
„Oh,  muss  das  sein,  Miss
Sophie?“: Vor 50 Jahren wurde
das  Silvester-Fernsehritual
aufgezeichnet
geschrieben von Werner Häußner | 30. Dezember 2013

Same  procedure  as  every
year  …  Foto:  NDR,
Annemanrie  Aldag

Wie wär’s mit folgendem Silvestermenü? Als Vorspeise wählen
wir eine Mulligatawny-Suppe. Das ist eine Köstlichkeit aus
Hühnerbrühe mit Gemüsen und vor allem Zwiebeln und Curry. Sie
wurde  in  England  gerne  serviert  und  stammt  noch  aus  der
Kolonialzeit. Dazu reichen wir einen alten trockenen Sherry.
Es folgt der Fisch, idealerweise Schellfisch aus der Nordsee,
kredenzt  mit  einem  Glas  Weißwein,  vielleicht  einem
Rheinriesling.  Zum  Fleischgang,  einem  Hühnchen,  passt  ein
feines Glas Champagner. Und den süßen Abschluss bilden gesunde
Früchte:  Äpfel,  Birnen,  Mandarinen,  Bananen.  Ein  süßer
Portwein rundet dann das Mahl.
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Wem  dieses  Menü  bekannt  vorkommt,  hat  in  den  letzten
Jahrzehnten  an  Silvester  gut  zugeschaut:  Es  ist  die
Speisenfolge des „Dinner for one“, das Butler James zum 90.
Geburtstag von Miss Sophie aufträgt. Wir kennen es alle: Die
Dame hat vier Gäste geladen, die sich dummerweise aber infolge
Ablebens nicht mehr von irdischer Speise nähren. So obliegt es
dem Butler, zumindest die Pokale der vier Herren zu leeren,
denn  Miss  Sophie  legt  Wert  aufs  Zutrinken  und  einen
Trinkspruch. So nimmt das weinselige Schicksal seinen Lauf –
und James kämpft nicht nur mit Tigerschädeln, Silbertabletts
und Blumenvasen …

Vor 50 Jahren, 1963, wurde der Sketch mit May Warden und
Freddie  Frinton  in  der  ARD-Sendung  „Guten  Abend,  Peter
Frankenfeld“  ausgestrahlt  und  im  Juli  in  Hamburg
aufgezeichnet. Zwei Jahre zuvor lief er bereits in der Sendung
„Lassen Sie sich unterhalten“ mit Evelyn Künneke. Davon gibt
es aber keine Aufzeichnung. Seit 1972 gehört „Dinner for one“
zum festen Ritual der Silvester-Unterhaltung. Im Guinness-Buch
der Rekorde landeten die achtzehn Minuten in Schwarz-Weiß 1988
als „weltweit am häufigsten wiederholte Fernsehproduktion“.

Unerschöpfliche  Quelle  der
Heiterkeit:  James,  alias
Freddie  Frinton,  und  der
Tiger. Foto: NDR, Annemarie
Aldag



Obwohl Frinton das Stückchen in den vierziger und fünfziger
Jahren in England häufig bei Unterhaltungsshows in Seebädern
und  Großstädten  spielte,  ist  es  heute  dort  weitgehend
unbekannt. Im britischen Fernsehen war er nie zu sehen. In
vielen anderen Ländern, von Australien bis Südafrika, von der
Schweiz  bis  Grönland,  ist  „Dinner  for  one“  dagegen  ein
ähnliches Kult-Ereignis wie in Deutschland. May Warden und
Freddie Frinton haben sich mit dieser liebenswerten Miniatur
ein Denkmal gesetzt – die beiden wären sonst längst vergessen.
So heißt es – wie jedes Jahr – an Silvester wieder: „The same
procedure as every year, James!“

Mehr als jeder dritte Bundesbürger – 37,5 Prozent – sieht sich
an Silvester in der Regel im Fernsehen „Dinner for One“ an.
Das ergab eine repräsentative Umfrage des Apothekenmagazins
„Senioren Ratgeber“. Wer sich in die Schar einklinken will:
Der Sketch läuft in den Dritten Programmen der ARD zwischen
17.40 und 19.40 Uhr. Der WDR zeigt Miss Sophies Geburtstag um
18.50 Uhr. Für Spätgucker: Im NDR läuft er um 23.35 Uhr. Und
nach dem Anstoßen auf 2014 kann man im Bayerischen Fernsehen
gleich weitermachen: Auftritt von „James“ ab Mitternacht.

