:  In
bester,  sexistisch  anmutender  Boulevard-Manier  von  einem
Presseorgan  als  einzig  sehenswertes  Formenwunder  auf  der
Leipziger Bühne angepriesen, quält sie sich ohne zuverlässigen
Stimmsitz und ohne tragende Resonanz durch Wagners Noten.

Bis an ihre Grenzen gefordert sind Mark Adler (Luzio) und
David  Danholt  (Claudio):  beide  haben  mit  Wagners  hybriden
Anforderungen  hörbar  zu  kämpfen.  Reinhard  Dorn  orgelt  den
Brighella  nicht  als  verschlagenen  Sbirren,  sondern  als
gemütliche Charge. Der Pontio Pilato Martin Petzolds lässt
sich stimmlich nichts zuschulden kommen, bleibt aber als Figur
von der Regie merkwürdig unerklärt. Tuomas Pursio hat die
stocksteife  Figur  für  den  in  seinen  politischen  wie
psychischen  Zwängen  eingeklemmten  Friedrich,  ist  als
herrischer Bürokrat glaubwürdig, stimmlich aber oft verhärtet
und trocken: Die belcantistischen Aspekte seiner Rolle kommen
nicht zum Tragen.

Am Ende reißt der entlarvte Statthalter einen Blumenstrauß an
sich und zieht dem zurückkehrenden König entgegen, während
sich in der bunten Truppe der Karnevalisten die Feiernden wie
Domino-Steine der Reihe nach zu Fall bringen: ein angedeuteter
Zweifel  an  der  finalen  Versöhnung,  der  nicht  so  recht
überzeugen will, weil er szenisch zu unbestimmt bleibt. Eine
verdienstvolle Inszenierung: Wer den „ganzen“ Wagner verstehen
will, wer um die Wurzeln des Musikdramas wissen will, kommt am
„Liebesverbot“ nicht vorbei.



Verdis  „Macbeth“  in  Essen:
Das Drama der lebenden Toten
verläuft sich in Bildern
geschrieben von Werner Häußner | 31. Oktober 2013

Gun-Brit  Barkmin
als Lady Macbeth in
Essen.  Foto:
Matthias  Jung

Ein  kleiner  Erdhügel  zu  den  gläsernen  punktierten
Zweiunddreißigsteln des Vorspiels von Verdis „Macbeth“. Ein
Grab. Zwei Menschen nähern sich ihm, Lilien in den Händen. Der
Fortissimo-Sturm der scharf akzentuierten Bläser bricht los.
Unter der Bühne kracht und knallt es; ein riesiger Baum reißt
sich los, kämpft sich hinauf in den dunklen Himmel, als starte
ein monströses Raumschiff. Die Wurzeln triefen zu Boden –
dorthin, wo sich ein kreisrunder Schlund geöffnet hat.

Mit einem spektakulären Bild werden die Zuschauer im Essener

https://www.revierpassagen.de/20954/verdis-macbeth-in-essen-das-drama-verlauft-sich-in-bildern/20131021_0024
https://www.revierpassagen.de/20954/verdis-macbeth-in-essen-das-drama-verlauft-sich-in-bildern/20131021_0024
https://www.revierpassagen.de/20954/verdis-macbeth-in-essen-das-drama-verlauft-sich-in-bildern/20131021_0024


Aalto-Theater  von  Bühnenbildner  Christof  Hetzer  in  Verdis
abgründige Tragödie hineingestoßen. Baum und Grab – Symbole
für Leben und Tod – bilden die zentralen Motive der Bühne;
Abgrund und Brücke treten dazu: Hetzer baut über den manchmal
schwarz starrenden, manchmal trüb beleuchteten Krater einen
Steg wie aus einem jener schwarzweißen, gruseligen Gothic-
Krimis,  in  denen  sich  das  Abgründig-Menschliche  und  das
Unheimlich-Übernatürliche auf geheimnisvolle Weise verbinden.

Herbstblätter  bedecken  die  weite  Fläche  der  Bühne.  Ein
riesiger Raum, in dem die Figuren oft verloren wirken – wie
hinausgeworfen in eine Welt in Dunkelheit oder Zwielicht, in
der  sie  keine  Orientierung  finden.  Nur  die  Gräber  sind
Bezugspunkte: ein erdiges Kindergrab und ein alter Sarkophag
aus rissig-moosigem Stein. Dorthin werden die Toten gekippt.
Dort stirbt Macbeth, noch lebend schon im Grabe, mit seinen
letzten Worten die Krone von sich werfend.

Kinderlosigkeit  löst  den
blutigen  Machttrieb  aus:
Tommi  Hakala  am  Grab.  Ein
gestorbenes  oder  nie
geborenes  Kind?  Foto:
Matthias  Jung

Das Motiv der lebenden Toten ist auch für David Hermann in
seiner Inszenierung ein entscheidendes: Wenn der König die
Schotten für jenes fatale Fest versammelt, auf dem ihn der
Geist des ermordeten Banco in Angst und Wut entrückt, scheint



er längst selbst zum Totenreich zu gehören: Er spricht mit den
Ermordeten, die wie lebensgroße Marionetten auf dem Sarkophag
hocken,  lässt  sie  wie  Handpuppen  sprechen  und  nicken,
echauffiert sich, als eine der Gestalten zusammenklappt. Ein
grotesk-makabres Theater, von dem die Menschen um ihn herum
keine Notiz nehmen. Wie bei einem Picknick in Glyndebourne
sitzen sie im Herbstlaub, speisen aus geflochtenen Körben,
lassen  sich  von  Macbeth  ohne  Reaktion  die  Weinflasche
wegnehmen. Mit der realen Welt hat das mörderische Königspaar
nichts mehr zu tun – es ist längst in seine eigene Horrorwelt
hineingestorben.

Das ist alles sehr klug, sehr konsequent und sehr detailreich
erfunden – und lässt dennoch auf seltsame Weise unberührt.
Vielleicht,  weil  uns  diese  Wiedergänger-Geschichte  nicht
interessiert. Weil die Spannung zwischen der Welt der Lebenden
und der Toten im allumfassend leblosen Raum aufgelöst wird.
Weil  der  humane  und  der  politische  Aspekt  des  Stücks
wegsymbolisiert,  wegpsychologisiert  wird.  Oder  auch,  formal
argumentiert, dem spektakulären Baumstart zu Beginn szenisch
nicht mehr viel folgt.

Ein  riesiger  Baum
reißt  sich  los,
kämpft  sich  hinauf



in  den  dunklen
Himmel.  Foto
Matthias  Jung

Die Hexenchöre schallen aus der unbestimmten Dunkelheit; die
Erscheinungen im dritten Akt sind ein beziehungsreicher, aber
szenisch läppisch gelöster Aufmarsch schwangerer Frauen. Das
Bild des leidenden Volkes zu Beginn des vierten Aktes – der
Chor schiebt sich durch den Zuschauerraum nach vorne – bleibt
stumpf; die blutigen Kinderleichen um den Sarkophag auf der
Bühne wirken dazu wie ein zu billig geratener Schockeffekt.
Auch  die  zwei  Zeit-Ebenen,  durch  Hetzers  Kostüme
gekennzeichnet,  helfen  nicht  wirklich  weiter.

So spitzt sich das Drama nicht zu, sondern verläuft sich eher
in den Bildern. Ein Grund mag sein, dass Hermann mehr auf die
sorgfältig gesetzten symbolischen Gesten setzt als auf eine
sprechende  Personenführung.  Der  glänzende  Handschuh,  den
Macbeth vom Arm des toten Duncan streift – ist es „la man
rapace“, die „räuberische Hand“, die er gegen seine erklärte
Absicht dann doch erhebt? Wenn Macbeth den toten Banco mit
einer  Lilie  peitscht  –  ist  es  eine  Chiffre  für  den
verzweifelten Hass auf den Mann, der Kinder hat? Kleine Jungs
in Anzügen plagen den König – sind es die drohenden Nachkommen
Bancos?

Die Videos von Martin Eidenberger, projiziert auf den massiven
Mauerwürfel,  der  sich  einige  Male  über  die  Szene  senkt,
schaffen in der Hexenszene des dritten Akts eine deutende
Bild-Ebene, sind aber an anderer Stelle aber banal: eine rote
Hand  etwa,  oder  kaleidoskopartige  Muster.  Wir  sehen  eine
Inszenierung,  die  das  Stück  nicht  verschenkt,  die  viel
Reflexion und Dramaturgen-Subtext integriert, aber als Theater
die Spannung nicht hält, die Aufmerksamkeit nicht durchgehend
fesseln  kann.  Kein  missglückter,  aber  auch  kein  rundum
überzeugender Auftakt der neuen Ära am Aalto-Theater.



Einstand  mit  „Macbeth“:
Tomás  Netopil,  der  neue
Chefdirigent  der  Essener
Philharmoniker.  Foto:  TUP

Mit Spannung erwartet wurde den Einstand des neuen GMD Tomáš
Netopil  in  der  Oper:  Kurz  gesagt,  war  es  ein  glückliches
Debut. Netopil bewies, was sich bereits in Verdis „Missa da
Requiem“  im  Sinfoniekonzert  angekündigt  hatte:  Er  hat  die
Sensibilität  für  Verdis  musikalisch-dramatische
Orchestersprache,  für  den  klugen  Aufbau  dynamischer
Großstrukturen, für das behutsam ausgeformte Detail, für die
rhythmische Prägnanz und den erfüllten Duktus der Melodie. Dem
Finale des Ersten Akts etwa gibt er den agogisch gestalteten,
inneren  rhythmischen  Drang,  der  sich  in  der  sicher
angesteuerten  Entladung  befreit.

Die Philharmoniker lassen kaum etwas zu wünschen übrig, sind
auf dem Punkt, wenn es um die Einfärbung des Klangs durch
gekonnte  Balance  der  Instrumente  geht,  um  die  Schärfe
punktierter  Rhythmen  oder  den  wuchtigen  Tutti-Zugriff,
gestützt  von  prachtvollen  Blechbläsern.  Was  sich  noch
entwickeln muss, sind die Finessen des Ausdrucks: Die „tinta“,
die  Verdi  haben  will,  jene  im  Falle  des  „Macbeth“  dunkel
verschattete  Orchesterfarbe,  die  fahlen  Klänge,  die
erstickten,  halb  unterdrückten  Laute,  die  unwirklichen,
atmosphärisch entrückten Momente, bleiben bei Netopil noch zu
neutral. Und im Vorspiel schlittert er aus einer zu stark
angezogenen Bewegung in ein nicht unheimlich-majestätisches,
sondern schleppend langsames Tempo. Auch die kruden Striche
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waren überflüssig und ärgerlich: So etwas sollte sich Netopil
gleich gar nicht angewöhnen.

Eine  reife  Leistung  darf  man  Alexander  Eberles  Chor
attestieren: Tönten die Hexenchöre anfangs zu lyrisch-brav aus
dem Off, entwickelte sich der Klang ab dem Sextett mit Chor zu
prachtvoller  Größe.  Die  Solisten  geben  dagegen  nicht  nur
Anlass zum Glücklichsein. Gun-Brit Barkmin als Lady wird mit
den Anforderungen ihrer Riesenpartie in punkto Beweglichkeit
und psychologischer Differenzierung anstandslos fertig. Aber
die Stimmfarbe ist sehr hell und schwer zu verschatten. Ihre
Piano-Skala lässt sich weit auffächern, aber das hohe b, mit
dem sie im Sextett über den Chor kommt, klingt gellend und
scharf. Außerdem neigt Barkmin dazu, in die Sprechstimme zu
wechseln, nähert sich veristischen Ausdrucksmitteln, die sie
auch  in  ihrer  Wahnsinnsszene  einsetzt,  statt  mit  der
Stimmfarbe  zu  spielen.

Auch der Macbeth des finnischen Baritons Tommi Hakala flattert
unzureichend gestützt, wird immer wieder in der Höhe eng,
verliert den Kern des Klanges. Doch in der finalen Szene, als
Macbeth allen Sinns verlustig mit seiner Krone auch sein Leben
wegwirft,  läuft  Hakala  zu  großer  Form  auf:  Diesem
unterdrückten, stammelnden Absterben des Tones, das Verdi in
seinem  höchst  expressiven  Schluss  des  „Macbeth“-
Ursprungsfassung von 1847 fordert, entspricht der Sänger voll
und  ganz.  Hätte  er  nur  für  die  kantablen  Szenen  dieselbe
Solidität. Aber dort, wo sichere Technik gefragt ist, kommt
Hakala ins Schwimmen.

Für Alexey Sayapin, neues Ensemblemitglied, als Macduff gilt
das  nicht.  Er  demonstriert  in  seiner  Arie  eine  versierte
Beherrschung seines Tenors – die ihm in den dünn gequäkten
Tönen des Finales wieder fehlt. Was Sayapin nicht hat, ist der
flutende, freie Klang, der den traditionell geschulten, heute
selten gewordenen italienischen Tenor auszeichnet. Die Stimme
sitzt zu fest, der Klang wird nicht entspannt gebildet.



Ein Gewinn für Essen ist der Bass Liang Li: Eine voluminöse,
aber beherrschte Stimme, reich an Farben und fähig, sie auch
flexibel  einzusetzen;  ein  meist  kontrolliertes  Vibrato  und
eine  schmelzende  Legato-Linie.  Ein  mustergültiger  Banco.
Marie-Helen Joël bewährt sich erneut erfreulich als Kammerfrau
der Lady, die von Macbeth ebenso gemeuchelt wird, ebenso wie
der  in  seinen  wenigen  Sätzen  schönstimmige  Arzt  (Baurzhan
Anderzhanov).  Abdellah  Lasri  kann  als  Malcolm  problemlos
Tenor-Paroli bieten. Die erste Premiere unter Intendant Hein
Mulders ist mehr als ein Versprechen, noch nicht ganz eine
Erfüllung, signalisiert aber den Elan, mit dem sich das neue
Team am Aalto die Zukunft erobern will. Nur zu!

Oben und unten, drunter und
drüber – „Das Ungeheuer“ von
Terézia Mora
geschrieben von Britta Langhoff | 31. Oktober 2013
Darius Kopp war „der einzige Mann auf dem Kontinent“, die
Hauptfigur in Terézia Moras vorangegangenem Roman. Liest man
nun  die  Fortsetzung  „Das  Ungeheuer“,  so  wünscht  man  sich
inständig, er wäre – zumindest in der Fiktion – einfach der
einzige Mann geblieben und niemand müsse sich die Mühe machen,
ihn auf seinen weiteren, von Selbstmitleid geprägten Wegen zu
begleiten.

Im „einzigen Mann“ beginnt die komplizierte Liebe zwischen dem
IT-Experten  Darius  und  der  dolmetschenden
Gelegenheitskellnerin  Flora,  einer  gebürtigen  Ungarin.  „Das
Ungeheuer“ nun beginnt mit einem Schock. Flora hat Selbstmord
begangen.  Darius  fühlt  sich  in  dem,  was  er  Trauer  nennt,
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gefangen. Er hat Aufzeichnungen Floras in ihrer Muttersprache
gefunden und lässt diese übersetzen. Doch erst nach einem Jahr
selbstgewählter Klausur in seiner Wohnung wagt er sich an die
Lektüre,  während  er  Flora  auf  ihren  Vergangenheitswegen
hinterher reist. Vor sich selbst rechtfertigt er den Aufwand
dieser Reise mit dem Vorwand, einen Ort zu finden, an dem er
Floras  Asche  beisetzen  kann.  Doch  ihn  treibt  eher
Unverständnis und ein diffuses Schuldgefühl sowie absolutes
Unvermögen, mit seinem Leben weiterzumachen.

Die Seiten im Roman sind zweigeteilt. Die obere Hälfte erzählt
von Darius Kopps rastloser Reise, die untere enthält Floras
Aufzeichnungen einer Identitätskrise zwischen Retortenbaby und
Hure. Es weist sich, dass Darius die Frau, die er liebte, nie
gekannt  hat.  Nun  offenbart  sie  sich  ihm  in  ihren
Aufzeichnungen.  So  hätte  es  eine  zweite  Liebesgeschichte
werden können. Hätte. Es wurde nur ein klassischer Fall von
„gut gemeint“.

Im oberen Teil kreist also Darius um sich selbst, im unteren
lamentiert  Flora  über  ihre  Männergeschichten  und  repetiert
Jean Amérys „Hand an sich legen“. Oben teilt Darius Teile
seiner Reise mit Zufallsbekanntschaften wie der Tramperin Oda,
unten  mäandert  Flora  zwischen  anspruchslosen  Rezepten  für
Nudelsoßen  und  küchenpsychologischen  Verhaltensregeln  für
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Panikattacken. So anspruchslos die Rezepte, so anspruchslos
sind auch die Regeln. Hauptsache, man kann eine Dose öffnen
und gut durchatmen. So nimmt es kaum Wunder, dass Darius so
gut wie nie auf das eingeht, was im unteren Teil geschieht.
Das zeigt sich schon auf den ersten Seiten, wo Darius sich
daran erinnert, wie seine Frau in ihren letzten Monaten mutlos
in der Wohnung blieb. Ihn sorgte das nicht, er freute sich
darüber, hatte er sie doch so ganz für sich alleine.

Die  gebürtige  Ungarin  Terézia  Mora,  studierte
Theaterwissenschaftlerin  und  ausgebildete  Drehbuchautorin,
schreibt seit Ende der neunziger Jahre als freie Autorin. Sie
erhielt zahlreiche renommierte Preise und Stipendien, darunter
auch den Ingeborg Bachmann Preis. In diesem Jahr erhielt sie
für „Das Ungeheuer“ den Buchpreis des deutschen Buchhandels.
Man kann sich allerdings ernsthaft fragen: Warum? Das Jury-
Mitglied Thomas Böttiger sagte am Abend der Preisverleihung
dazu wortwörtlich in den Tagesthemen : „Der Autor, der den
Buchpreis bekommt, hat eine sehr hohe Auflage und für die Jury
ist die Herausforderung, diese hohe Auflage auch ästhetisch zu
rechtfertigen“.