Der NDR widmet der unsterblichen Sendung eine Jubiläumsshow an
Silvester: Von 09.10 bis 10.55 Uhr treten drei prominente
Teams zu einem heiteren Wettkampf rund um „Dinner for one“ an.
Heute, 30. Dezember, zeigt der NDR ab 22 Uhr eine einstündige
Spurensuche  rund  um  die  –  laut  NDR  –  erfolgreichste
Fernsehsendung der Welt: „Glückwunsch, Miss Sophie – 50 Jahre
‚Dinner for one‘: Das Erfolgsgeheimnis des Kultsketches“.Die
Sendung wird an Silvester um 10.55 Uhr wiederholt.



Ausweitung  der  Farbzone  –
Werke von K.O. Götz in Berlin
und Duisburg
geschrieben von Frank Dietschreit | 30. Dezember 2013
Er ist der große Unbekannte der zeitgenössischen deutschen
Kunst.  Dabei  ist  die  Bedeutung  seiner  künstlerischen
Innovationen und sein Einfluss auf viele Kollegen kaum zu
übersehen und zu überschätzen.

Als  die  meisten  deutschen  Maler  in  der  Nachkriegszeit
versuchten,  die  durch  die  Kultur-Barbarei  der  Nazis
verursachte Abschottung zu überwinden und Anschluss an die
internationale Moderne zu finden, war der am 22. Februar 1914
in  Aachen  geborene  Karl  Otto  Götz  schon  längst  Mitglied
grenzüberschreitender  künstlerischer  Projekte.  Bei  den
Ausstellungen  der  „CoBrA“-Gruppe  in  Lüttich  war  Götz
vertreten,  seine  abstrakten  und  informellen  Bilder  setzen
Maßstäbe.

Karl  Otto  Götz:  „Giverny
VII“.  1988,  Sammlung
Ströher, Museum Küppersmühle
für Moderne Kunst, Duisburg
/ © VG Bild-Kunst, Bonn /
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Olaf Bergmann, Witten.

Bereits  in  den  1930er  Jahren  hatte  Götz  mit  Luftpumpen
Farbornamente gesprüht. Und ähnlich wie sein amerikanischer
Bruder im Geiste, Jackson Pollock, hat Götz Ende der 1940er
Jahre angefangen, die Farben auf seine am Boden liegenden
Leinwände zu klecksen. Durch einen Zufall kam er beim Anrühren
von  Kleister  für  seinen  kleinen  Sohn  auf  die  Idee,  seine
Farben auf den feuchten Kleistergrund aufzubringen, um sie
dann erst mit einem Rakel-Schieber aus Gummi oder Stahl zu
verwischen und schließlich mit dem Pinsel in die aufgerakelten
Passagen hineinzuarbeiten. Diese Technik hat Götz nicht nur
immer  weiter  perfektioniert,  er  hat  sie  auch  als
Kunstprofessor in Düsseldorf an seine Schüler – unter ihnen
Sigmar Polke und Gerhard Richter – weitergegeben.

Noch  heute  ist  der  nimmermüde  Erneuerer,  trotz  einer
Augenkrankheit, die ihn nahezu erblinden ließ, fast jeden Tag
in seinem Atelier in Niederbreitbach-Wolfenacker (Westerwald)
anzutreffen und malt unter Mithilfe seiner Frau Rissa seine
farbekstatischen Bilder. In der Berliner Neuen Nationalgalerie
ist jetzt zum 100. Geburtstag eine große Werkschau zu sehen,
die  anschließend  nach  Duisburg  (Museum  Küppersmühle)  und
Wiesbaden kommt. Die Retrospektive ist eine Verbeugung vor dem
Lebenswerk  und  belegt  zugleich  die  Bedeutung  für  die
Kunstgeschichte.