Jaha. Das hätte man schöner nicht formulieren können. Fragte
man  sich  schon  während  der  Berichte  über  die  diesjährige
Buchmesse, wie zielführend es sein kann, wenn der Buchhandel
Aufregung über File-Sharing und Self-Publishing propagiert und
zeitgleich Becker, Katzenberger und Konsorten als Stars des
Messe  plakatiert.  Nun  fragt  man  sich  auch  noch,  ob  bloße
Ästhetik wirklich das Parameter für einen Buchpreis sein kann.
Wie wäre es denn mal mit Lesbarkeit gewesen? Man sieht sie
förmlich vor sich, die Möchtegern-Bescheidwisser und Teilzeit-
Intellektuellen  unter  den  Kunden  der  großen  Buchhandels-
Ketten, wie sie blasiert zum „Ungeheuer“ greifen, es gerne
auch  verschenken,  beweist  man  doch  so  literarischen
Sachverstand.  Wer  das  Buch  nun  tatsächlich  liest,  bleibt
dahingestellt.

Auch  wenn  der  Verlag  freundlicherweise  gleich  zwei



Lesezeichen-Bändchen implementiert hat, das Buch ist auch für
geübte Leser sehr schwer lesbar. Der Lesefluss wird nicht nur
durch die ständige Unterbrechung gestört, Mora wechselt auch
gerne zwischen Erzählung in der ersten und dritten Person,
zwischen Gegenwart und Vergangenheit – und das alles durchaus
bevorzugt in nur einem einzigen Satz. Terézia Mora selbst
sagte, die Störung des Leseflusses durch die zwei Ebenen sei
gewollt. Das beruhigt nur marginal, einen Gefallen tut sie dem
Leser und damit sich selbst nicht. Natürlich kann man als
Autor den Lesefluss zwischendurch stören, man muss es sogar.
Aber so wie hier, das ist des Wildwuchses zuviel. Das sind
verquaste, selbstverliebte Manierismen.

Ebenso,  wie  der  Text  an  sich  weniger  Reflektion  denn
larmoyantes  Gejammere  ist.  Terézia  Mora  kann  unbestritten
schreiben, sie hat ein großes erzählerisches Talent. Sie hält
die  Tonlagen,  das  ausschließlich  auf  sich  selbst
Reflektierende hält sie in beiden Ebenen gut durch. Immer
wieder gibt es Momente im Buch, da hat sie den Leser gepackt
und tief in ihre Geschichte gezogen. Allerdings nur, um ihn
sofort wieder herauszureißen. Ich bin mir ziemlich sicher,
dass die wenigsten Leser dazu 760 Seiten lang bereit sind.

Zum Schluß des Buches greift die Autorin so richtig in die
Symbol-Kiste.  Es  gibt  eine  Schlägerei  mit  rechtslastigen
Parolen,  Floras  Asche  im  Kofferraum  droht  in  Flammen
aufzugehen und dann gibt es auch noch – Achtung! – Gasalarm.
Damit dürfte wohl auch dem Letzten klar geworden sein, dass es
ohne die Schatten der Vergangenheit keine derart verzweifelte
Frau gegeben hätte.

Nun  denn,  Darius  rettet  die  Asche  und  beschließt  eine
Fortführung der Reise nach Sizilien. Nichts kann ihn mehr
schrecken, auch nicht die italienische Mafia. Und so lautet
der neue Plan: Zu Fuß den Ätna besteigen, die Asche in den
Krater kippen – das endlich soll er sein, der Platz , an dem
niemand seiner Frau mehr etwas tun kann. Der Leser atmet auf,
wünscht Darius Kopp einen erfolgreichen Tanz mit dem Vulkan



und  anschließend  eine  veritable  Stärkung  in  einem
sizilianischen Restaurant. Am besten mit einem Pastagericht,
dessen Zutaten nicht aus der Dose kommen.

Terézia Mora: „Das Ungeheuer“. Roman. Luchterhand Verlag, 760
(zum Teil nur halb bedruckte) Seiten, € 22,99.

Alles  verlieren,  um  eine
Zukunft  zu  haben  –  Peter
Stamms Roman „Nacht ist der
Tag“
geschrieben von Frank Dietschreit | 31. Oktober 2013
Als  Gillian,  eine  erfolgreiche  Fernsehmoderatorin  und
attraktive Enddreißigerin, nach einem schweren Autounfall im
Krankenhaus erwacht, ist ihr Leben aus den Fugen geraten. Ihr
Mann ist beim Unfall ums Leben gekommen, und in ihrem Gesicht
klafft ein großes, hässliches Loch.

Doch seltsamerweise kann Gillian nicht richtig um ihren Mann
trauern, und dass ihre Nase abhanden gekommen ist, quittiert
sie  mit  gleichgültigem  Trotz.  Die  Wunder  der  modernen
plastischen Chirurgie werden es schon wieder richten! Was sie
viel mehr beunruhigt, ist das Gefühl, dass ihr ganzes Leben,
ihr Job, ihre Ehe nur Lügen waren, eine bröckelnde Fassade,
die jetzt endgültig zum Einsturz gekommen ist. Dieses Leben,
weiß Gillian, ist nun unwiederbringlich vorbei: „Ich bin weg“.
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Aber wie soll es weitergehen? Die Bücher des Schweizer Autors
Peter Stamm drehen sich stets um Lebenskrisen, immer entsteht
da, wo eben noch eine Idylle war, ein tiefer Riss, den sich
weder  die  Roman-Figuren  noch  der  Erzähler  recht  erklären
können.  Auch  im  neuen  Roman,  „Nacht  ist  der  Tag“,  sind
vermeintliche Sicherheiten nur Täuschung: alles Schminke, um
der Wahrheit nicht ins Auge sehen zu müssen.

Doch was ist die Wahrheit? Das weiß auch Gillian nicht, aber
sie spürt plötzlich, dass Erfolg und Anerkennung ihr nichts
mehr  bedeuten  und  sie  erst  alles  verlieren  muss,  um  sich
wieder neu zu finden. Die Katastrophe als Chance. Das klingt
arg nach billigem Ratgeber. Zum Glück aber ist Peter Stamm ein
gewiefter Erzähler, der die leisen Töne liebt und sich zwar
für die Psychologie seiner Figuren interessiert, aber niemals
auf die Idee kommen würde, die Misere zu erklären und gültige
Auswege aufzuzeigen.

Stamm  ist  eine  Meister  der  Möglichkeiten,  des  schwebenden
Vielleicht,  der  hingetupften  Andeutungen,  der  verdrängten
Utopien. Dazu gehört auch der Künstler Hubert Amrhein. Er hat
mit  seiner  emotionalen  Ruppigkeit  und  seinen  eigenwilligen
Fotos,  auf  denen  nackte  Menschen  bei  ihren  alltäglichen
Verrichtungen zu sehen sind, bei Gillian etwas ausgelöst. Sie
sieht sich plötzlich als eine fremde, ganz andere Frau.
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Die Bilder, die Amrhein von der nackten Gillian macht, tragen
nicht nur eine Mitschuld am Unfall (weil ihr Mann, als er die
Fotos findet, sich heillos betrinkt und sich trotzdem ans
Steuer des Wagen setzt), sie führen auch dazu, dass Gillian
eine obsessive Beziehung zum Künstler entwickelt. Auch nachdem
sie eine neue Nase bekommen und sich ein neues Leben zugelegt
hat, wird sie ihn wieder treffen. Sie sucht nach Erlösung und
Freiheit und wird beides nur bekommen, wenn sie alles, was mit
ihrer Vergangenheit zusammengehört, überwindet.

Am Ende dieses eindringlichen und melancholischen Buches ahnt
der Leser, dass man auch ohne Happyend ein bisschen Glück
finden kann.

Peter Stamm: „Nacht ist der Tag“. Roman. S. Fischer, Frankfurt
am Main. 253 S., 19,99 Euro.

„Zeitreise-Show“:  Kerner  ist
wieder beim ZDF
geschrieben von Bernd Berke | 31. Oktober 2013
Früher  war  der  Mann  aus  dem  ZDF-Programm  gar  nicht
wegzudenken: Da hat Johannes B. Kerner bei den Mainzern alles
wegmoderiert, was angefallen ist. Sport, Talk, Shows. Egal.
2009 kam der Karriereknick. Bei SAT.1 häufte Kerner einige
Misserfolge an. Jetzt ist er – nach fast vier Jahren Pause –
wieder beim ZDF.

Von der „Heimkehr des verlorenen Sohnes“ war schon vorab die
Rede. Aber gemach. So biblisch muss man das wirklich nicht
formulieren. Sagen wir’s einigermaßen nüchtern: Sein neuer Job
ist „Die große Zeitreise-Show“ – und dabei handelt es sich um
ein Geschichtsquiz, das überwiegend mit Raten, manchmal auch
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mit schlauem Schlussfolgern, aber nicht so sehr mit Wissen und
der Kenntnis von Zusammenhängen zu tun hat.

Haltlos johlendes Saalpublikum

Das  schon  anfangs  haltlos  johlende  Saalpublikum  gab  die
Vorschusslorbeeren nach Anweisung. Muss das sein? Am Schluss
durfte  Kerner  eine  Viertelstunde  überziehen.  Eine
Prestigefrage.

Johannes B. Kerner in seiner
neuen  ZDF-Show  (©  ZDF/Max
Kohr)

Und wie war’s wirklich?

Eine echte Familie (diesmal die Nimbachs aus Braunschweig,
übrigens allesamt BVB-Fans) tritt gegen Promis an, zum Start
waren das Barbara Wussow, Barbara Meier, Christian Neureuther
und Hannes Jaenicke. Es geht um 50 000 Euro. Vier mögliche
Antworten  stehen  jeweils  zur  Wahl,  es  gibt  zwischendurch
„Action“-Spiele und in der Finalrunde kann man Joker setzen.

Flackerndes Brimborium

Die Regeln sind im Prinzip so simpel, dass es keiner Jury
bedarf. Da aber jeweils nur ein Mitglied eines Teams an der
Reihe ist, können die anderen ihren Mitstreitern Zeichen geben
und damit „vorsagen“. Wo ist die gute alte Kabine geblieben,
in der Quizkandidaten zwischendurch verschwinden können?
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Dass Kerner vorher nicht weiß, in welche Jahre und Epochen
seine „Zeitreise“ führen wird, kann er – wie man so sagt –
seiner  Großmutter  erzählen.  Die  vorbereiteten,  teils  etwas
albernen Einspielfilmchen heben jedenfalls genau auf die Jahre
ab, die der Quizmaster mit seinem „Zeitreise-Hebel“ erreicht
hat.  Auch  das  „futuristische“  Studio-Design  und  das  ganze
technisch  flackernde  Brimborium  drumherum  sind  ein  wenig
lächerlich.  Aber  bitte.  Irgendwie  muss  man  die  Sache  ja
verpacken.

Immer noch der Schwiegersohn

Ansonsten  gibt  Kerner  das  Gute-Laune-Bärchen.  Auch  mit  48
Jahren ist er noch der jungenhafte Schwiegersohn-Typ, immer
etwas  harmlos  wirkend.  Bringt  er  einen  Gag,  so  merkt  man
gleich, dass es eingeübt und forciert ist. Nicht immer sind
seine Scherze geschmackssicher. Als es um die Einführung der
Notrufnummern  110  und  112  ging,  witzelte  er,  bei  Reiner
Calmund  und  Minister  Peter  Altmaier  käme  beim  Notruf  das
Pizza-Taxi…

Trotzdem war’s stellenweise unterhaltsam. Man hangelte sich
durch allerlei Fragen zu den 1970er Jahren, dem antiken Rom,
dem 19. Jahrhundert und dem Jahr 1989. Manche richtige Antwort
war verblüffend. Hätten Sie gewusst, dass Cäsar und Kleopatra
einen Sohn gezeugt haben? Hie und da konnte man sogar eine
Kleinigkeit hinzulernen.

Schließlich entschied die Stichfrage zur DDR-Einwohnerzahl von
1989. Die Familie räumte 50000 Euro ab. Rührend war’s, wie der
84jährige  Großvater  zuvor  mit  seiner  Enkelin  vor  lauter
Spannung Händchen gehalten hat.

Und jetzt? Jetzt gucken alle auf die Zuschauerquoten, die
Kerner erzielt hat. Da kann er noch so nett und freundlich
sein: Das ist es, was heute in erster Linie zählt.

(Der Beitrag ist zuerst bei www.seniorbook.de erschienen)



Operette am Rande: Eindrücke
von  einer  vernachlässigten
Gattung  aus  Hagen  und
Wuppertal
geschrieben von Werner Häußner | 31. Oktober 2013

Mondän:  Banu  Böke
als  Rosalinde  in
der  Wuppertaler
„Fledermaus“.  Foto
Uwe Stratmann

Operette  –  einst  die  Brot-  und  Butter-Gattung  deutscher
Stadttheater, ist an vielen Häusern weit in den Hintergrund
getreten. Operetten-Ensembles mit ihren Diven, Liebhabern und
Komikern gibt es nicht mehr. Das Repertoire, so man überhaupt
noch  davon  sprechen  kann,  ist  auf  ein  paar  Titel
zusammengeschrumpft. Dramaturgen-Fantasie glänzt meist durch
Abwesenheit.
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Man müsste nur bei Volker Klotz nachsehen – doch trotz dessen
flammenden Plädoyers für die Gattung bleibt es bei diversen
Fledermäusen, Lustigen Witwen und Csárdásfürstinnen. Dazu hin
und wieder missverstandener Offenbach oder eine Galoppade des
weißen Röss’l.

Wer  etwas  anderes  kennenlernen  will,  muss  etwa  nach  Gera
fahren, wo bald wieder die Operette des Kubaners Moїses Simons
„Du bist ich“ als exotische Ausgrabung gezeigt wird. Oder nach
Ulm, wo sich jemand erinnert hat, dass Franz Lehár nicht nur
„Das Land des Lächelns“ musikalisch bereist, sondern auch eine
Goethe-Operette namens „Friederike“ hinterlassen hat. In der
Rhein-Ruhr-Region  dagegen  sieht  es  (nicht  nur)  in  dieser
Spielzeit blässlich aus. Lediglich Aachen zeigt mit Offenbachs
„Die Banditen“ ab 8. Juni 2014 eine witzig-spritzige Rarität;
auch Münster besinnt sich mit den „Piraten von Penzance“ ab
29.  März  2014  auf  das  komische  Potenzial  des  jüdischen
Franzosen aus Köln.

Während etwa in Essen seit geraumer Zeit Fehlanzeige zu melden
ist, kümmern sich kleine und klein gesparte Häuser noch um die
Sparte der unterhaltsamen musikalischen Lustbarkeiten. Deren
Renaissance steht dennoch keineswegs an, auch wenn sich ein
Barrie Kosky an der Komischen Oper intensiver um das leichte
Metier kümmern will. In Hagen hatte Paul Burkhards zwischen
„silberner“  Operette  und  Singspiel  stehende  Spätblüte  „Das
Feuerwerk“  Premiere.  In  Wuppertal  setzt  Intendant  Johannes
Weigand  auf  den  allüberall  totinszenierten  Klassiker  „Die
Fledermaus“:  Eine  Auswahl,  die  sicher  nicht  für  die
künstlerische  Auffrischung  einer  vernachlässigten  Gattung
steht.

„Fledermaus“ in Wuppertal: Sichere Pointen ohne Brechstangen-
Lustigkeit

Dabei ist Weigand alles andere als die bequeme Bedienung eines
bräsigen Publikums vorzuwerfen: In der letzten Spielzeit etwa
landete Wuppertal mit Wolfgang Fortners „Bluthochzeit“ eine

https://www.baerenreiter.com/en/search/product/?artNo=BVK1596
http://www.theater-aachen.de/index.php?page=detail_event&id_event_date=11565995


der besten Opernproduktionen in Nordrhein-Westfalen. Und aus
Eduard  Künnekes  „Glücklicher  Reise“  zauberte  Weigand  eine
leichthändige, mit lässigem Sentiment gewürzte Petitesse – ein
Glücksfall für die Operette. Die neue „Fledermaus“ nimmt er
leicht,  aber  nicht  leichtfertig:  eine  konzentrierte
Personenführung, pointensicher, aber nicht kalauernd, heiter,
aber  ohne  die  peinliche  Brechstangen-Lustigkeit,  die  dem
musikalischen Flattertier oft szenisch Flügel machen soll.

„Champagner  hat’s
verschuldet“: Szene aus der
Wuppertaler  „Fledermaus“.
Foto Uwe Stratmann

Der Bühne von Moritz Nitsche merkt man das Krisenprodukt an.
Zwar  funktioniert  die  Idee:  Die  beschränkte,  scheinmondän
tapezierte Enge von Eisensteins Salon wird in der Kellerkammer
des  „fidelen  Gefängnisses“  von  Etablissementsdirektor  Frank
wieder aufgegriffen. Aber dem Fest der Prinzen Orlofsky, das
im Freien im barock gestutzten Park eines Palais‘ stattfindet,
fehlt  großzügiger  Luxus,  wie  ihn  der  Hausherr  zu  leben
vorgibt. Der ist einmal kein anämischer Jüngling, sondern ein
blonder,  fetter  Wohlstandsrusse,  dreist,  aber  ohne
Melancholie. Joslyn Rechter übertreibt’s mit dem Akzent, singt
aber mit sicherem Wohllaut.



Dramolett  im  Hause
Eisenstein:  Rosalinde  (Banu
Böke),  Alfred  (Christian
Sturm) und das unglückliche
Stubenmadl  Adele  (Elena
Fink). Foto Uwe Stratmann

Zwischen Klavier und Kanapee baut sich das Dramolett auf, als
der frühere (und vielleicht eigentliche?) Liebhaber der jetzo
verehelichten  Frau  von  Eisenstein  (Christian  Sturm)
arienschmetternd  wieder  auftaucht.  Banu  Böke  als  Rosalinde
steckt  ihm  geschickt  durchs  offene  Fenster  die  dienlichen
Hinweise auf das bevorstehende Einsitzen des Gatten. Wie wir
wissen, ist es ein Abschied auf Zeit.

Man trifft sich wieder auf dem Feste: Kay Stiefermann als
schwerstimmiger, grisettengieriger Eisenstein, nicht mit dem
eleganten  Konversationston  alten  Adels,  sondern  dem
schmierigen  Imitat  des  Emporkömmlings;  Banu  Böke  als
ungarische  Gräfin  in  einer  grandiosen  roten  Robe  Judith
Fischers, leider in ihrem „Csárdás“ nicht frei und ohne Anflug
von maliziöser Doppelbödigkeit. Und Adele – Elena Fink – mit
leicht geträllerten Couplets ohne den nur an einer Stelle
passenden  stubenmadeltypischen  Quietscher,  obwohl  sie  mit
ihrer  „Schwester  Ida“  (Annika  Boos)  als  erst  „angehende“
Künstlerin  firmiert.  Als  solche  muss  sie  sich  stimmlich
keineswegs  verstecken,  und  nicht  nur  Olaf  Haye  als  Frank
findet Gefallen an dem feschen Geschöpf.

Für den flotten Fluss der Ohrwürmer sorgen die Wuppertaler



Sinfoniker  unter  Florian  Frannek,  der  schon  die  Ouvertüre
leicht und plastisch ausformt, manchmal aber vergisst, dass in
Wien das Metrum etwas lasziver schwingt als im Rest der Welt.
Gregor Henze versucht als Frosch erst gar nicht, die schwer
erreichbaren Wiener Originale wie Josef Meinrad, Otto Schenk
oder Helmut Lohner zu imitieren. Er macht aus der Rolle einen
böhmischen  „Froschek“  und  durchbricht  mit  schräg-trockenem
Humor die Phalanx der alten Kalauer. – Eine sauber inszenierte
„Fledermaus“, gestaltet mit solidem Regie-Handwerk, das heute
nicht mehr selbstverständlich ist.

„Das Feuerwerk“ in Hagen: Dosierte Komik im Spießer-Heim

Auch  Nicola  Glück  bringt  für  ihre  Hagener  „Feuerwerk“-
Inszenierung ein glückliches Händchen für Tempo und dosierte
Bühnen-Komik mit. Denn die Verwandtschaft, die da in ein ach
so  trautes  Heim  einbricht,  um  dem  60.  Geburtstag  des
Patriarchen  beizuwohnen,  verführt  schnell  zum  Überzeichnen:
Onkel  Fritz  (Christoph  Scheeben)  und  Tante  Berta  (Verena
Grammel)  babbeln  irgendwie  fränkisch-bayrisch-provinziell;
Onkel Gustav (Richard van Gemert) und Tante Paula (Marilyn
Bennett) kämpfen seit den Verlobungsküssen bereits mit einem
pränatal angelegten Hustenreiz des Gatten. Und der an Länge
wie Breite gewaltige Onkel Heinrich (Orlando Mason) genießt
mit seiner aufgeputzten Lisa (Veronika Haller) sichtbar die
Genüsse des entstehenden Wirtschaftswunderlandes.

Onkel  und  Tante  …  Die
Versammlung der Spießer ist



bereit  für  die
Geburtstagsfeier.  Foto:
Stefan  Kühle

Pia Oertel hat sich für einen liebevollen Kostüm-Rückblick
entschieden, der schon in der Entstehungszeit des Stücks 1950
nostalgisch  gewirkt  hätte:  Wir  befinden  uns  ja  in  einem
Haushalt, in dem die Uhren seit der Kaiserzeit offenbar nur
noch stark verlangsamt ticken. Auch die Maske unter Ronald
Bomius  hat  Erkleckliches  geleistet,  um  die  Illusion  zu
perfektionieren.

Paul Burkhards liebenswürdiges Singspiel lebt nicht nur vom
unvergänglichen Schlager „O mein Papa“. Schon der Auftritt der
resoluten  Köchin  hat  komödiantische  Qualitäten.  Kristine
Larissa Funkhauser, einmal nicht die dicke drollige, sondern
eine knackig kecke Küchenoberaufseherin, bringt ihn mit Lust
über die Rampe. Die sentimentale Verwandtschaftshymne „Ja, an
so nem Tag“ ist so genüsslich verlogen, dass sich sogar der
Jubilar (Werner Hahn) irgendwann nur noch mit Spießen aus dem
Käse-Igel  ruhig  stellen  kann.  Und  Onkel  Gustavs  Husten-
Ballade,  von  Richard  van  Gemert  mit  leidenden  Anfällen
vorgetragen, sorgt endgültig für heitere Laune beim Publikum.

Aufbruch in eine selbstbestimmte Welt

Das Ganze könnte man als gefällige, angestaubte Harmlosigkeit
beiseitelegen, ginge es nur um ein wenig Slapstick und die
sentimentale Story von den zwei jungen Leuten, denen die Alten
mit ihren erstarrten Traditionen wieder einmal im Weg stehen.
Paul  Burkhard  findet  gefühlvolle  Leichtigkeit  in  seinem
Schlager für Anna. Maria Klier auf der Schaukel singt „Heut‘
hab‘ ich Flügel…“ und wirkt dabei ganz entzückend: ein Kind an
der  Schwelle  zum  Teenie-Mädchen  der  fünfziger  Jahre.  Und
Gärtner  Robert  (Benjamin  Hoffmann)  ist  der  passende  nette
Junge für die gemeinsamen Träume vom lebenslangen Verliebtsein
– so lange, bis das schwarze Schaf der Familie die Feier
sprengt und mit dem Duft der Manege eine fremde, faszinierende



Welt in die pastellfarbene Spießigkeit einbrechen lässt.

Dem  Charme  Idunas  erlegen:
Die  Onkelriege  und  die
Artistin  (Ruth  Ohlmann).
Foto:  Stefan  Kühle

Pia  Oertels  sanft  überstilisierte  Arena  bürgerlicher
Zickereien verwandelt sich mit ein paar Lichtgirlanden zum
Zirkus – und nicht nur die kleine Anna erliegt dem Charme der
Manege und ihres charismatischen Direktors Alexander Obolski
(Rolf A. Scheider). Der hat mit der französischen Artistin
Iduna  (Ruth  Ohlmann)  eine  faszinierende  Frau  und  liebende
Gattin mitgebracht. Ihre Ausstrahlung bringt die dünne Kruste
wohlanständiger Gesittung – zumindest bei den drei Onkels –
widerstandslos  zum  Brechen.  Zum  Entsetzen  der  darin
beharrlicheren Damen, die in der Zirkusluft zu krallenbewehrt
fauchenden Bestien mutieren.



Zauber der Manege:
Carola Casselly in
einer
atemberaubenden
Nummer.  Foto:
Stefan  Kühle

Erik  Charell,  der  alte  Fuchs  des  Berliner
Unterhaltungstheaters,  hat  in  seinem  Plot  noch  etwas  mehr
verborgen. Es ist nicht nur der Show-Effekt des Zirkusrunds,
den die Hagener Inszenierung mit Artisten vom Zirkus Jonny
Casselly vergnüglich ausbreitet. Die glitzernde Welt stellt
die  Selbstverständlichkeit  des  biederen  Bürgerhaushalts  auf
die  Probe.  Für  Anna  ein  Grund,  endlich  einmal  nicht  mehr
„vernünftig“ zu sein und den Aufbruch in eine selbstbestimmte
Zukunft zu wagen. Dass sie den Weg letztendlich nicht geht,
ist kein zagender Rückzug in die Welt ihrer Eltern, sondern
einer  Erkenntnis  geschuldet:  Iduna  öffnet  dem  Mädchen  den
Blick darauf, wie brüchig der Glanz, wie einsam das Leben in
der Zirkusluft sein kann. Und ermöglicht ihr damit, sich zu
entscheiden, statt aus dem Impuls der Bezauberung zu handeln.

Dieser  Prozess  einer  Selbstvergewisserung  macht  das  Stück
heute noch aufführenswert – abgesehen von der Fülle charmanter
Musik, die Paul Burkhard für das „Feuerwerk“ eingefallen ist.
Steffen Müller-Gabriel lässt die Hagener Orchestermusiker oft



zu dick auftragen, da hilft auch die misslungene Verstärkung
nicht,  die  etwa  Dagmar  Hesses  (Mutter)  Stimme  verzerrt,
Scheiders Obolski mit polterndem Vibrato dominieren lässt und
der  Iduna  Ruth  Ohlmanns  ein  ältlich-heiseres  Vibrato
aufdrückt.  So  bleibt  der  musikalische  Eindruck  dieser
sympathischen Produktion am Stadttheater Hagen leider unnötig
getrübt.

Gastbeitrag:  „Warum  der
Museumsbau  am  Ostwall  nicht
abgerissen werden darf“
geschrieben von Gastautorin / Gastautor | 31. Oktober 2013
Dem  Gebäude,  das  früher  das  Dortmunder  Museum  am  Ostwall
beherbergt hat, droht der Abriss. Unsere Gastautorin Sabine
Schwalbert hat für den Erhalt des Baus eine Online-Petition
gestartet, die bis zum Schlusstag (18. September 2013) von
5115 Menschen unterzeichnet wurde und – zusammen mit weiteren
Unterschriften – dem Rat der Stadt Dortmund übergeben werden
soll.  Hier  erklärt  sie,  was  sie  zu  der  Petition  und  zum
weiteren Engagement bewogen hat:

Dortmund im Jahr 1947: Die Innenstadt ist nach dem Zweiten
Weltkrieg zu mehr als 90 Prozent zerstört. Experten erwägen
zunächst,  Dortmund  an  einem  anderen  Ort  komplett  neu
aufzubauen.  Nach  einem  äußerst  harten  und  kalten  Winter
1946/47, der viele Todesopfer forderte, fehlt es nicht nur an
Geld, Bau- und Heizmaterial, sondern auch an Lebensmitteln und
Kleidung.  Tausende  Menschen  hausen  in  Notunterkünften  oder
sind bei Verwandten einquartiert.

https://www.revierpassagen.de/20815/gastbeitrag-warum-das-fruhere-museum-am-ostwall-nicht-abgerissen-werden-darf/20131016_1237
https://www.revierpassagen.de/20815/gastbeitrag-warum-das-fruhere-museum-am-ostwall-nicht-abgerissen-werden-darf/20131016_1237
https://www.revierpassagen.de/20815/gastbeitrag-warum-das-fruhere-museum-am-ostwall-nicht-abgerissen-werden-darf/20131016_1237


Blick aufs Museumsgebäude am
Ostwall (Foto: Bernd Berke)

In  dieser  prekären  Gesamtsituation  beschließt  der  Rat  der
Stadt,  das  im  Krieg  beschädigte  Museum  am  Ostwall  wieder
aufzubauen. In den folgenden Jahren wird der Bau sukzessive
hergerichtet.  Als  eines  der  ersten  Museen  in  der  jungen
Bundesrepublik zeigt das Museum, das konsequent das Konzept
der „Weißen Wand“ verfolgt, in seinen ersten Ausstellungen
sogenannte „Entartete Kunst“ – Kunstwerke, die in der Nazizeit
verboten und nicht zu sehen waren. Es war ein Signal für den
Aufbruch in eine neue, demokratische Gesellschaft, in eine
neue Zeit.

All das wusste ich nicht, als ich das Museum am Ostwall für
mich entdeckte. Ich weiß auch nicht mehr genau, wann ich das
erste Mal dort war. Es ging mir aber ähnlich wie Benjamin
Reding, in Dortmund aufgewachsener Filmregisseur: „In meiner
Kindheit und Jugend war das Museum am Ostwall für mich so
etwas wie eine blühende Insel der Kultur im aschgrauen Asphalt
des  Ruhrgebiets  der  Siebziger.  Das  stille  Haus  mit  dem
wundervollen  Garten,  seinem  großzügigen  Lichthof,  den
Kieselböden,  der  Gabel-Plastik  von  Wolf  Vostell  und  den
mechanischen Zähneputzern hat mich tief beeindruckt…“

Hier konnte man Fluxus-Kunst kennen lernen, ohne vorher zu
wissen, was das überhaupt ist. In den 80er und 90er Jahren,
wurde ich zum Stammgast in diesem schlichten Haus, das den
Besucher so ohne großes Brimborium einfach einlud und einließ.

http://www.revierpassagen.de/20815/gastbeitrag-warum-das-fruhere-museum-am-ostwall-nicht-abgerissen-werden-darf/20131016_1232/l1250650


Nach ein paar Schritten stand man mitten im Lichthof und war
von Kunst umgeben. Es gab viele, nicht immer hochklassige,
aber immer interessante Ausstellungen, in der Bibliothek habe
ich oft gesessen und Designzeitschriften durchgeblättert, die
ich mir damals als Studentin nicht leisten konnte.

Später verlor ich ein wenig den Kontakt zum Haus. Nach dem
Umzug der Sammlung in das umgebaute „Dortmunder U“ war ich
sicher,  dass  sich  eine  neue  Verwendung  für  das  alte  Haus
finden würde. Denn dieses Haus ist einfach ein Stück Dortmund,
fest verwurzelt in dieser Stadt, von außen bodenständig, aber
mit immensen inneren Werten. Und es tritt hinter den Werken,
die  es  präsentiert,  mit  seiner  schlichten  und  doch
eindrucksvollen  Architektur  immer  zurück.

Viele Dortmunder meiner Generation haben noch die unrühmliche
Geschichte  der  alten  denkmalgeschützten  Bibliothek  deutlich
vor Augen: Nach dem Abriss wegen Asbestbelastung hatten wir
jahrelang mitten in der Stadt eine Brachfläche, jetzt steht
dort ein mehr oder minder gesichtsloses Kaufhaus. Sollte sich
diese Geschichte mit dem Abriss des alten Museums wiederholen?

„Einen guten Journalisten erkennt man daran, dass er sich
nicht gemein macht mit einer Sache, auch nicht mit einer guten
Sache.“ Diesen Ausspruch von Hanns-Joachim Friedrichs haben
wohl alle verinnerlicht, die journalistisch unterwegs sind,
aber: Sind nicht auch wir Journalisten Bürger, die politische
Entscheidungen grundfalsch finden können? Und wer, wenn nicht
wir  und  andere  Kulturschaffende,  sollte  auf  solche
Fehlentscheidungen  hinweisen?  Ich  habe  die  journalistische
Leitlinie von Hanns-Joachim Friedrichs letztendlich gebrochen
und habe klar Stellung bezogen. Reißen wir dieses Haus ab,
treten wir die Arbeit der Wiederaufbaugeneration mit Füßen und
verlieren  obendrein  ein  wertvolles  Haus  zu  Gunsten  von
wahrscheinlich architektonisch durchschnittlichen Wohn- oder
Büroflächen.

Mich in dieser Sache einzumischen, eine Petition gegen den



Abriss zu starten und mich auch weiterhin zu engagieren war
eine der besten Entscheidungen, die ich je getroffen habe.
5115 Menschen – nicht nur aus Dortmund – haben unterschrieben.
Doch mit der erfolgreichen Petition allein ist es leider noch
nicht getan.

______________________________________________________________
______

Hintergrund

Bericht vom November 2012 in den Revierpassagen
Bericht vom Mai 2013 in www.derwesten.de

Ein  Requiem  zum  200.
Geburtstag:  Giuseppe  Verdis
Totenmesse erklingt in Essen
geschrieben von Anke Demirsoy | 31. Oktober 2013

Giuseppe Verdi schrieb
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sein  „Requiem“  in  der
langen  Pause  zwischen
„Aida“ und „Otello“

Am Beginn steht die Bitte um ewige Ruhe. Aber der Text der
katholischen  Totenmesse  schildert  auch  die  Schrecken  der
Apokalypse: den Tag des Jüngsten Gerichts, der alle Kreatur
vor dem Urteil des Schöpfers zittern lässt.

Im  1791  komponierten  Requiem  von  Wolfgang  Amadeus  Mozart
strömt der Schall der letzten Posaune noch in balsamischer,
letztlich  tröstlicher  Wehmut  dahin.  Nichts  davon  83  Jahre
später  in  der  Vertonung  von  Giuseppe  Verdi.  Wenn  ferne
Trompeten  von  der  Ankunft  des  höchsten  Richters  künden,
steigern  sich  die  Fanfaren  alsbald  zu  einem  beharrlichen
Blechblas-Geschmetter,  das  durch  Mark  und  Bein  geht.  Der
Jüngste Tag („Dies irae“), schon bei Mozart ein Sturm des
Schreckens, hämmert uns bei Verdi schier zu Boden. Die Schläge
der großen Trommel, krachend wie Kanonenschüsse, dröhnen mit
vernichtender Wucht.

Landauf,  landab  erklingt  diese  monumentale  Klangvision  in
diesen Tagen, um den 200. Geburtstag von Giuseppe Verdi zu
würdigen.  Zu  diesen  Feierlichkeiten  hat  Essens  neuer
Generalmusikdirektor  Tomáš  Netopil  jetzt  eine  Version
beigetragen,  die  tiefen  Eindruck  hinterlässt.  In  der
Philharmonie malt er die Dramatik des Werks kraftvoll aus,
ohne sie mit lärmender Theatralik zu verwechseln. Herausragend
wird der Abend, weil Netopil darüber nicht den Herzenston des
Komponisten vergisst, der hier vor allem eine philanthropische
Botschaft in die Welt hinaus sendet: die glühende Bitte um
Erlösung und um Nachsicht mit der Fehlbarkeit des Menschen.

Der  Dirigent  kann  dabei  auf  das  hohe  Niveau  und  die
Differenzierungskunst  der  städtischen  Philharmoniker  bauen,
die  sein  Vorgänger  Stefan  Soltesz  ihm  in  glänzender  Form
hinterlassen  hat.  Vom  Sitzplatz  in  Reihe  4  aus  kann  die
klangliche  Balance  der  Aufführung  an  dieser  Stelle  leider



nicht beurteilt werden. Aber den erheblichen Phonstärken, die
das Orchester im Verbund mit dem Opernchor des Aalto-Theaters
und  dem  Philharmonischen  Chor  erreicht,  stehen  an  diesem
dritten  (und  letzten)  Abend  Dolce-Klänge  gegenüber,  die
zuweilen bis ins Ätherische entschweben. Durch das elegische
Mezzopiano, das Netopil dem Orchester im „Agnus Dei“ entlockt,
schimmern die Holzbläser ohne Mühe.