Karl  Otto  Götz  bei
der Arbeit in seinem
Düsseldorfer Atelier,
1959  (©  Foto:
Siegfried  Kühl)

Gezeigt  werden  70  Hauptwerke,  an  denen  sich  verschiedene
Lebensstationen  und  künstlerische  Entwicklungen  ablesen
lassen. Bilder aus den frühen Jahren sind dabei, die in ihrer
figurativen  und  grazilen  Abstraktheit  und  an  Klee  und
Kandinsky  erinnern.  Rasterbilder  wirken  wie  Vorläufer
elektronischer und mit Computern generierter Malerei. Und dann
diese Ausweitungen der Farbzonen in seinen gerakelten Bildern,
die spontan, improvisiert und zufällig anmuten und doch das
Ergebnis  höchster  Konzentration  und  konzeptioneller
Überlegungen sind! Abzulesen ist das an den – in Glasvitrinen
liegenden  –  Skizzen  und  Studien,  in  denen  Götz  Farbe  und
Technik festlegt und serielle Variationen der abstrakten und
informellen Bilder durchspielt.

Zu den eindrucksvollsten Bildern gehört „Dantons Tod“ (1960),
ein düsterer, schwarzer und roter Farbteppich, der an eine
Blut-Orgie  gemahnt.  Einige  Exponate  der  umfangreichen
„Giverny“-Serie  sind  zu  bestaunen,  in  denen  Götz  unter
Anlehnung an Monets Licht- und Farbstudien des Gartens im
französischen  Ort  Giverny  flirrende,  sonnendurchflutete
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Impressionen schuf.

Nicht fehlen darf auch der mit unbändiger Kraft und Euphorie
auf die Leinwand geworfene Kommentar zur geglückten deutschen
Einheit:  „Jonction  –  3.10.1990“.  In  solchen  Bildern  zeigt
sich, dass der mit Farben und Formen experimentierende Götz
immer auch auf zeitgeschichtliche Bezüge in den Blick nimmt.
Sein Triptychon zur Ausrüstung der Bundeswehr mit atomaren
Sprengköpfen spricht eine deutliche Sprache: Farb-Explosionen
imaginieren eine Welt am apokalyptischen Abgrund. Da sage noch
einer, abstrakte Malerei habe keine politische Botschaft.

K.O. Götz. Neue Nationalgalerie, Berlin. Bis 2. März 2014, Di,
Mi, Fr 10-18 Uhr, Do 10-20 Uhr, Sa So 11-18 Uhr, Katalog 30
Euro,  Eintritt  8  Euro,  ermäßigt  4  Euro.  Infos  unter
http://www.kogoetzinberlin.de

Vom 21. März bis zum 15. Juni 2014 wird die Ausstellung im
Duisburger Museum Küppersmühle zu sehen sein.

„Anständige  Musik  und  ein
sauberes  Gewissen“:  Vor  50
Jahren starb Paul Hindemith
geschrieben von Werner Häußner | 30. Dezember 2013
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Paul  Hindemith  im
Jahr  1927.  Foto:
Schott  Music

Er ist nach wie vor der am häufigsten aufgeführte Komponist
der Moderne. Sein Werk ist von beispielloser Vielfalt, reicht
von der großen Oper über Kammermusik für unterschiedlichste
Besetzungen bis hin zur Kantate, zur Parodie, zur Musik für
Laien. Die musikalische Welt begeht am 28. Dezember seinen 50.
Todestag:  1963  starb  Paul  Hindemith  im  Frankfurter
Marienhospital  an  Schlaganfällen  in  der  Folge  einer
Bauchspeicheldrüsen-Entzündung.

Paul  Hindemiths  Biografie  stellt  uns  einen  schöpferischen
Menschen  vor,  der  von  den  äußeren  Verwerfungen  seiner
Lebenszeit massiv getroffen, aber nicht aus der Bahn geworfen
wurde. Aufgewachsen in ärmlichen Verhältnissen, große Erfolge
als  Bratscher  und  Komponist  in  den  zwanziger  Jahren,
Aufführungsverbot in der Nazizeit, Übersiedlung in die Schweiz
und Emigration in die USA, schließlich Rückkehr nach Europa
nach dem Krieg und eine späte Karriere als Dirigent: Hindemith
hat die Zeitläufte mit viel Glück überstanden, ohne sich zu
verbiegen. „Es gibt nur zwei Dinge, die anzustreben sind:
Anständige Musik und ein sauberes Gewissen“, schrieb er 1938,
wenige Monate nach der Uraufführung seiner Oper „Mathis der
Maler“ in Zürich.



Die Musik scheint der entscheidende Halt für den Menschen Paul
Hindemith gewesen zu sein, so die persönliche Einschätzung von
Susanne Schaal-Gotthardt, Direktorin des Hindemith-Instituts
in  Frankfurt.  Sie  betreut  eine  kleine  Dauerausstellung  zu
Leben und Werk des Komponisten im Frankfurter Kuhhirtenturm.
Der spätmittelalterliche Bau im Stadtteil Sachsenhausen, einst
Teil der Stadtbefestigung des 14. Jahrhunderts, diente von
1923  bis  1927  den  Hindemiths  als  Wohnung:  Unter  dem  Dach
lebten der Komponist und seine Frau Gertrud, in den Räumen
darunter  die  Mutter  und  die  Schwester.  Die  beiden  Frauen
bewohnten den Turm weiter, als Hindemith 1927 an die Berliner
Hochschule für Musik berufen wurde. Sie verließen ihn erst
1943: Bei einem Bombenangriff wurde der Bau schwer beschädigt;
dabei verbrannten auch etliche Manuskripte.

Der  Kuhhirtenturm  in
Frankfurt,  von  1923
bis 1927 Wohnung Paul
Hindemiths,
beherbergt heute eine
Ausstellung  zu  Leben
und  Werk  des
Komponisten.  Foto:
Werner  Häußner



Schon von seinem Vater, einem glücklosen Handwerker, wurde
Paul Hindemith „mit colossal strengem Drill“ an die Musik
herangeführt. Die Ausstellung im Kuhhirtenturm zeichnet mit
Fotos  und  Manuskript-Reproduktionen  aus  den  Beständen  des
Hindemith-Instituts  die  frühen  Jahre  nach:  Hindemiths
Ausbildung am renommierten Konservatorium von Dr. Hoch, sein
Kriegsjahr 1917/18 als Trommler in einer Regimentsmusik im
Elsass. Den ersten Kompositionsabend 1919, der Hindemith einen
Vertrag mit dem Verlagshaus B. Schott’s Söhne einbringt. Und
den ersten Schritt zur Berühmtheit, als 1921 in Donaueschingen
sein  Streichquartett  Opus  16  aufgeführt  wurde.  Dass  sich
Hindemith ab 1922 intensiv für „Alte Musik“ interessierte,
wird in der Ausstellung verdeutlicht durch eine Viola d’amore.
Hindemith ließ sie für sich anfertigen. Die Schnecke ziert ein
geschnitzter Frauenkopf: das Porträt seiner Gemahlin Gertrud.

Der  Berliner  Zeit  ab  1927  ist  ein  eigener  Raum  gewidmet.
Hindemith galt seit der spektakulären Uraufführung seiner drei
Einakter „Mörder, Hoffnung der Frauen“ und „Das Nusch-Nuschi“
1921 in Stuttgart – 1922 ergänzt durch die als blasphemisch
bekämpfte „Sancta Susanna“ in Frankfurt – als Repräsentant der
Avantgarde  und  „revolutionärer  Bilderstürmer“.  In  Berlin
entfaltete er nicht nur eine fruchtbare pädagogische Arbeit,
die ihn übrigens ein Leben lang interessiert hat – seine Sing-
und Spielmusiken für Kinder und Laien zeugen davon. Er gewann
Gottfried Benn für ein Oratorium („Das Unaufhörliche“) und
entfaltete  eine  rege  Konzerttätigkeit.  1929  entstand  die
Zeitoper „Neues vom Tage“, eine Mischung aus skurriler Komik
und surrealer Revue. Sie wurde in der letzten Spielzeit am
Theater Münster gezeigt und war ab 1996 auch an der Oper Köln
in einer gelungenen Inszenierung Günter Krämers zu sehen.