Dem stimmstarken Solistenquartett kann sich der Hörer ohne
Sorge anvertrauen. Der Sopran von Katia Pellegrino erklimmt
auch im größten Fortissimo-Getümmel leuchtende Höhen, wo er
ohne ein Zeichen von Anstrengung verweilt. Aber auch im Piano
setzt die Sängerin weich und geschmeidig an. Ihre Legato-Bögen
sind  bezwingend.  Die  schottische  Mezzosopranistin  Karen
Cargill  knüpft  in  der  Höhe  so  nahtlos  an  diese  helle
Stimmfarbe  an,  dass  es  zum  Erstaunen  ist.  Ihre  tieferen
Register klingen machtvoll, wenngleich zuweilen etwas unfrei.
Der  erst  28-jährige  Tenor  Alexey  Sayapin  verbindet  sein
vielversprechendes Stimmvolumen mit einer Portion Italianità,
die im Piano – erkältungsbedingt? -mitunter leicht angekratzt
klingt. Liang Li nimmt seinen markigen, ja gewaltigen Bass im
„Dies irae“ bis zum tonlosen Stammeln zurück.

Fantastisch in Form sind an diesem Abend die Chöre, die Verdis
großartig-schreckliche Visionen wie ein klingendes Fresko vor
uns ausbreiten (Einstudierung: Alexander Eberle). Todesangst
und  Gnadenbitten  stürzen  durch  die  Harmonien;  infernalisch
heulende Rufe sinken herab zu schauerlichem Flüstern. In das
jubelnde Gotteslob des „Sanctus“ stimmen die Chöre mit fast
tänzerischer  Beweglichkeit  ein.  Disziplin  und  Flexibilität,
Hingabe  und  Zurückhaltung  begegnen  uns  im  gleichsam
verschworenen Kollektiv. Das ist – ganz bewundernd gemeint –
ein starkes Stück.



Martin Kippenberger ist nicht
tot:  Premiere  am  Schauspiel
Köln
geschrieben von Eva Schmidt | 31. Oktober 2013
Ein U-Bahnschacht auf einer griechischen Insel, der nicht zum
Zug führt. Doch vielleicht ist der Metro-Bahnhof ja gar keine
Attrappe, sondern symbolisiert die Idee eines weltumspannenden
Streckennetzes? Ein Dorf braucht eine U-Bahn eigentlich auch
viel nötiger als die Großstadt, wo ohnehin immer etwas los
ist. Ist Köln ein Dorf? Weil alle sich kennen und dauernd
übereinander reden? Und die Griechen möchten auch mal weg,
eine U-Bahn-Fahrkarte können sie sich vielleicht noch leisten.
Direkt am Dom steigen sie aus und kaufen Döner. „Du Assi, das
heißt Gyros“, sagt der Türke.

Foto: Sandra Then/Schauspiel
Köln

Sieh da, es funktioniert. Der Künstler Martin Kippenberger
inspiriert zur Imitation, zur Parodie und zu einem Diskurs
über Kunst, der weniger Nonsens ist, als es scheint. In der
Nachahmung Kippenbergers steckt immer auch ein wenig echter
Kippenberger, wie schon der Katalog, also das Programmheft zum
Stück „Kippenberger“ von Angela Richter zeigt, das jetzt am
Schauspiel Köln Premiere hatte. Ein Readymade als Hommage an
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den in Dortmund geborenen Künstler, der mit 44 Jahren starb
und zum Mythos wurde. Ein Frosch, über den sich der Papst
ärgerte.

Leute aus der Kunstszene, die Kippenberger kannten, erzählen
in einer Art Doku-Fiktion on stage, wie es so mit ihm war –
und es war wild. Aber es war auch lustig, es war traurig, es
war verrückt. Es war Punk und man war bei etwas Wichtigem
dabei.

Große  Leinwände  rollen  herum,  darauf  die  Paris  Bar,  wo
Kippenberger in Berlin logierte oder das Hotel Chelsea, wo man
ihn in Köln traf. Die Schauspieler tragen 80er-Jahre-Klamotten
und feiern mit entsprechendem Sound die große Kunstparty von
damals nach. Das ist nicht nur witzig, sondern erweist sich
als angemessene Methode, einen Künstler mitsamt Lebensgefühl
zu begreifen. Oder anders ausgedrückt: Kippenbergers Geist war
plötzlich da. Gerade weil die Weggefährten nicht nur ihre
Bewunderung zelebrieren, sondern ebenso ihren Ärger und ihren
Schmerz. „Er hat es immer geschafft, dass alle irgendwie für
ihn arbeiteten“, sind solcherart Sätze oder: „Oh Gott, bloß
nicht mit dem Kippenberger ein Projekt machen, der ist völlig
unberechenbar, das wird Chaos.“

Es geht um sein Trinken, seine Liebe, sein Kind und es geht um
seinen  frühen  Tod.  Es  geht  um  Maßlosigkeit  und  Genie  und
darum, wie der Künstler im sozialen Biotop Köln agiert und
wahrgenommen wird. Es geht um die Spuren, die er mit, in und
durch andere Menschen hinterlassen hat. Textquellen für die
Theaterproduktion stammen aus Gesprächen u.a. mit Ben Becker,
Diedrich Diederichsen, Inga Humpe, Walther König, Elfi Semotan
oder Helge Malchow.

Die Schauspieler Yuri Englert, Marek Harloff, Melissa Logan,
Judith Rosmair und Malte Sundermann genießen auf Basis dieses
Textmaterials die Freiheit, je ihren eigenen Kippenberger zu
zeigen  –  ob  sie  nun  Lust  haben,  seine  blöden  Witze  in
Endlosschleife zu erzählen (Achtung: Auch das ein Zitat aus



dem Künstlerleben) oder ein bisschen wie Michael Jackson zu
tanzen.

Manchmal spielen sie auch einfach Kippenberger selbst. Aber
möchten wir nicht alle ein bisschen Kippenberger sein? Komm
los, sei kein Frosch.

Karten und Termine:

www.schauspielkoeln.de

Glanz  und  Bravour  –  der
Countertenor  Philippe
Jaroussky  im  Konzerthaus
Dortmund
geschrieben von Martin Schrahn | 31. Oktober 2013

Philippe  Jaroussky  im
Konzerthaus Dortmund: Gesang
nicht nur von dieser Welt.
Foto: Pascal Rest

Ein  Ton  wie  aus  dem  Nichts.  Stark  und  klar  geformt,  mit
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kristallinem Glanz den Raum füllend, balsamisch strömend, um
alsbald in allerlei Farben zu schimmern. Solcherart betörender
Gesang,  den  Philippe  Jaroussky  anstimmt,  scheint  kaum  von
dieser Welt zu sein. Nun, immerhin formuliert der französische
Countertenor  gerade  den  Dank  des  Aci  an  Jupiter  für  das
Geschenk der Unsterblichkeit, in Arienform gegossen von Nicola
Porpora. Da darf es schonmal engelsgleich klingen.

Der italienische Komponist gilt als Meister der barocken Opera
seria, war Zeitgenosse Vivaldis, zeitweise Konkurrent Händels
in  London,  als  es  darum  ging,  die  besseren  Stücke  und
virtuosesten  Sänger  dem  Publikum  schmackhaft  zu  machen.
Porpora schrieb mehr als 50 Opern, errang aber vor allem als
der überragende Gesangslehrer seiner Zeit eminente Bedeutung.
Einer seiner berühmtesten Schüler war der Kastrat Farinelli.
Ihm  schrieb  der  Komponist  –  zu  beider  Ruhm  –  manche
Bravourarie  auf  den  Leib.

Jaroussky  hat  sich  davon  einige  der  effektvollsten,
virtuosesten  und  koloraturreichsten  musikalischen  Rosinen
herausgepickt.  Andererseits  zelebriert  der  Counter  in
Dortmunds Konzerthaus das Verströmen lyrischer Episoden. Es
ist ein Abend der großen Gefühle: Überbordende Freude wechselt
mit Anflügen von Mitleid, Sehnsucht, unglücklicher Liebe oder
stiller  Zufriedenheit.  Das  Schatzkästlein  barocker  Affekte
öffnet sich zu unser aller Erstaunen aufs Schönste.

Dabei  wirkt  die  Körperlichkeit,  mit  der  Jaroussky  seine
stimmliche  Kunst  in  Szene  setzt,  wie  eine  Illustration
seelischer Befindlichkeiten. Das mag bisweilen den Manierismus
berühren,  wie  denn  auch  einige  der  sanften  Melodien  das
Sentiment streifen. Doch des Sängers Gestaltungskraft, zudem
seine traumwandlerische Sicherheit, ohne Brüche zwischen Alt-
und  Sopranlage  zu  changieren,  lassen  den  Hang  zur
Überzeichnung  schnell  vergessen.

Des Counters Expressivität ist übrigens nicht zu verwechseln
mit  Verkrampfung  oder  Anstrengung.  Denn  alles  Technische



scheint seiner geläufigen Gurgel kaum Mühe zu bereiten. Nur
wenn er sich in die Arie „Wie ein Schiff in mächtigem Sturm“
aus Porporas Oper „Semiramide“ vehement hineinwirft, verhärtet
sich die Stimme leicht in der Höhe, klingt ein wenig trocken.
Überwiegend aber ist Jaroussky Garant für mitreißenden Schwung
und strahlenden Glanz.

Die Ovationen sind ihm sicher, doch am Erfolg des Abends ist
auch  das  21  Köpfe  starke  Venice  Baroque  Orchestra  stark
beteiligt. Das von Andrea Marcon am Cembalo umsichtig geleitet
wird und sich stets im Dienste des Gesangs zurücknimmt, ohne
nur beiläufig zu wirken. Das sich andererseits in einigen
Instrumentalstücken,  etwa  in  Leonardo  Leos  Ouvertüre  zu
„L’Olimpiade“, als zupackend musizierendes Ensemble beweisen
kann. Mit rhythmischer Intensität und wunderbar dynamischer
Differenzierung. Nur schade, dass manche Solostellen ein wenig
verunglücken, etwa in Francesco Geminianis Concerto grosso.

Philippe Jarousskys Plädoyer aber für einen Barockkomponisten,
auf  den  zumeist  nur  Spezialisten  ihr  Augenmerk  richten,
eröffnet dem Publikum eine neue Welt. Und zugleich beweist der
Sänger,  dass  eine  Counterstimme  nicht  übermäßig  künstlich
wirken muss, bei allem, was sie etwa von einem klassischen
Sopran trennt. Dass es vielmehr möglich ist, sie in schönster
Natürlichkeit aufschimmern zu lassen. Das eben ist die große
Kunst.

 

(Der Text ist in ähnlicher Form zuerst in der WR erschienen.)



Theater  Oberhausen:  Im  Bett
mit Brecht
geschrieben von Katrin Pinetzki | 31. Oktober 2013
Ist  Theater  wie  Sex:  Die  Schauspieler  stimulieren  die
Zuschauer? Oder ist Theater ein Hospiz, in dem man der Kultur
beim Sterben zuschauen kann? Das Theater Oberhausen lädt sein
Publikum ein zum Nachdenken über Theater. „Brecht“ ist ein
Mixed-Media-Abend  auf  der  Meta-Ebene  –  eine  Mischung  aus
Puppenspiel und Schauspiel, Improvisation und Quatsch.

Im Zentrum steht Brecht, eine wundervoll gestaltete Puppe der
renommierten Puppenspielerin Suse Wächter, die an diesem Abend
auch Regie führt. Ihr Brecht misst etwa einen Meter und hat
einen  sensationell  gönnerhaft-selbstgefälligen
Gesichtsausdruck:  Wenn  er  mit  halb  geschlossenen  Lidern
pastoral um sich blickt, an seiner kalten Zigarre saugt und
mit Augsburger Zungenschlag krächzt: „Nach uns wird kommen –
nichts  Nennenswertes“  –  dann  tut  das  eigentlich  seine
Schöpferin Suse Wächter neben ihm. Doch das hat der Zuschauer
schnell vergessen.

Brecht liegt in einem riesigen Bett mit allerlei technischem
Schnickschnack  (Bühne:  Constanze  Kümmel),  inmitten  hübscher
Schauspielerinnen. Sie kommen aus dem Hier und Jetzt, surfen
nebenbei im Internet, telefonieren via Skype – und wollen mit
Brecht proben, weshalb sie ihm in einer Prüfung demonstrieren,
dass  sie  sein  Konzept  des  epischen  Theaters  samt
Verfremdungseffekt  verstanden  haben.  Mit  Wisch-Bewegungen
zaubern  sie  übereifrig  immer  neue  Infografiken  auf  die
Leinwand und präsentieren ihre Lektionen: Der Einfühlungsakt
muss  unterbunden  werden!  Jede  Geste  muss  als  theatralisch
erkennbar sein!
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Foto: Brigitte Kraemer

So richtig warm werden die Akteure mit dieser Spiel-Art jedoch
nicht,  das  wird  schnell  klar:  Brechts  Theaterkonzept  ist
Schulstoff,  ist  Geschichte  und  weit  weg  von  dem  Theater-
Verständnis  der  Schauspieler  (Susanne  Burkhard,  Angela
Falkenhan, Puppenspielerin Tine Hagemann und Publikumsliebling
Torsten Bauer in Frauenrolle).

Der Fortgang der Proben wird auch dadurch erschwert, dass ein
Text fehlt: Brecht muss zugeben, dass er leider „die Rechte
nicht hat“ – eine Anspielung auf das Gebaren der Erben des
Dichters, die nur werkgetreue Inszenierungen zulassen.

Im  Laufe  des  Abends  emanzipiert  sich  das  Ensemble  vom
Übervater,  und Brecht katapultiert sich mit einem Videospiel
selbst auf den Mond, während die Schauspieler unter Einsatz
von Theaternebel und Drehbühne ins von Brecht so verhasste
Reich der Illusionen entschwinden.

Die  Frage,  die  über  dem  Abend  schwebt  –  was  hat  Brechts
Theater uns heute noch zu sagen? – bleibt offen, was nicht
weiter schlimm ist. Ärgerlich ist, dass eine Antwort gar nicht
ernsthaft gesucht wird. Es bleibt bei der Versuchsanordnung,
den alten Brecht auf die moderne Welt treffen zu lassen. Und
was da passiert, ist allzu banal: Brecht findet den via Skype
zugeschalteten  Helge  Schneider  als  Bruder  im  Geiste
„phantastisch“;  wundert  sich  über  Spock  und  versagt  beim
virtuellen Autorennen auf ganzer Linie.
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Was würde Brecht dazu sagen, dass das heutige Publikum Theater
nicht mehr braucht, um aus der Realität zu flüchten, weil man
dies  mit  jedem  Fernseher  und  Computer  kann?  Ist  Brechts
Technik der Verfremdung heute endgültig sinnlos – oder wird
sie im Gegenteil wieder wichtig? Man hätte vom alten Brecht
gerne mehr gehört, streckenweise wurde er von seinem Ensemble
in den Hintergrund gespielt bzw. in einer an René Pollesch
erinnernden  Szene  zusammengeschrien:  Schauspieler  Bauer
rechnet darin mit den Bedingungen für Schauspieler am Theater
ab.

„Brecht“ hat viele unterhaltsame, mitunter alberne Momente;
etwa, wenn Klassiker verulkt werden: „Edel sei der Mensch,
Milchreis schmeckt gut“. Insgesamt wirkt die Produktion noch
ein wenig unfertig, gut einstudierte Szenen wechseln ab mit
arg improvisiert wirkenden. Auch für ein Theaterlaboratorium
fehlt es an Stringenz.

Verzichtbar:  Giuseppe  Verdis
„La Traviata“, aufgewärmt in
Duisburg
geschrieben von Werner Häußner | 31. Oktober 2013
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Strahlend  schön  und  elend
einsam:  Violetta  (Brigitta
Kele)  in  Andreas  Homokis
„Traviata“ in Duisburg. Foto
Hans Jörg Michel

Ist das Hauptstadtoper? Ist das die Deutsche Oper am Rhein,
einst ein viel gepriesenes und beachtetes Institut, das über
Deutschland hinaus künstlerische Akzente gesetzt hat? Nach der
Premiere einer nun zum dritten Mal aufgewärmten „La Traviata“
am  Opernhaus  Duisburg  stellen  sich  solche  Fragen  noch
drängender  als  sonst.

Ein Blick auf den Premierenplan der Deutschen Oper am Rhein:
„Luisa  Miller“  in  Düsseldorf  –  eine  Inszenierung  aus  der
vergangenen  Saison.  „La  Traviata“  als  zweiter,  denkbar
unorigineller Beitrag zum Verdi-Jahr 2013 – eine Inszenierung
aus dem letzten Jahrhundert von Andreas Homoki, seit 1996 in
Leipzig im Repertoire, 2006 und wieder im Frühjahr 2013 in
Bonn gezeigt. Die „Csárdásfürstin“ – ebenfalls aus der letzten
Spielzeit. „Die Zauberflöte“ – ein Import aus Berlin. Und so
heißt die erste kreative Neu-Tat „Lohengrin“ – im Januar 2014!
Im Klartext: Die erste Hälfte der Spielzeit am Institut des
bis 2019 verlängerten Intendanten Christoph Meyer bringt keine
einzige  tatsächliche  Neuproduktion.  Und  die  Auswahl  der
gezeigten Opern könnte biederer nicht sein.

Der wirkliche „Skandal“ ist nicht der missglückte „Tannhäuser“
im Mai, denn Risiken gehören zum Theater und Flops auch. Es
ist  die  schleichende  Entkernung  eines  einst  wegweisenden
Hauses, das sich offenbar davon verabschiedet, Opernkunst mit
einem eigenen, klar konturierten Profil anbieten zu wollen und
sich  auf  ein  massen-  und  kassenkompatibles  Repertoire
zurückzieht.  Wären  da  nicht  die  drei  Wiederaufnahmen  der
hochkarätigen  Britten-Inszenierungen  von  Immo  Karaman  im
Oktober/November,  der  Spielplan  könnte  nicht  austauschbarer
sein.



Schnell  verblüht:  Kamelien
umgeben  Violetta  (Brigitta
Kele)  auf  Frank  Philipp
Schlößmanns  Bühne  zu  „La
Traviata“.  Drohend  im
Hintergrund:  der  alte
Germont  (Laimonas
Pautienius). Foto: Hans Jörg
Michel

Über Andreas Homokis Inszenierung ist in den letzten beiden
Jahrzehnten  genug  gesagt  worden;  sie  zeigt  sich  in  ihrer
konzeptionellen Stringenz ungebrochen. Konzentriert auf eine
Traviata, die eher eine „vom Weg gestoßene“ als eine „vom Weg
abgekommene“ Frau ist, von der Masse bedroht und ausgespuckt
in  die  Einsamkeit  einer  kalten,  spiegelglatten,
blauschimmernden  Fläche.