Bis  1929  reiste  er  mit  dem  Amar-Quartett,  das  sich  der
Verbreitung moderner Musik verschrieben hatte. Der Dirigent
Otto  Klemperer  erinnerte  sich  später  an  Hindemiths  Musik:
„Frische Luft und kein Pathos mehr…“. Auch mit anderen Größen
der damals modernen Musik arbeitete Hindemith zusammen: mit



Hermann Scherchen etwa, später auch mit Wilhelm Furtwängler,
der  1932  das  von  ihm  bestellte  „Philharmonische  Konzert“
dirigierte und sich nach den ersten Repressalien durch die
Nationalsozialisten vehement für Hindemith einsetzen sollte.

Paul  Hindemith  war
ein  bedeutender
Solist  und  hat  eine
Reihe von Werken für
sein Instrument, die
Bratsche,
geschrieben.  Foto:
Schott  Music

Die  Ausstellung  dokumentiert,  wie  schon  1933  Hindemiths
Konzerttätigkeit rapide zurückging. Susanne Schaal-Gotthardt
sieht  in  seinen  Kompositionen  die  Spuren  dieser  Zeit:  im
„Trauermarsch“  der  ersten  Klaviersonate,  oder  in  der
Hölderlin-Vertonung „Der Main“, in der die Verunsicherung in
der  Figur  des  heimatlosen  Sängers  greifbar  wird.  Lapidar
vermerkt  ein  –  als  Reproduktion  sichtbarer  –  Eintrag  in
Hindemiths  Kalender  unter  dem  Dienstag,  16.  August  1938:
„Letzter Tag Berlin!“

Hindemith hatte sich bereits 1935 von der Hochschule für Musik



beurlauben  lassen.  Er  nahm  den  Auftrag  der  türkischen
Regierung an, das Musikleben im Land zu organisieren – sicher
auch, um dem wachsenden Druck in Deutschland zu entgehen.
Während die Ausstellung „Entartete Musik“ in Düsseldorf Paul
Hindemith und sein Werk anprangert, feiert Zürich seine neuen
Oper „Mathis der Maler“. Im Herbst 1938 bezieht das Ehepaar
ein Häuschen in Bluche im Schweizer Kanton Wallis.

Hindemith erhielt Kunstpreis des Landes Nordrhein-Westfalen

Für den Komponisten sei der Umzug in das Bauerndorf „wie eine
Befreiung“  gewesen,  schätzt  Susanne  Schaal-Gotthardt.  Eine
Reihe  von  Werken  entsteht  dort,  so  das  bedeutende
Violinkonzert  und  mehrere  Sonaten  und  Lieder.  Worauf  sich
Hindemith  früher  nie  eingelassen  hätte,  erzwingen  die
Verhältnisse. 1940 emigriert er in die ungeliebten Vereinigten
Staaten und nimmt eine Professur an der Yale University an.
Später sollte er die Rolle der USA und die Zuflucht, die er
dort gefunden hatte, hoch anerkennen.

Trotz der angenommenen amerikanischen Staatsbürgerschaft und
beachtlicher Erfolge in der Neuen Welt zieht ihn die Sehnsucht
zurück  nach  Europa:  1951  nimmt  er  eine  Professur  an  der
Universität  Zürich  an  und  übersiedelt  nach  Blonay  am
Nordostufer des Genfer Sees. Seine letzten Werke entstehen
dort, so die bis heute unterschätzte Kepler-Oper „Die Harmonie
der Welt“. 1958 wird sein Oktett in Berlin uraufgeführt; Paul
Hindemith sitzt noch einmal an der Bratsche, obwohl er das
öffentliche Spielen schon seit fast zwanzig Jahren aufgegeben
hatte.  Der  Komponist  erhält  den  Kunstpreis  des  Landes
Nordrhein-Westfalen.



Nach  seiner  Rückkehr  aus  den  USA
entfaltete  Hindemith  eine  rege
Tätigkeit als Dirigent. Zuvor hat er
nur  selten  den  Stab  in  die  Hand
genommen,  unter  anderem  in  den
zwanziger  Jahren  in  Bochum.  Die
Aufnahme zeigt ihn bei seinem letzten
Konzert  im  Konzerthaus  Wien  am  10.
November 1963. Hindemith litt bereits
an  seiner  tödlich  verlaufenden
Krankheit. Foto: Fondation Hindemith
Blonay CH

Die Ausstellung im Frankfurter Kuhhirtenturm zeigt auch den
Humor  und  die  liebenswerten  menschlichen  Seiten  des



Komponisten:  Seine  Liebe  zur  Modelleisenbahn  etwa,  seinen
Ordnungstrieb oder sein zeichnerisches Talent. Immer wieder
stellte er seine Frau als „Löwe“ dar, dem Sternzeichen, in dem
sie geboren war. So auch auf der letzten, selbst gezeichneten
Glückwunschkarte zum Jahreswechsel 1963/64. Sie spielt auf das
1962  vollendete  Orgelkonzert  an:  Hindemith  traktiert  die
Orgel, ein Löwe tritt den Blasebalg.