Frank  Philipp  Schlößmanns  Bühne,  sinnig  ausgeleuchtet  von
Volker  Weinhart,  lässt  alles  weg,  was  von  den  Menschen
ablenken könnte, die ihre Beziehungen auf immer zerstören.
Nicht nur diejenige zwischen Violetta, dem gesellschaftlichen
Geschöpf des cholerischen Barons Douphol, und dem linkischen,
aufgeregten Bürschchen aus der Provinz. Sondern auch zwischen
dem mit seinen Ehrbegriffen gepanzerten Germont und seinem
Sohn. Der Blick, den Alfredo über die tote Violetta hinweg
seinem Vater zuwirft, lässt für die Zukunft dieser Familie
nichts mehr hoffen.

Mit solchen Momenten hat Co-Regisseur Mark Daniel Hirsch die



alte Homoki-Inszenierung merklich aufgefrischt. Er kann auf
das präzise Spiel der Protagonisten setzen, das bis in die
kleinen, dennoch wichtigen Rollen hinein trägt: Auf Cornel
Frey, der dem Gastone etwas von einem schmierigen Varieté-
Conferencier gibt. Auf die Flora Sarah Feredes, die leuchtend
singt,  sich  aber  dem  hilfesuchenden  Arm  ihrer  Freundin
Violetta wie alle anderen entzieht. Oder auf Bruno Balmelli
als Douphol, der Violetta schon Scheine ins Decolleté stopft,
bevor Alfredo seinen schüchternen Auftritt hat. Dass der Baron
im zweiten Akt wie ein Duisburger Vorstadtschläger gebändigt
werden muss, verzeichnet den latenten Zynismus dieser Figur
ins  Grobe:  Ein  Mann  wie  Douphol  würde  sich  wegen  einer
Kurtisane nie die Hände schmutzig machen.

Gesungen wird – und das steht symptomatisch für die Verdi-
Interpretation  heute  –  weder  technisch  noch  stilistisch
einwandfrei. Da mag der Beifall noch so herzlich rauschen:
Auch Laimonas Pautienius, der Publikumsliebling des Abends,
hat als bedrohlich als schwarzer Schatten auftauchender Vater
Germont nicht den rund und ausgeglichen geformten Bariton, den
diese Partie fordert. Zwar singt er sich im Lauf des Abends
von seinen verfärbten Mundhöhlen-Tönen frei, aber die Stimme
schwingt  nicht  ebenmäßig,  klingt  nicht  natürlich:  ein
angespannt-flackriger Ton, keine schmiegsame Phrasierung. „Di
Provenza …“, die belcantistische Nagelprobe für jeden Verdi-
Bariton,  klingt  unstet,  im  Vibrato  manchmal  holprig,  auch
nicht elegisch abgetönt.

„Als Zeugen rufe ich euch –



hier habe ich sie bezahlt!“
Jussi  Myllys  (Alfredo)  und
Brigitta  Kele  (Violetta).
Foto: Hans Jörg Michel

Der Alfredo des Abends, der Finne Jussi Myllys, kämpft sich
durch die Partie, dass man Erbarmen haben möchte. Schon im
ersten Duett mit Violetta wird der dünne, jammernde Klang
seines Tenors abgeschlagen. In „De‘ miei bollenti spriti“ zu
Beginn des zweiten Akts zwingt er die Phrasen vergeblich auf
den Atem, verliert an den heiklen hohen Stellen den Kontakt
mit der Stütze und bildet fragil-heisere Töne. Für Verdi hat
diese Stimme keine Fülle, keinen Kern, keine expansive Kraft
und keine Reserve – von Farben oder stilistischen Finessen
ganz  zu  schweigen.  Wer  ist  für  eine  solche  Besetzung
verantwortlich?

Und Brigitta Kele ist vor allem eine Besetzung für’s Auge.
Eine  glanzvolle  Erscheinung,  wie  sie  im  Vorspiel  schlank,
hochgewachsen  und  schön,  in  der  edlen  weißen  Robe  der
Kostümbildnerin Gabriele Jaenecke alleine mit ihren Juwelen
auf  der  Bühne  wartet.  Nervosität  beim  Debüt  in  einer  so
prominenten Rolle ist natürlich; so muss nicht jeder Ton auf
der Goldwaage gewichtet werden. Aber wenn in der großen Szene
„È strano ….“ die Stimme immer wieder nach hinten rutscht,
wenn die Koloraturen mit aufgerissener, gerade noch erreichter
Höhe unschön erzwungen werden, die Töne merklich gezwungen
klingen, muss doch ein Fragezeichen gesetzt werden.

Der zweite und dritte Akt kommen Kele merklich entgegen; im
Duett mit dem fordernd, fast aggressiv auftretenden Germont
kann sie mit damenhafter Noblesse, aber auch todesbewusster
Resignation überzeugen. Nur wenn sie im dritten Akt immer
wieder gaumige Töne produziert, zeigt sich, dass an der Partie
technisch  noch  einiges  zu  arbeiten  wäre.  Vom  Chor  der
Deutschen Oper am Rhein hört man zuverlässige Solidität, von
den Duisburger Philharmonikern viel Willen zur Gestaltung und



zur Formung expressiver Details, aber auch unschön schrille
Violinen und grob-lautstarke Momente.

Lukas Beikircher sucht nicht nur die ätherische Schönheit der
Verdi’schen Kantilenen und die sanfte Pianissimo-Verzauberung,
sondern will die Musik am dramatischen Geschehen orientieren
und folgt damit Verdis Intentionen. Das Legato bekommt bei ihm
Gewicht, die Phrasierung wird beredt. Das Tempo unterstreicht
die untergründige Spannung, das Getriebensein der Menschen auf
der Bühne. Auch wenn der Dirigent damit manchmal den großen
Bogen opfert: sein Konzept hat gute Argumente für sich. Das
alles ändert nichts daran, dass diese „Traviata“ als Beitrag
zum  Verdi-Gedenkjahr  und  als  Ergänzung  des  Rheinopern-
Repertoires verzichtbar ist.

Eine  schonungslose
Lebensbilanz  –  Paul  Austers
„Winterjournal“
geschrieben von Frank Dietschreit | 31. Oktober 2013
Im  „Winterjournal“  zieht  Paul  Auster  eine  Bilanz  seines
Lebens. Der Autor, er ist jetzt Mitte 60, spürt, dass sein
Körper allmählich schwächer wird. Dass all die Krankheiten,
Unfälle  und  Panikattacken,  die  ihn  sein  ganzes  Leben
heimgesucht haben, nicht spurlos an ihm vorbei gegangen sind.

Es wird Zeit, ehrlich und schonungslos zurückzublicken, sich
ein paar vielleicht unangenehme Wahrheiten einzugestehen und –
anders  als  in  all  seinen  Romanen,  in  denen  er  mit
autobiografischen Facetten fintenreich spielt – sein wahres
Ich  zu  offenbaren:  „Sprich  jetzt,  bevor  es  zu  spät,  und
hoffentlich kannst du so lange sprechen, bis nichts mehr zu
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sagen ist. Schließlich verrinnt die Zeit.“

Paul  Auster  gehört  zu  den  bedeutendsten  amerikanischen
Gegenwartsautoren.  Ob  mit  der  „New-York-Trilogie“  oder  der
„Brooklyn-Revue“, ob mit „Der Mann im Dunkel“ oder „Sunset
Park“: Immer wieder hat Auster die Möglichkeiten der Literatur
neu vermessen und furios mit Erzählweisen jongliert. Jetzt
lässt der 1947 in Newark/New Jersey geborene Autor Stationen
seines  Lebens  Revue  passieren,  sucht  nach  Fixpunkten  und
zentralen Motiven, die sein Leben und sein Werk geprägt haben.
Er  lässt  Kindheit  und  Studienjahre,  gescheiterte
Liebesbeziehungen und Auslandsreisen aufleben, seine Gedanken
drehen  sich  um  Todes-Erfahrungen,  gefährliche  Stürze  und
lebensbedrohliche  Krankheiten,  plötzliche  Herzattacken  und
seltsame Unfälle.

Es geht um den allmählichen Verfall, die Nöte des Alters, die
Schicksalhaftigkeit des Lebens und um den Zufall, der so oft
darüber entscheidet, ob und wie wir weiterleben dürfen. Auster
sagt  „Du“,  spricht  mit  sich  wie  mit  einem  Fremden,  sucht
zugleich Nähe und Distanz zu den Geheimnissen und Abgründen
seines Lebens: Das „Winterjournal“ ist keine konventionelle
Autobiografie,  sondern  eine  kunstvolle  Collage  aus
philosophischen  Betrachtungen,  poetischen  Impressionen  und
intimen Bekenntnissen, ein emotional mitreißendes, gedanklich
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vertracktes und literarisch subtiles Buch.

Nach der Lektüre des „Winterjournals“ liest man die Romane
Austers vielleicht nicht neu und anders, aber man versteht
jetzt viel besser, wie tief seine Bücher im Autobiografischen
wurzeln, dass er all die Zufälle, Unfälle und Todes-Ängste,
die seine Protagonisten erleiden, auch selbst erlebt hat. Aber
während er das Autobiografische im Roman literarisch kunstvoll
tarnt und vernebelt, entblößt er im „Winterjournal“ wirklich
sein Ich: Er beschreibt sich als einen „verwundeten Menschen“
mit einem „verkrüppelten Ich“, der sich bei existenziellen
Gefahren in Krankheiten flüchtet.

Auster gesteht, dass er ein „Sklave des Eros“ ist, dass er zu
viel  Alkohol  trinkt  und  zu  viele  Zigarillos  raucht:  eine
schonungslose Reise zu sich selbst und zugleich eine zärtliche
Liebeserklärung  an  seine  Frau,  die  Schriftstellerin  Siri
Hustvedt, mit der er jetzt schon seit 30 Jahren glücklich
verheiratet ist.

Auster  erinnert  sich,  wie  er  als  Kind  nur  knapp  dem  Tod
entkam, als ein Blitz direkt neben ihm einschlug und seinen
Freund tötete; er erzählt, wie er als junger Schriftsteller in
Paris herumlungert und bei einer Prostituierten landet, die
Baudelaire-Gedichte auswendig rezitieren kann; er denkt daran,
wie seine erste Ehe kläglich scheitert und wie er das Leben
seiner zweiten Frau bei einem von ihm verschuldeten Autounfall
fast aufs Spiel setzt.

Während  Auster  berichtet,  wie  oft  er  dem  Tod  schon  knapp
entkommen ist, haben draußen, vor seinem Haus in Brooklyn,
Nebel, Schnee und Eis New York fest im Griff. Er schaut auf
seinen Körper und fragt sich, „wie viele Morgen“ ihm noch
bleiben,  jetzt,  wo  er  „in  den  Winter  seines  Lebens
eingetreten“  ist.

Paul  Auster:  Winterjournal.  Aus  dem  Englischen  von  Werner
Schmitz. Rowohlt Verlag, Reineck 2013, 254 S., 19,95 Euro.



(Auch als Hörbuch: Gelesen von Burghart Klaußner. Der Audio
Verlag, 6 CDs).

Jetzt  auch  im  Kulturkanal:
Lamento über den erbärmlichen
Zustand der Straßen
geschrieben von Bernd Berke | 31. Oktober 2013
Das  höchst  zweifelhafte  Geschäftsgebaren  des  Limburger
Bischofs beschäftigt offenbar weite Teile der Nation – und
also  gab’s  einen  ARD-„Brennpunkt“  dazu.  Doch  jetzt  mal
nüchtern betrachtet: Über den Herrn werden wir noch ein paar
Tage oder schlimmstenfalls Wochen reden. Der Zustand unserer
Straßen wird uns hingegen noch viele Jahre lang aufregen. Also
bin  ich  meinem  Vorhaben  treu  geblieben  und  habe  mir  die
Sendung  „Geflickt  und  zugeschüttet  –  Schlaglochrepublik
Deutschland“ angesehen.

„Die Republik bröckelt“

Dem knackigen Titel nach zu urteilen, ist das ganze Lamento
wohl bei RTL gelaufen? Weit gefehlt. Wenn’s drauf ankommt,
findet man auch beim kulturgeneigten Kanal 3Sat markige Worte.
Dann klingen die Sätze beispielsweise so: „Deutschland bremst
sich  aus.“  Oder  auch  so:  „Die  Republik  bröckelt.“  Oder
klischeehaft  wie  in  der  Schlussbilanz:  „Straßen  sind  die
Lebensadern  unserer  mobilen  Gesellschaft.“  Wer  hätte  das
gedacht?
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Vor  allem  der  stetig
wachsende  Schwerlastverkehr
setzt den Straßenbelägen zu.
(Foto: © ZDF/Sven Kiesche)

Die Straßenbau-Industrie könnte Carsten Binsacks Film künftig
glatt für ihre Lobbyarbeit einsetzen. Denn allüberall wird
hier  dringlicher  Nachholbedarf  ausgemacht  und  eingefordert,
vor allem in den finanziell klammen Kommunen. Mindestens 6,5
Milliarden Euro seien jährlich zusätzlich erforderlich, um die
Straßen wieder in einen annehmbaren Zustand zu versetzen. Da
wir alle täglich Erfahrungen mit Schlaglöchern machen, ist
auch sicher etwas dran am Befund.

Nuancen gingen verloren

Doch im Eifer des Gefechts gingen auch schon mal die Nuancen
verloren. An einer Stelle hieß es, 40 Prozent aller deutschen
Straßen seien „stark geschädigt“, später dann war abermals von
jenen  40  Prozent  die  Rede,  allerdings  mit  der  deutlich
harmloseren  Bezeichnung  „beschädigt“.  Mit  Verlaub,  das  ist
nicht nur ein sprachlicher Unterschied.

Immer und immer wieder hieß es, der teilweise erbärmliche
Zustand  der  Verkehrs-Infrakstruktur  gefährde  auch  die
Volkswirtschaft. Das ist sicherlich richtig, doch hier wurde
es einem geradezu perfide eingehämmert.

Moniert  wurde  vor  allem  die  bloße  „Flickschusterei“  am
Bestand: Kaltasphalt aufs Schlagloch gekippt, planiert – und
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fertig. Doch schon bald bricht an selber Stelle wieder die
Straßendecke auf. Der TV-Beitrag plädierte folglich für eine
nachhaltige Grundsanierung, die auf Dauer günstiger komme.

Streifzug durch Asphalt-Labore

Die  interessanteren  Teile  des  Reports  führten  in
Versuchsanstalten und Labore, wo Fachleuchte vieler Fakultäten
(Ingenieure, Chemiker, Geologen usw.) über neue, haltbarere
Straßenbeläge nachdenken. Das eine Team testet neue Bitumen-
Zusammensetzungen,  das  andere  recycelt  abgetragene
Straßenreste und veredelt sie mit Wachs und Öl zum erneuten
Gebrauch.

Doch solche frischen Ideen kämen viel zu langsam zum Zuge,
ließ Carsten Binsack verlauten. Hie und da schien er dabei
allzu  technikgläubig  und  unkritisch  zu  sein.  Fragen  nach
etwaigen wirtschaftlichen Interessen kamen beim ihm gar nicht
erst auf. Er dachte nur in eine Richtung.

Blick in die fernere Zukunft

Auch um den beklagenswerten Zustand der Brücken ging es, und
da kann einem tatsächlich angst und bange werden. Wir wollen
mal inständig hoffen, dass deutsche Experten – wie von einem
Beteiligten  behauptet  –  tatsächlich  ungleich  bessere
Prüfsysteme haben als die US-Kollegen. In Minneapolis stürzte
2007 eine Brücke mitten im Berufsverkehr ein…

Wie so manche Straßenbaukolonne die Schlaglöcher, so füllte
auch  der  TV-Reporter  hie  und  da  nur  notdürftig  seine
Themenlücken. Zwischendurch ging es nämlich gar nicht mehr um
Straßenschäden,  sondern  gleich  um  Stauvermeidung,
Abgasreduzierung und die „Intelligente Straße“ der Zukunft,
die als Kunststoffhaut mit Sensoren versehen wird, dadurch
alle  Risiken  erfasst  und  die  entsprechenden  Infos  den
betroffenen Autofahrern in Echtzeit übermittelt. Schöne neue
Welt. Aber bis dahin fahren wir noch so manchen Kilometer.



Kindheit und Pubertät in der
hessischen  Provinz:  Andreas
Maiers Roman „Die Straße“
geschrieben von Bernd Berke | 31. Oktober 2013
Wie  macht  Andreas  Maier  das  bloß?  Von  ihm  geschildert,
erscheint  der  ganz  normale  Alltag,  wie  ihn  viele  von  uns
früher erlebt haben, auf einmal so anders und befremdlich,
doch plötzlich auch so ungeahnt kenntlich.

„Die Straße“, der gewiss stark autobiographisch geprägte Roman
(über die Gattungsbezeichnung für diese Abhandlung ließe sich
trefflich streiten) des 1967 in Bad Nauheim geborenen Autors,
führt abermals in die hessische Provinzkindheit und in die
Pubertät eines Jungen in den 1970er und frühen 80er Jahren.
Die Wetterau rund um Friedberg/Taunus wird bei diesem breit
angelegten Projekt (bisher u. a.: „Wäldchestag“, „Onkel J“,
„Das Zimmer“, „Das Haus“) zum literarischen Gelände besonderer
Güte. Und wieder einmal zeigt sich, wie sehr die Provinz auch
die Welt bedeuten kann.
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Auch diesmal handelt es sich um eine langsame Einkreisung der
Verhältnisse. Es beginnt just mit der Straße und dem anfangs
angstvollen Gang aus dem elterlichen Haus in andere Häuser.
Dort  ist  zunächst  alles  bestürzend  fremd,  obwohl  doch
eigentlich so furchtbar ähnlich wie in den täglich vertrauten
Zimmern der eigenen Familie.

Heikle Berührungen

Nach und nach werden familiäre und darüber hinaus reichende
Netzwerke sichtbar, die vor allem aus (vorwiegend heiklen,
verbotenen oder verweigerten) Berührungen bestehen. Wie die
Väter damals die Freundinnen ihrer kleinen Töchter auf den
Schoß genommen haben. Wie sich die zu kurz gekommenen Mütter
mit den kindlichen Söhnen mittäglich ins Bett begeben haben,
um  ach  so  harmlose  Zärtlichkeiten  auszutauschen,  wenn  die
Männer  zur  Arbeit  waren.  Wie  etwas  später  die  Mädchen
untereinander – so auch die Schwester des Erzählers mit ihrer
Clique  –  Körperspiele  rund  um  die  sexuelle  Initiation
vollführt haben. Wie dieser Erzähler damals noch gar keine
Begriffe hatte für all das, was sich da ringsum abspielte…

Die Beobachtungen fügen sich zu einer streckenweise aufregend
dichten  Studie  zwischen  Kindheit  und  Adoleszenz,  zwar
zeitbedingt  getönt,  doch  auch  darüber  hinaus  gültig.
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Das Ausmaß der Verdrängung

Und weiter, mit zunehmendem Alter hinaus auf die Plätze und in
die Gassen der Altstadt, wo ganze Kohorten schmieriger alter
Männer nicht nur Blicke auf die blühende Jugend erhaschen,
sondern am liebsten zugreifen wollen. Zugleich bildet sich in
der  Siedlung  eine  Bürgerwehr,  als  von  einem  Unhold  und
Exhibitionisten  geraunt  wird.  Welch  eine  enge  Spießerwelt,
welches Ausmaß an Verdrängung und Verlogenheit! Da wird manche
Erinnerung für viele Jahre verhüllt – und kommt vielleicht
eines Tages unversehens wieder hoch.

Von Normalität kann rundum nicht die Rede sein, allenfalls vom
nicht  in  Frage  gestellten  Sosein  einer  buchstäblich
erdrückenden Mehrheit. Da wagt sich auch die erwachende Lust
der Jungen eher als Angstlust, als Gemisch aus Ekel und Gier
hervor.

Anleitungen zur Sehnsucht

In diese verkorkste Gemütslage stieß alsdann die „Bravo“ mit
ihren  abgezirkelten  Sexualtipps,  dargebracht  in  dürrer
Doktorsprache. Es war, so heißt es hier sinngemäß, wie ein
starrer  Plan  der  Sehnsucht  und  des  Begehrens,  den  die
Jugendlichen in allen westdeutschen Gegenden getreulich nach
Text- und Gefühls-Bausteinen ausführen sollten. Und so haben
denn alle mehr oder weniger dieselben Sätze in ihre Tagebücher
geschrieben.  Später  werden  Nackthefte  oder  auch  harte
Pornographie  solche  gemeinsamen  Strukturen  vorzeichnen.  Wie
denn überhaupt und andererseits das bloße Leben, das sich über
alle Individuen erhebt und sprachlich kaum zu fassen ist,
zentrales Thema und Triebkraft dieses Buches ist.

Sodann  die  eigentliche  Jugendzeit,  mithin  die  großen
Verheißungen von Freiheit. Die schier unverwundbaren Gruppen
auf dem Marktplatz, die in der Hierarchie obenan stehenden
„Königspaare“,  von  allen  bewundert.  Solche  Beobachtungen
gipfeln in Sätzen, die die wundersame Aura nicht nur jener



Jahre, sondern wohl aller Jugendzeiten erfassen: „Für viele
wird es später ihre größte Zeit gewesen sein, als sei das Sein
genau  einmal  gewesen,  nämlich  da.  Einmal  ganz  und  gar
wirklich. Und sie mittendrin. Und alles eigentlich für sie.“

Traum von Amerika

Maier verwendet zumeist eine recht einfache, gleichwohl nicht
ungeschliffene Sprache, die sich dem Alltäglichen anschmiegt
und sich der Realität Schritt für Schritt nähert, zögerlich,
vorsichtig,  jedoch  umso  zielsicherer.  Wie  zum  Ausgleich
verstören dann aber jene kurzen Passagen, die die Beschreibung
unterbrechen und überwölben; reflektierende Einsprengsel, die
aufgeladen sind mit elaborierter Begrifflichkeit wie aus einer
soziologischen Studie. Sie wirken demgemäß wie Fremdkörper.

Den vagen, ungefähren Traum von Amerika, dem sich die Mädchen
der  Wetterau  überließen,  die  an  Deutschland  zu  ersticken
meinten,  greift  Maier  ebenfalls  auf.  Es  war  wohl  die
massenhaft befolgte Regel, dass die zahlreich im Hessischen
stationierten  GIs  zum  Zuge  kamen.  In  diesem  Zusammenhang
erzählt  Maier  die  vordergründig  groteske,  im  Grunde  aber
zutiefst  betrübliche  Geschichte  eines  amerikanischen
Austauschschülers und kommt damit zurück auf die abgründige,
noch  unbegriffene  Traurigkeit,  die  schon  so  manchen
Kindheitstag  verdunkelt  hatte.

Andreas  Maier:  „Die  Straße“.  Roman.  Suhrkamp  Verlag.  194
Seiten. 17,95 Euro.

Ansichten  eines
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Hörbuchjunkies  (7):  München
tut dem Franz Eberhofer gar
nicht gut
geschrieben von Rudi Bernhardt | 31. Oktober 2013
Tja, nun hat es auch Franz Eberhofer aus Niederkaltenkirchen
bei Landshut d‘erwischt. Der bodenverhaftete Kriminale, der
mit dem dörflichen Freundeskreis in engstem Kontakt und dem
Birkenberger,  Rudi  in  schier  Ehepaar  ähnlicher  Beziehung
komplizierte Fälle löst, die sich Autorin Rita Falk ausgedacht
hat, er hat einen klaren Durchhänger. „Sauerkrautkoma“ heißt
der fünfte Eberhofer-Krimi, und in ein solches verfiel der
Plot des Romans zeitweilig. Kurz: Hätte ich keinen seiner
Vorgänger gehört, fände ich das Hörbuch recht unterhaltsam. Da
ich  aber  alle  vier  dieser  Niederkaltenkirchen-bei-Landshut-
Saga genussvoll zu mir nahm und mich bisweilen tränenlachend
bei meiner gesellschaftlichen Umgebung zum Deppen machte, ist
mein heuriges Urteil: Ganz nett, aber diesmal wie alle anderen
auch.

Franz  Eberhofer,  der  ja  mittlerweile  als  die
Allzweckgeheimwaffe Bayerns im Kampf gegen vor lauter Dummheit
nachgerade  geniale  Rechtsbrecher  gilt,  wird  von  der
übergeordneten  Behörde  versetzt.  Im  heimatlichen
Niederkaltenkirchen bei Landshut ist er den hohen Damen und
Herren  zu  schade,  er  soll  München  mit  seinen
ermittlungstechnischen Alleingängen (natürlich gemeinsam mit
dem Rudi) zur Gauner freien Zone machen. Daheim wird’s derweil
von dem Simmerl (weltbester Metzger und Leberkäs-Bäcker) sein
Bub‘ gerichtet.

Und kaum an der Isar, da landet unverhofft eine weibliche
Leiche im Kofferraum von dem Papa sein Auto, das zuvor beim
Familienbesuch in der Landeshauptstadt vom Parkplatz geklaut
worden war. Rätsel über Rätsel, die natürlich vom Franz in
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gewohnter Weise gelöst werden.

In gewohnter Weise? Na, eben nicht. Der Franz passt nicht nach
München.  Der  kann  so  was  nur  in  Niederkaltenkirchen  bei
Landshut. Zu wenig Schrulliges vom kiffenden Papa, zu wenig
Köstliches aus der Küche der Oma, die immer nur dann was hört,
wenn sie beschlossen hat, das auch zu wollen. Zu wenig vom
Freundeskreis  (Metzger  Simmerl,  Wirt  Wolfi,  Klempner
Flötzinger), dafür etwas zuviel von der Susi, die zu ehelichen
sich der Franz nun doch entschlossen hat. Na, vielleicht nicht
von der Susi, aber von den ganzen Hochzeitsvorbereitungen. Es
fehlt  dem  „Koma“  eindeutig  an  der  Authentizität  des
bayerischen  Dorfes  und  seiner  verrückten  Gemeinschaft.  Es
fehlt  dem  Münchner  Eberhofer  eindeutig  am  anarchischen
Ermittlungsgeschehen. Und es fehlt dem Krimi-Plot vollkommen
die schräge Note und der „Och-Effekt“, den seine Vorgänger
 auszeichneten.

Was ist nur aus der fröhlichen Gesellschaft geworden, die
einst die Susi aus Italien zurück holte. Wo sind die verbalen
Sticheleien zwischen dem Franz und seinem unfehlbaren Bruder
Leopold, dem nun auch noch Eheweib Panida nebst Töchterchen
abhanden zu kommen drohen. Wo bleiben die unvergleichlichien
Szenen, in denen Franz seine Oma durch die Weltgeschichte
kutschieren muss, weil die doch dringend die Sonderangebote
des wohnortnahen Einzelhandels einsammeln muss.

Rita Falk ist diesmal arg in den Trott der handelsüblichen
Krimi-Autoren gestolpert, was dem fünften Fall nicht gut tat.
Aber, ich gebe ja die Hoffnung nicht auf. Der sechste wird
hoffentlich kommen, dann erfahre ich sicher, was auch dem kurz
vor knapp nun doch nicht verheiratetem Paar geworden ist, das
der  Lamborghini-Fahrer  mit  der  von  ihm  entführten  Susi
anstellt, was Oma zum Trost ihrem Enkel zubereiten wird und
woran der Birkenberger Rudi sich beim ermitteln diesmal den
Magen verdirbt.

Und  vielleicht  hat’s  den  Franz  dann  auch  wieder  nach



Niederkaltenkirchen bei Landshut zurück verschlagen, denn er
ist und bleibt kein rechter Großstadtermittler.

Lizenz  zur  Wiederbelebung:
William  Boyds  James-Bond-
Roman „Solo“
geschrieben von Frank Dietschreit | 31. Oktober 2013
James Bond, und das kommt selten vor, ist ein wenig ratlos.
Der  Auftrag,  den  er  von  M,  seinem  Pfeife  schmauchenden
Vorgesetzten, erhalten hat, klingt dem Geheimagenten mit der
Lizenz zum Töten allzu vage. Wie er es bewerkstelligen könnte,
den im afrikanischen (Fantasie)-Staat Zanzarim ausgebrochenen
Bürgerkrieg  zu  beenden,  ist  dem  britischen  Agenten  ein
völliges Rätsel.

Keinen Schimmer hat er, wie er die gefährlichen Frontverläufe
überwinden und in die abtrünnige Region des Landes gelangen
soll,  um  dort  den  einflussreichen  Stammesführer  und
militärischen Kopf des Aufstandes zu kontaktieren und, wenn
nötig, auszuschalten.
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Bond hat weder eine Waffe dabei noch Verbündete, die ihm zur
Hilfe eilen könnten. Er besitzt keine Informationen über die
Hintergründe  des  Blutvergießens  und  weiß  nicht,  welche
Interessen  Großbritannien  in  dem  Konflikt  vertritt.  Aber
gerade dann, wenn alles ziemlich verwirrend und aussichtslos
erscheint, läuft 007, der Agent, der bekanntlich gern Wodka
Martini (geschüttelt, nicht gerührt) trinkt, noch stets zur
Hochform auf.

Gut in Form ist auch der Autor William Boyd. Das ist vonnöten.
Denn wer, sechzig Jahre nach der Veröffentlichung des ersten
James-Bond-Romans,  von  den  Nachlass-Verwaltern  des
verstorbenen  Ian  Fleming  auserkoren  wird,  die  legendäre
Buchreihe um einen weitere offizielle Folge zu erweitern, muss
mit allen kriminalistischen Tricks und literarischen Wassern
gewaschen  sein.  Dass  William  Boyd  in  „Solo“  mit  einer
gehörigen  Portion  Selbstironie  an  die  Machart  und  die
Klischees  der  Ian-Fleming-Thriller  anknüpft  und  doch  einen
eigenen, literarisch raffinierten Ton und eine ausgeklügelte,
politisch  aufgeladene  Story  findet,  ist  kein  geringes
Verdienst.

Bond  und  Boyd:  das  passt.  Denn  Boyd  hat  einen  Hang  zum
Fintieren. Mit einer Ausstellung und einer Biografie über den
frei erfundenen Maler „Nat Tate“ hielt er viele zum Narren; in
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„Ruhelos“, „Einfache Gewitter“ und „Eine große Zeit“ spielte
er furios mit Elementen der Spionageliteratur. Dass der in
Ghana geborene Brite, der heute in London und Südfrankreich
lebt,  für  seinen  James-Bond-Roman  nach  Afrika  zurückkehrt,
liegt  auf  der  Hand:  Mit  dem  permanenten  Chaos  der
postkolonialen Revolutionen kennt er sich bestens aus; auch
damit, dass der von Stammesfehden geschundene Kontinent immer
wieder  für  Stellvertreterkriege  herhalten  muss  und  zum
Spielball wirtschaftlicher Interessen der Großmächte wird.

Wir schreiben das Jahr 1969: Der Mensch hat den Mond betreten,
in den westlichen Metropolen rebellieren die Studenten, die
Dritte Welt kämpf um ihre Freiheit, in England herrscht der
Bombenterror  der  IRA.  Und  um  den  Hunger  nach  Öl  –  als
Schmiermittel des Fortschritts – zu befriedigen, sind alle
Mittel recht. Nicht einfach für den passionierten Frauenhelden
und  notorischen  Zyniker  Bond,  sich  in  der  politisch
aufgeladenen Gemengelage zurechtzufinden. Um in dieser heute
fast  schon  archaisch  anmutenden,  internetfreien  Kampfzone
Erfolg zu haben, braucht Bond viel Glück und Verstand, ein
paar  seltsame  Zufälle  und  natürlich  das  eine  oder  andere
willige Bond-Girl.

Boyd lacht sich geradezu ins Fäustchen, wenn er die alten
Macho-Klischees aufwärmt und Bond durch ein Gewitter aus Sex
und Gewalt taumeln lässt. Doch irgendwann verliert der schwer
verletzte Agent den Überblick und wirft alle Regeln über Bord:
Was ihm in Afrika an Verrat widerfährt, weckt Rachegefühle.
Und  so  macht  er  sich  auf,  um  –  solo  –  ein  paar  offene
Rechnungen  zu  begleichen.  Einige  überraschende  Wendungen
warten auf ihn – und die Erkenntnis, dass sich hinter schönen
Fassaden oft hässliche Menschen verbergen. Das ist wahrlich
nicht neu, aber immer wieder spannend.

William Boyd: „Solo“. Ein James-Bond-Roman. Aus dem Englischen
von Patrizia Klobusiczky. Berlin Verlag, 365 Seiten, 19,99
Euro.



(Das  Hörbuch  ist  bei  Osterwold-Audio  erschienen,  als
ungekürzte Lesung von Dietmar Wunder: 8 CDs, 19,99 Euro)

Zwischen  Wehmut  und
Wäschekörben  –  Glückauf  für
die Erstsemester
geschrieben von Britta Langhoff | 31. Oktober 2013
Wenn ich bisher dachte, das amtlich anerkannte Synonym für
„Zimmer  aufräumen“  bei  Jugendlichen  wäre  „alles-in-den-
Wäschekorb-stopfen“, kenne ich nun auch die zweite Variante:
„Alles-in-Kisten-stopfen“.  Die  justament  angemietete
Studentenbude will gefüllt sein. Das neue Semester beginnt,
erstmalig auch für meinen Sohn.

Meine Güte, hatte er schon immer so ein großes Zimmer und
wieso ist das in den letzten 10 Jahren niemandem aufgefallen?
Da stand er also, das große Kind, inmitten seiner Kisten,
seiner neuen Matratze, die des studentischen Hochbettes harrte
und freute sich. Auf das, was kommen wird. Und ich versteckte
meine  Wehmut  hinter  platten  Wäschekorb-Synonymen.  Doch  bei
aller Wehmut freue ich mich auch. Für ihn und mit ihm.

Die  Bedenken  waren  ja  groß  gewesen.  Ich  hatte  mehrfach
berichtet  und  gewettert.  Der  doppelte  Abi-Jahrgang,  das
Bildungssystem  im  Allgemeinen,  mit  heißer  Nadel  gestrickte
Reformen und so weiter. Sie wissen schon. Gleichwohl – das
große Chaos blieb aus. In unserem Haus und in den Häusern der
hier bis dato ein- und ausgehenden Freunde auch. Alle sind
untergebracht. Gut, einige hatten sich von vornherein für ein
freiwilliges soziales Jahr oder ähnliches entschieden. Doch
die  anderen  haben  alle  ihre  Studienplätze  bekommen.
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Weitestgehend auch die gewünschten. Somit kann ich zumindest
aus nächster Nähe nichts zum Studienplatz-Chaos beitragen. Zum
Glück.

Im Zuge der Bewerbungsverfahren habe ich mitbekommen, dass die
Uni Bochum ihr Bewerbungsverfahren dieses Jahr gestrafft hat –
bis zum 11. August mussten sich dort schon alle erklären, die
in  der  ersten  Runde  ihren  Studienplatz  zugeteilt  bekommen
hatten, so dass etliche Nachrücker schon Ende August Bescheid
wussten. Das hat wohl entscheidend entzerrt, zumindest hier im
Ruhrgebiet. Wie es dann demnächst an den Unis aussieht mit der
stark gestiegenen Zahl der Studenten, muss sich natürlich noch
weisen.

Unser  Sohn  hatte  sich  an  mit  einem  klaren
persönlichen  Ranking  an  verschiedenen  Unis
beworben  und  konnte  –  sehr  zur  allseitigen
Freude – frei wählen. Nun wird er sich der
Kunst der Juristerei widmen. In der Stadt, in
der Muttern in seinem Alter im Hofgarten gegen
den  Nato-Doppelbeschluß  demonstrierte.  Sie

wissen schon, was gemeint sein könnte.

Eine andere Nummer ist in der Tat die mit den Unterkünften.
Haarsträubend. Was da für Preise aufgerufen werden, es rollen
sich  einem  die  Fußnägel  hoch.  Und  so  leicht  nicht  wieder
runter.  WG’s  gründen  geht  auch  nicht  mehr  so  einfach  wie
früher. Ganze Wohnungen werden höchst selten noch vermietet.
Heutzutage  werden  die  Zimmer  alle  einzeln  auf  den  Markt
geworfen und von Maklern angeboten. Mit wem man dann demnächst
eine Zweckgemeinschaft bildet, hängt ganz vom Würfelgeschick
der Makler ab. Hätte man Mut, wäre jetzt der Zeitpunkt, an dem
man  eine  Hypothek  aufnehmen  und  eine  Wohnung  in  einer
Studentenstadt  kaufen  sollte.

Den Mut habe ich leider nicht, muss ich mich einstweilen mit
der Wehmut begnügen. Und stolz auf mein Kind sein, das nun
vonne  Ruhe  annen  Rhein  zieht.  Glückauf,  mein  Kind.  Datt
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machste  schon.  Und  erzähl  schön,  wie  et  so  iss  mit  dem
Doppeljahrgang inne Unis. Damit ich das hier auch berichten
kann.

Das  süßliche  Werben  um  die
SPD  –  Günther  Jauchs
Talkrunde über Koalitionen
geschrieben von Bernd Berke | 31. Oktober 2013
Das aktuelle Ringen um Koalitionen war diesmal Talk-Thema bei
Günther Jauch – und er hatte auch eine Schlüsselfigur zu Gast,
nämlich die NRW-Ministerpräsidentin Hannelore Kraft (SPD), die
eine Große Koalition mit CDU/CSU sehr skeptisch sieht, aber
auch nicht ausschließen mag.

Warum denn auch? Erst einmal verhandeln und schauen, welche
eigenen Inhalte durchzusetzen sind. So lautet die vernünftige
Devise.

Talk-Moderator Günther Jauch
(© ARD/Marco Grob)

Wer  auch  immer  da  geglaubt  haben  mag,  Frau  Kraft  würde
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vorzeitig eine deutliche Tendenz erkennen lassen, der wurde
naturgemäß enttäuscht. Gottlob wird Politik immer noch nicht
in solchen Fernsehrunden gemacht. Allenfalls springt die eine
oder andere (meist kurzatmige) Nachricht dabei heraus.

War Politik früher ehrlicher?

Immerhin  wurde  klar,  dass  Vertreter  der  Union  um  die
Mitwirkung der Sozialdemokraten werben. Umweltminister Peter
Altmaier (CDU) und der sympathisch entspannte CSU-Altvordere
Theo Waigel säuselten geradezu süßlich in Richtung der SPD.
Waigel sprach von einer „stolzen Partei“, die sich nun der
Verantwortung fürs ganze Land stellen müsse, Altmaier lobte
den fairen Wahlkampf ohne persönliche Angriffe. Es herrschte
offenbar eitel Harmonie zwischen den Volksparteien. Zumindest
an  der  Oberfläche.  Eigentlich  schade,  dass  kein  Grünen-
Politiker zugegen war.

Die Runde wurde erweitert durch Bernhard Bueb (früherer Leiter
der  Eliteschule  in  Salem),  der  sich  am  Eindruck  geradezu
festbiss, die heutigen Politiker seien unehrlicher als früher.
Dass der stocksteif und bierernst wirkende Mann ausgerechnet
das florierende deutsche Kabarett zum Zeugen für seine schmale
These anrief, war indes unfreiwillig komisch.

Ein unvermeidlicher Gast

Leider  saß  auch  mal  wieder  der  in  politisch  angehauchten
Talkshows  schier  unvermeidliche  Journalist  Michael  Jürgs
dabei. Eigentlich hatte man längst gehofft, dass es in Talk-
Redaktionen eine gewisse Sperrfrist für Leute gibt, die sich
dermaßen oft im Sessel gelümmelt haben. Kurzum: Jürgs kann mal
eine längere Pause vertragen. Vielleicht sollte er mal einen
schönen Urlaub machen.

Der  von  Bernhard  Bueb  beklagten  Entpolitisierung  der
Gesellschaft  wurde  jedenfalls  in  der  Einleitung  kräftig
Vorschub  geleistet.  Günther  Jauch  wurde  nicht  müde,  die
„Sondierungen“  vor  etwaigen  Koalitions-Verhandlungen  als



strategisches  „Spiel  um  die  Macht“  und  gar  als  eine  Art
Variante  des  Doppelkopf-Kartenspiels  darzustellen.  Nun  gut:
Irgendwie musste er sein Thema ja populär „verkaufen“.

Die Perspektive von Wanne-Eickel

Geradezu  dümmlich  aber  waren  die  Einspielfilmchen,  die
Hannelore Kraft quasi den Blickwinkel einer Lokalfürstin aus
Wanne-Eickel unterstellten und darin der Wochenzeitung „Die
Zeit“ (Überschrift: „Geistiger Ruhrpott“) blindlings folgten.
Andererseits wurde bereits geraunt, dass es eines Tages zum
Kanzlerinnenduell Merkel kontra Kraft kommen werde. Doch auch
dazu muss man kein großer Prophet sein.

Einen Fauxpas leistete sich Günther Jauch übrigens noch ganz
zum Schluss. Direkt nach der Einblendung von „Tagesthemen“-
Moderator Thomas Roth, der unter anderem ein wenig Bundesliga-
Spannung  verhieß,  verriet  Jauch  zumindest  tendenziell  das
(allerdings  schon  weithin  bekannte)  Resultat  eines  der
Sonntagsspiele. Sonderlich kollegial war das trotzdem nicht.

(Der Beitrag ist zuerst bei www.seniorbook.de erschienen)

Viel  Steine  gab‘s  –  Georg
Kleins Roman „Die Zukunft des
Mars“
geschrieben von Wolfgang Cziesla | 31. Oktober 2013
Wenn  neben  dem  literarischen  Hochgenuss  ein  zweiter  Grund
genannt werden müsste, warum sich die Lektüre von Georg Kleins
neuem  Roman  „Die  Zukunft  des  Mars“  unbedingt  lohnt,  dann
vielleicht, weil wir durch ihn die „Gute Alte Zeit“, in der
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wir heute leben, neu schätzen lernen könnten.

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

Anstatt  aber  wie  die  Rezensentin  im
Feuilleton  einer  überregionalen
Tageszeitung  von  einem  „friedfertig
pessimistischen  Zukunfts-Thriller“  zu
sprechen, könnte ebenso gut der Optimismus
hervorgehoben  werden,  der  in  der
kriegerisch  verwickelten  Lage  eines
postdesaströsen  Europas  den  Alltag  der
Romanfiguren  durchwirkt,  bis  hin  zur
kindlichen  Vorfreude  auf  das
Weihnachtsfest.

Pessimistisch bzw. dystopisch ist der Roman allerdings, was
den Fortbestand von Nationalstaaten und Demokratien betrifft,
ebenso  im  Hinblick  auf  intakte  Telefonverbindungen,  die
Erwartung von mehr Fernsehkanälen als täglich zwei Stunden
Regierungsprogramm,  das  nur  gemeinschaftlich  an  wenigen
Empfängern  geschaut  werden  kann,  oder  die  Zukunft  von
Kaffeekultur.  Dafür  werden  die  noch  verbliebenen  Alt-
Alkoholika wie das Danziger Goldwasser oder die mehr schlecht
als  recht  funktionierenden  elektronischen  Geräte,  die  den
„Ewigen  Winter“  überstanden  haben,  hoch  gehandelt.  Was  in
Georg Kleins Roman die Gegenwart der Zukunft ist, dürfte nur
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sehr  spezielle  Typen  erwartungsfroh  stimmen,  etwa
Elektrobastler,  wie  „Opa“  Spirthoffer  einer  ist,  oder
Charaktere mit Alleinherrscher-Phantasien wie Don Dorokin, der
sich das Freigebiet Germania mit zwei Rivalen aufgeteilt hat.

Die Welt nach einer großen Umwälzung

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

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

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



Und orangener Warmstein heilt fast alles.

Allesmacher, Neubastler, Nothelfer

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

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

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

„Schändliche Unlust“ als gefürchtete Krankheit

In  der  lebensfeindlichen  Steinwüste  tauchen  aber  auch



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

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

Ina Hartwig hat in der „Zeit“ auf die Anspielungen auf Alexej
Tolstois Roman „Aëlita“ hingewiesen, aus dem Georg Klein ein
Zitat als Motto dem vierten Teil seines Romans voranstellt.
Zukünftige Forscher – auf welchem Planeten auch immer – werden
aus den vielen im Roman versteckten Hinweisen gewiss alle
sechsundfünfzig Bücher zu identifizieren wissen, die auf dem
roten  Planeten  als  heilig  gelten,  sowie  das
siebenundfünfzigste, an dem sich Elussa auf ihrem Weg durch
den frostigen Raum festklammert. Nicht auszuschließen, dass
auch der schöne Gegenstand aus dem Rowohlt Verlag eines Tages
unter die „Heiligen Bücher“ eingereiht werden wird. Bis dahin
sei  jedem,  der  noch  zu  lesen  versteht,  eine  vergnügliche
Lektüre gewünscht.

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



Samstagabend  auf  dem  Sofa:
Drei Stunden Fernsehzeit mit
Wetten und Boxen
geschrieben von Rolf Dennemann | 31. Oktober 2013
„Wetten  dass…“  –  reloaded  im  ZDF.  Zehnmal  „danke“  und
aufgewärmte Witze. Ein blöder Vorschlag an den krächzenden
Elton zur Außenwette. Herr Lanz verspricht, bei verlorener
Wette ein (!) rohes Ei zu schlürfen, zusammen mit Sylvester
Stallone (was macht der schon wieder hier?). Harrison Ford
sitzt und Lanz meint „Ein Wahnsinn“. Der charmante ältere Herr
Ford antwortet auf Lanzens blöde Fragen seriös und souverän.
Er besitze mehrere Flugzeuge. Lanz freut sich währenddessen
(warum?).  Ford  sagt,  er  könne  nicht  zwei  Flugzeuge
gleichzeitig fliegen und Lanz findet: „Das ist das Problem bei
dieser Sache“.

Markus  Lanz  (li.)  und
Harrison Ford am 5. Oktober
2013 in „Wetten, dass…?“ (©
ZDF/Sascha Baumann)

Ich hole mir einen Joghurt mit Früchten. „Thomas Gottschalk
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hat auch Blubberfragen gestellt, aber nie wirkliches Interesse
vorgegaukelt“,  erwische  ich  mich  denkend.  Ford  sagt:  „Big
production“ beim Anblick von Helen Fischers Bühnenbild. Lanz
sagt:  „Deutschland“.  Ford  soll  eine  Mailbox  besprechen.
„Sensationell“. Die Eierwette wurde vergeigt.

Zappe zum ersten Mal rüber zu RTL. Es läuft der Countdown zum
wieder völlig überinszenierten Boxkampf. Unser Wladimir gegen
den Russen Dingsbums. Werbung. Helene Fischer sitzt auf der
Bank, eine nette Person. Bei RTL stehen die Experten.

Lanz  fragt  das  Kind  nicht,  ob  es  Indiana-Jones-Fan  sei.
Schade.  Das  Kind  läuft  über  Lippenpflegestifte  und  fällt
runter. Wieder vergeigt. In der Probe immer geschafft. Frau
Fischer  im  Rhönrad  –  ein  Wahnsinn.  Cher  kommt  und  singt.
Boxen. George Foreman spricht. Lanz fragt Cher, ob sie was mit
Jimi Hendrix gehabt habe und „Wie war Michael Jackson?“ Ford
und Cher hauen wieder ab. Der Boxsprecher Michael sagt den
Kampf an. Ja! Heavy weight championship of the woooorrrllldd!
Und jetzt gibt’s in die Fresse und nicht auf die Eier!

Im  ZDF  ziehen  vier  Tiroler  ein  schweres  Mähschiff  (!)
schwimmend mit einer Blaskapelle an Bord von einer Seite auf
die andere. Das ist unfassbar schwer. „Die Idee entstand im
besoffenen Kopf“, sagt einer der Tiroler. Bei RTL singen alle
inbrünstig die russische Hymne, als wollten sie gen Ukraine
ziehen. Frau Isetbajuwa (?), die Stabspringerin, sitzt am Ring
und ist sicher, dass Povetkin nicht schwul ist. Die Schwimmer
aus Tirol sind wohlgemeint ganz knapp im Ziel. Gong. Bums!
Führhand. Kein Platz für die Hände von Povetkin. Ringkampf
eher als Boxkampf. John Newman – irgendein knödelnder Newcomer
aus  England  singt  live.  Box!  Zu  wild,  zu  wild,  sagt  der
Experte. Er macht sich über die Außenbahn zu lang. Angezählt.
„Sensationell“, sagt Lanz. Führhände an den Körper. Anja Kling
kommt  dazu.  Wladimir  trifft  nicht  genau  genug.  Klitschko-
Werbung für alles. Anja hat zwei Kinder und ist totenblass
geschminkt.  Die  Boxer  wollen  sich  dauernd  umarmen.  Eine
Tablet-Wette.  Intelligent.  Man  sieht  nichts.  Dampfwalzen-



Wette. Bierflaschenöffnen. Klitschko gewinnt.

Rocky wollte ein Bild malen. Es kommt nicht dazu. Ich trinke
einen Eierlikör und sehe, wie Eintracht Braunschwieg gegen
Wolfsburg gewinnt, zappe um zu Jägermeister.

Ein  Stadtviertel  zwischen
Luxus und Niedergang
geschrieben von Bernd Berke | 31. Oktober 2013
Durch  das  citynahe  Dortmunder  Stadtviertel  verläuft  eine
Hauptstraße,  auf  der  jahraus,  jahrein  kräftige  Fluktuation
herrscht.  Ständig  schließen  Geschäfte,  etwas  zögerlicher
werden dann neue eröffnet. Zwischendurch gibt es Leerstände,
die viele Monate dauern.

So eine Straße ist – mitsamt dem Geflecht der Nebenstraßen –
ein  Organismus.  Sie  lebt,  sie  atmet,  doch  sie  kann  auch
ersticken und vergehen.

Besagte Straße (Foto: Bernd
Berke)

Vor  wenigen  Jahren  hat  es  hier  noch  ein  paar  kleinere
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Geschäfte  gegeben,  die  von  einem  bestimmten  Typus  älterer
Damen  betrieben  wurden.  Diese  betrachteten  vielfach  die
Einnahmen als schöne Nebensache und hatten in ihren Läden
lauschige  Eckchen  eingerichtet,  die  vor  allem  dem
Gruppenschwatz  dienten.  Da  waren  oft  ganze  Kränzchen
beisammen.  Geradezu  klischeegerecht.  Die  wohl
bemerkenswerteste  Unternehmung  bestand  allerdings  aus  einem
winzigen Verschlag mit schmaler Durchreiche, hinter der eine
Näherin in drangvoller Enge saß. Ich wüsste gerne, wie sich
das  Leben  hier  in  den  1960er  Jahren  abgespielt  hat.
Beispielsweise.

Nur selten ein „Verweile doch…“

Die langfristige Tendenz in der Straße scheint leider auf
abnehmende „Aufenthaltsqualität“ hinzudeuten. Geschäfte, die
irgend zum Verweilen einladen, verschwinden zusehends, dafür
kommen zahlreiche Versicherungsbüros und ähnliche Langweiler
ohne belebende Laufkundschaft.

Billige  Glitterbranchen  wie  Nagelstudios  und  Goldankäufer
bilden  jetzt  das  eine  Ende  des  Spektrums,  Luxusläden  mit
ziemlich unverschämten Preisen das andere. Die goldene Mitte
ist  hingegen  schmaler  besetzt  als  ehedem.  Traditionell
gediegenes  Gewerbe  (Weinhandel,  Parfümerie)  behauptet  sich
noch. Doch sind die menschlichen Originale, die früher den
Charme des Quartiers ausgemacht haben, größtenteils nicht mehr
da.  Beispielsweise  jene  liebenswerte,  keineswegs  verkommene
Schnapsdrossel,  eine  Mittachtzigerin,  die  unverdrossen  mit
ihrem Hündchen unterwegs war und sich allabendlich ein paar
Gläschen  im  damals  noch  zünftigen  Ecklokal  genehmigt  hat.
Heute residiert an selber Stelle ein Edelitaliener.

Diffuse Ängste vor dem „Norden“

Solch  teuren  Lokalitäten  zum  Trotz:  Nicht  wenige  Leute
vermuten,  dass  das  Viertel  „kippen“,  also  irgendwann
herunterkommen  könnte.  Dieses  vage  Gefühl,  das  vorwiegend



verängstigte Kleinbürger befällt, verbindet sich mit diffusen
Ängsten  vor  der  berüchtigten,  nicht  allzu  weit  entfernten
Dortmunder Nordstadt, deren arge Sozialprobleme angeblich nach
und nach gleichsam „herüberschwappen“.

Hierbei  wiederum  spielen  auch  fremdenfeindliche  Haltungen
hinein. Man achte auf manche Zwischentöne in ganz alltäglichen
Gesprächen. Wenn es denn bei Zwischentönen bleibt. Und man
staune, wie manche „Migranten“, die schon länger hier leben,
oft zu den heftigeren Gegnern der neuesten Einwanderer zählen.

Da  spukt  in  etlichen  Köpfen  eine  Art  „Domino-Theorie“,
derzufolge ein Viertel nach dem anderen zu fallen droht. Und
tatsächlich wäre es ja eine beunruhigende Vision, dass wir
irgendwann nicht nur die Ausdrücke „No-go-Area“ und „gated
communities“  aus  dem  angloamerikanischen  Sprachraum
übernehmen,  sondern  auch  die  entsprechenden  Zustände.

Ganoven mancher Sorte

Das vergleichsweise attraktive, immer noch urbane, mit einigen
schönen Altbauten gesegnete Viertel zieht jedenfalls auch ein
paar Ganoven mancher Art und Herkunft an. Hier könnte ja etwas
zu holen sein. Kürzlich trieb eine vierköpfige Gruppe ihr
Unwesen,  die  reihenweise  Ladeninhaber  dermaßen  in  Beschlag
nahm und ablenkte, dass der Diebstahl quasi nebenbei erfolgen
konnte. Ein Trick, den die Kripo inzwischen kennt, bestand
darin, dass einer vom Quartett ein höchst auffälliges Tattoo
am  Hals  trug.  Das  sei  unklug,  weil  man  ihn  dann  gleich
wiedererkennt?  Im  Gegenteil.  Das  Ding  war  nur  aufgeklebt,
dominiert aber hernach alle Täterbeschreibungen.

Aber wir schweifen ab. Wichtiger ist dies: Ein Supermarkt auf
der  besagten  Hauptstraße  bietet  seit  ein  paar  Jahren
Spätverkauf  bis  22  Uhr  an.  Damit  lockt  man  teilweise  ein
prolliges  Publikum,  das  ehedem  zur  „Tanke“  fuhr,  um  noch
schnell dringlichen Alkoholbedarf zu decken.

Personenschützer vor dem Supermarkt



Gewiss: Arme Teufel und desolate Menschen sind darunter, die
hier bestenfalls noch einen Rest von Sozialkontakt aufrecht
erhalten. Das ist schon beim bloßen Hinsehen betrüblich. Doch
solche  Phänomene  sind  in  weiteren  Teilen  der  Stadt  zu
beobachten.  Hier  ist  das  Leben  offensichtlich  härter  und
zermürbender als etwa im schickeren Düsseldorf. Und hier leben
ersichtlich mehr Menschen „an der Armutsgrenze“ als anderswo.

Nicht allen Gestalten aus der abendlichen Kundschaft möchte
man gern begegnen. Bedrohlich sind aggressive Gruppen mit Hang
zum  Marodieren.  Und  so  sieht  sich  die  Supermarktkette
veranlasst,  zu  späteren  Stunden  sehr  eckig  aussehende
Personenschützer am Eingang zu postieren. Auf jeden Fall gilt
die Regel, dass abends keine reine Frauenbesetzung mehr dort
arbeiten  darf.  Was  da  wohl  vorgefallen  ist?  Nicht  selten
tauchen – vor dem Hintergrund einer allgemein aufgeladenen
Stimmung – Trüppchen auf, die kurzerhand Bierdosen aus den
Regalen nehmen, sie sofort grölend austrinken und dann zügig
verschwinden. Hassu Problem damit?

Wenn die Schnösel kommen

Andererseits  sind  in  einigen  Nebenstraßen  die  Zeichen  der
vielbeschworenen  „Gentrifizierung“  unverkennbar.  Anders
gesagt:  Die  Schnösel  kommen  auf  breiterer  Front.
Alteingesessene  Einwohnerschichten  sterben  aus  oder  räumen
allmählich das Feld, statt dessen ziehen Yuppies zu, denen die
Mieten, die hier jetzt aufgerufen werden, offenbar nicht zu
hoch  sind.  Und  so  breitet  sich  tagsüber  auch  eine  Latte-
macchiato-Fraktion mit Bugaboo-Kinderwagen aus, als gelte es,
mit deutlich geringeren Ressourcen den Prenzlauer Berg und
dergleichen In-Viertel nachzuahmen.

Nun  könnte  man  natürlich  achselzuckend  sagen,  all  das
Skizzierte  mache  in  seiner  widersprüchlichen  Vielfalt  just
eine großstädtische Umgebung aus. Sofern es denn eine belebte
und belebende Mischung bliebe, wäre es ja auch recht so. Noch
ist die Mixtur im Kiez größtenteils spannend, wenn sie auch



hier und da auszufransen droht und sich kleine Anzeichen der
Verwahrlosung mehren. Man möchte das Viertel gern in Schutz
nehmen wie ein Lebewesen.

Flügellahmer  Firlefanz:
Rossinis „Italienerin“ landet
in Gelsenkirchen im Regenwald
geschrieben von Anke Demirsoy | 31. Oktober 2013

Ab nach Hause: Die Italiener
haben  die  Nase  voll  vom
Dschungel  (Foto:  Pedro
Malinowski)

Die Stärken von Gioacchino Rossinis komischen Opern verkehren
sich im heutigen Theaterbetrieb leicht in ihr Gegenteil. Wo
der  erfindungsreiche  Bonvivant  aus  Pesaro  einst  mühelos
unterhielt,  wo  er  mit  geschliffener  Ironie  und  funkelnder
Spottlust zu Felde zog, holpern und stolpern Neuproduktionen
oft mühsam zwischen lahmen Gags, derben Schenkelklopfern und
platten  Aktualisierungsversuchen.  Dann  wird  aus  turbulenter
Komik eine bunte Klamotte, aus geistreichem Vergnügen eine
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alberne Farce.

So ist es jetzt im Gelsenkirchener Musiktheater geschehen, das
für die temporeiche Komödie „Die Italienerin in Algier“ eines
der aufwändigsten Bühnenbilder hat aufbauen lassen, die es je
an diesem Hause gab. Der zerborstene Flugzeugrumpf, dessen
Teile in einem dichten Regenwald liegen, wanderte nach seiner
Premiere im französischen Nancy in vielen Einzelteilen ins
Ruhrgebiet. Seit dem Sommer wurde er hier zusammengesetzt und
mit diversen Konstrukten aus Bambus umbaut. Denn Isabella und
ihr Lindoro versuchen nicht aus Algier zu fliehen, sondern von
einer fiktiven Südseeinsel, deren einfältiger Regent namens
Mustafà  sich  häuslich  in  dem  aufgerissenen  Flieger
eingerichtet  hat.

Ein spektakulärer Anblick ist dies, verwirklicht durch den
MiR-Bühnenbildner Rifail Ajdarpasic. Und doch hat er der Regie
einen  Bärendienst  erwiesen,  denn  das  tonnenschwere  Wrack
erdrückt die gesamte Produktion. Regisseur David Hermann, der
Helmut Lachenmanns „Mädchen mit den Schwefelhölzern“ an der
Deutschen Oper Berlin eindrucksvoll in Szene setzte, bleibt in
Gelsenkirchen kein Raum für Feingeistiges – und schon gar
nicht  für  Eleganz.  Ohne  sie  schmeckt  aber  selbst  ein
jugendlicher  Geniestreich  wie  die  „Italienerin“  eher  nach
Hausmannskost als nach Trüffelleber.
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Quintett  im  Flugsessel:
Carola  Guber,  Hongjae  Lim,
Alfia  Kamalova,  Krzysztof
Borysiewicz  und  Piotr
Prochera (v.l., Foto: Pedro
Malinowski)

Beim Zusammenprall der Kulturen geht es absehbar derb zu: Die
einen haben dem Kannibalismus noch nicht ganz abgeschworen,
die anderen saufen die Bordbar leer, bevor sie zu Rossinis
vorwärts treibenden Crescendo-Walzen das Tanzbein schwingen.
Die Kostümabteilung zieht alles aus dem Fundus, was nicht
niet- und nagelfest ist: Südseemasken, Federfummel, Seiden-
Saris,  Uniformen,  Muschelketten,  Goldschmuck,  Orden,
Sonnenbrillen, Macheten und vieles mehr. Um Mustafà zu betören
und schließlich zu übertölpeln, muss Carola Guber (Isabella)
fortwährend  Schultern  und  Hüften  schwingen,  obgleich  ihre
Statur  mehr  einer  Brünnhilde  zuneigt  als  einer  Salomé.
Immerhin  bietet  das  Finale  des  ersten  Aktes  einen  Moment
köstlich  überdrehten  Unsinns.  Da  reicht  ein  Statist
Kühlelemente von Bord, damit die Köpfe des völlig verwirrten
Sextetts nicht gänzlich überhitzen.

Gesungen wird ansprechend, wenngleich nicht brillant. Isabella
Guber ist koloratursicher und behält die Fäden sicher in der
Hand. Piotr Prochera vereint als Taddeo sonore Stimmqualitäten
mit  südländischer  Quirligkeit.  Alfia  Kamalova  (Elvira)  und
Anke Sieloff (Zulma) sind verlässliche Partner. Als Lindoro
überrascht Hongjae Lim immer wieder mit Bögen voller Belcanto-
Schmelz  und  Strahlkraft.  Einzig  der  Bass  von  Krzysztof
Borysiewicz zeigt bei der Premiere wenig Kern: Sein Mustafà
bleibt ein blasser Tölpel, der sein Macho-Gehabe stimmlich
nicht untermauern kann. Der Finne Valtteri Rauhalammi, seit
August 2012 erster Kapellmeister des Hauses, dirigiert einen
heiteren  Rossini,  der  zuweilen  recht  brav  und  kultiviert
klingt.  Mancher  mag  da  anarchischen  Witz  vermissen;
andererseits verzichtet Rauhalammi auf krachende Effekte.



Für ihre Flucht bekommen die Italiener den flügellahmen Vogel
am Ende angeblich wieder flott. Schade, dass wir davon nicht
ein bisschen mehr bemerkt haben.

(Der Bericht ist zuerst im Westfälischen Anzeiger erschienen.
Informationen: www.musiktheater-im-revier.de)

„Neues  aus  der  Anstalt“:
Abschied mit Wehmut
geschrieben von Bernd Berke | 31. Oktober 2013
So. Das war’s. Jetzt hat das deutsche Fernsehen vorerst keine
Kabarettsendung mehr, die diesen Namen verdient. „Neues aus
der Anstalt“ mit Urban Priol und Frank-Markus Barwasser (alias
Erwin Pelzig) ist Geschichte.

Wirklich schade. Man wird sie vermissen. Rund sieben Jahre und
62 Sendungen lang haben sie tapfer die Stellung gehalten. Zum
Schluss und so kurz nach den Bundestagswahlen haben sie –
zwischen gepackten Koffern und Umzugskartons – noch einmal
einiges aufgeboten. Beim Abschied kehrte der grandiose Georg
Schramm zurück, der allerdings inzwischen weit übers bloße
Kabarett hinaus zu sein scheint.

Der Ernst des Georg Schramm

Schramm hat inzwischen leider nicht nur dem Fernsehen, sondern
auch Live-Auftritten vor kleinerem Publikum abgeschworen. Er
wirkte  denn  auch  ernst  und  überhaupt  nicht  „lustig“  im
landläufigen  Sinne.  Aber  jeder  seiner  Sätze  über  die
„Drogendealer“ der Wirtschaft regt zum Nachdenken an. Schramm
lässt prägnante Fakten vom Krieg der Reichen gegen die Armen
sprechen – und da läuft es einem kalt den Rücken herunter.
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Urban Priol (li.) und Frank-
Markus  Barwasser  in  „Neues
aus  der  Anstalt“  (©
ZDF/Tobias  Hase)

Auch Volker Pispers zählt auf seine Weise zu den Besten der
Zunft.  Er  zergliederte  die  deutsche  Sehnsucht  nach  einer
Königin-Mutter („Queen Mum(m)“), die von Angela Merkel nahezu
perfekt bedient werde. Von Politik hält die Frau eigentlich
gar nichts, aber sie ist eben furchtbar gern Kanzlerin…

Den Laden zusammenhalten

Neben solchen Größen muss sich Urban Priol schon ziemlich
anstrengen. Wie hat er sich all die Jahre an der Kanzlerin
abgearbeitet – und nun dieses Wahlergebnis nahe der absoluten
Mehrheit! Da bleibt ihm nur die Freude am Schicksal der FDP.
Priol ist ein anderes Kaliber als Schramm und Pispers, doch
als  allzeit  aufgeregter,  ja  geradezu  elektrisierter
„Herbergsvater“ (oder eben Anstaltsleiter) auch eine Figur von
eigenen Graden. Er hat den Laden zusammengehalten.

Ganz zu schweigen vom feinsinnigen Frank-Markus Barwasser, der
diesmal mit Schramm ein geradezu philosophisches Gespräch über
den Unterschied zwischen Lügnern und Verlogenen führte. Und
Hausmeister Jochen Malmsheimer? Nun gut, der musste immer mal
wieder  seine  etwas  erkünstelten  sprachlichen  Finessen
vorführen. Ein knorriger Kerl wie ein Baum, der sich schon mal
in sein eigenes Reden vernarrt. Ein Gegensatz in sich. Auch er
gehörte dazu.
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Ritterschlag von Hildebrandt

Die wirklich großen Zeiten des Fernseh-Kabaretts („Lach- und
Schießgesellschaft“,  „Stachelschweine“)  sind  freilich  schon
lang  vorbei.  Doch  es  war  bezeichnend,  dass  der  große
Altvordere Dieter Hildebrandt den Leuten um Priol die Ehre
erwiesen hat und gelegentlich als amüsierter Zuschauer oder
gar als Mitwirkender zugegen war. Es war wie ein Ritterschlag.

Man  kann  nur  hoffen,  dass  im  ZDF  oder  sonstwo  etwas
Gleichwertiges nachfolgt. Doch ich habe da so meine Zweifel.

(Der Beitrag ist zuerst auf www.seniorbook.de erschienen).

Stahlgewitter  der  Stimmen:
Giuseppe  Verdis  „Don  Carlo“
am Theater Dortmund
geschrieben von Anke Demirsoy | 31. Oktober 2013

Susanne  Braunsteffer  als
Elisabeth von Valois (Foto:
Thomas  M.  Jauk,  Stage
Picture)
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Zwei Männer versichern einander ewige Freundschaft: Don Carlo,
Infant von Spanien, und der Marquis von Posa, ein Freigeist
und Schwärmer, der Flandern vom Joch der spanischen Herrschaft
befreien möchte. Ihr Schwur hat Giuseppe Verdi zu einem seiner
hinreißendsten Duette inspiriert. Kernig im Ton, kraftvoll im
Schwung und glühend in der Emphase, haftet es schon nach dem
ersten Hören für immer in Herz und Sinn.

Hier aber, im Theater Dortmund, setzt jetzt das Stahlgewitter
der Stimmen ein. Angeführt vom frankokanadischen Tenor Luc
Robert, der in der Titelpartie sein Deutschland-Debüt gibt,
schaukelt sich die vom Nationaltheater Mannheim übernommene
Premiere zu einem Wettstreit der Phonstärken hoch. Luc Robert
(Carlos) und Gerardo Garciacano (Posa) legen gleich zu Beginn
derart los, dass von den Dortmunder Philharmonikern kaum noch
etwas zu hören ist.

Robert schmettert mit heldischer Kraft, setzt bei monochromer
Stimmfarbe auf die Demonstration müheloser Lautstärken, was
bei einer Vorstellungsdauer von dreieinhalb Stunden ermüdet.
Garciacano  bietet  als  Posa  wärmere  Farben,  gerät  aber
gleichfalls in den Sog, dem sich an diesem Abend kaum einer
entziehen kann. Wen Wei Zhang als glückloser Monarch Philipp
II,  Christian  Sist  als  blinder  Großinquisitor,  die  von
Granville Walker gewohnt gut einstudierten Chöre: Alle hauen
raus, was die Lunge nur her gibt. Ein tragischer Total-Ausfall
ist die Prinzessin Eboli von Katharina Peetz. Es grenzt an
Verantwortungslosigkeit,  eine  Sängerin  auf  die  Bühne  zu
schicken, die mit ihrer Rolle so massiv überfordert ist.

Mäßigend  auf  die  Fortissimo-Exzesse  einzuwirken,  wäre  die
Aufgabe  von  Dirigent  Gabriel  Feltz  gewesen.  Doch  statt
dimmender Gesten sehen wir von Dortmunds neuem GMD vor allem
den Zeigefinger, der jedes noch so kleine Detail bestimmen
will. Derart ins Korsett der Struktur eingeschnürt, kann die
Musik  nicht  atmen.  Wo  Verdi  einen  düsteren  Schicksalston
anschlägt, wo das Drama der Akteure in brennende Dringlichkeit
gipfelt und die Musik vor mühsam unterdrückten Gefühlen glüht,



tönt  uns  technokratische  Kälte  entgegen.  Der  Eifer  des
Richtigmachens ist der Kunst abträglich.

„Sire,  geben  Sie
Gedankenfreiheit!“:  Marquis
Posa  (Gerardo  Garciacano)
bekniet Philipp II. (Wen Wei
Zhang. Foto: Thomas M. Jauk,
Stage Picture)

Die  Bühne  von  Mathis  Neidhardt  zeigt  uns  klassizistisch-
imperiale Fassaden, deren Rückseite die Seelenlosigkeit einer
bürokratischen Tyrannei zitiert. Die Kostüme (ebenfalls Mathis
Neidhardt) mäandern durch die Zeitzonen, als wollten sie uns
daran  erinnern,  dass  auf  Unterdrückung  basierende
Herrschaftssysteme auf keine Epoche der Geschichte beschränkt
sind.  Die  Damen  der  Prinzessin  Eboli  wirken  mit  ihren
Hochsteck-Frisuren  wie  gut  situierte  Hausfrauen  der  60er
Jahre. Sie planschen bei einer geselligen Cocktailparty am
Plastikpool, während sich die Eboli bei ihrem maurischen Lied
wollüstig in den Schritt fassen lässt. Soldaten tragen moderne
Uniformen  und  Maschinengewehre,  Posa  sieht  aus  wie  ein
Handelsreisender in Sachen Freiheitskampf. Carlos, König und
Königin hingegen sind prachtvoll historisch gewandet.

Von der Regie Jens-Daniel Herzogs gibt es leider nicht viel zu
berichten.  Dortmunds  Intendant  zitiert  bekannte  Bilder  von
langen  Trauerzügen,  mit  denen  das  Volk  pflichtschuldig  am
aufgebahrten Sarg des Herrschers Abschied nimmt: in diesem

http://www.revierpassagen.de/20520/stahlgewitter-der-stimmen-giuseppe-verdis-don-carlo-am-theater-dortmund/20131002_0003/don-carlo-2


Fall von Philipps Vorgänger Karl V. Das Autodafé deutet er in
einen  quasi  stalinistischen  Selbstreinigungsprozess  um,
vergibt die mahnende Stimme aus dem Jenseits an den toten
Marquis  Posa  und  lässt  ansonsten  ausgiebig  an  der  Rampe
singen.

So klammern wir uns an den einsamen Monarchen Philipp, dem Wen
Wei Zhang zwischen eisernem Machtanspruch und verzweifelter
Liebessehnsucht Kontur und Stimme gibt. Lichtblicke gönnt uns
auch  Elisabeth  von  Valois,  achtbar  gesungen  von  Susanne
Braunsteffer, deren hochgesteckte, mit Perlen geschmückte rote
Haartracht freilich mehr an die Tudor-Königin erinnert als an
die Lilie von Frankreich. Zwar schafft die Sängerin es bei
eher  kalt  gleißenden  Höhen  nicht,  die  Königin  zur  großen
Schmerzensgestalt zu formen, lässt uns aber wenigstens ahnen,
welche Majestät sich diese große Frau bewahrt – selbst noch im
äußersten Verzicht.

(Der Text ist zuerst im Westfälischen Anzeiger erschienen.
Informationen: www.theaterdo.de)
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