Das  Hindemith-Kabinett  im  Kuhhirtenturm,  Große  Rittergasse
118, 60594 Frankfurt, ist sonntags von 11 bis 18 Uhr oder nach
Vereinbarung geöffnet. Tel.: (069) 59 70 362. Zurzeit ist dort
eine Sonderausstellung über Hindemiths Dirigenten zu sehen.

Eine Ausstellung „Begegnung mit Paul Hindemith“ mit vielen
Fotos und Dokumenten zeigt die Frankfurter Sparkasse noch bis
22. Januar 2014 in der Galerie in ihrem Kundenzentrum, Neue
Mainzer  Straße  49,  60311  Frankfurt.  Sie  ist  Montag  bis
Mittwoch und Freitag von 9 bis 16 Uhr, Donnerstag bis 18 Uhr
geöffnet.

TV-Nostalgie (7): „Beat Club“
–  Endlich  gab’s  die  heiß
ersehnten Klänge…
geschrieben von Bernd Berke | 30. Dezember 2013
Haben wir je eine TV-Sendung heißer herbeigesehnt? Bestimmt
nicht! Wir waren ja gerade im richtigen Alter dafür. Und der
„Beat Club“ kam (ab 25. September 1965, samstags zunächst von
16.45  bis  17.15  Uhr)  zwar  reichlich  verspätet  ins
verschnarchte deutsche Fernsehen, aber irgendwie doch gerade
noch rechtzeitig. Yeah!
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Seither gehört Uschi Nerke, die im Monatsrhythmus all die
Auftritte und Filmeinspielungen immerzu munter präsentierte,
zu den unvergänglichen Ikonen des Mediums. Mit den Jahren
trugen sie und die zeitweise unvermeidlichen Go-Go-Girls dann
etwas knappere Röcke.

Schon  ein  paar  Tage  her:
Uschi Nerke präsentiert den
„Beat  Club“  –  ©  Radio
Bremen/ARD – Screenshot aus
http://www.youtube.com/watch
?v=VMzoVYcJHyQ

Am Anfang war es brav und bieder

Die  Jugendlichen,  die  da  anfangs  zur  „Beatmusik“  tanzten,
wirkten äußerlich noch ziemlich brav und bieder. Auch die
Bands  traten  zumeist  noch  im  adretten  Anzug  auf.  Die
„Warnung“, die der noch junge Ansager und spätere Tageschau-
Sprecher Wilhelm Wieben der Premieren-Sendung vorausschickte
(„Sie aber, …die Sie Beatmusik vielleicht nicht mögen, bitten
wir um Ihr Verständnis…“), war im Grunde herzlich überflüssig.
Doch viele ältere Menschen regten sich damals trotzdem auf.

Rotierende Spiralen

Nicht nur die Musik wurde (vor allem ab 1967) „progressiver“,
sondern auch Design und Darstellung. Der „Beat Club“ war ein
Feld, auf dem man die damals noch sehr begrenzten technischen
Möglichkeiten  phantasievoll  ausreizen  konnte  –  bis  hin  zu
psychedelischen Experimenten mit allerlei rotierenden Spiralen

http://www.revierpassagen.de/22467/tv-nostalgie-7-beat-club-endlich-gabs-die-heis-ersehnten-klange/20131227_1324/bildschirmfoto-2013-12-27-um-12-53-20


und  Spiegelungen.  Natürlich  wurde  dabei  gelegentlich  auch
Unsinn verzapft. Doch es zeigte sich so manches Stück vom
wandelbaren Zeitgeist.

Ausgebrütet wurde all das beim kleinen Sender Radio Bremen,
federführend  beim  „Beat  Club“  war  der  Redakteur  Mike
Leckebusch, damals eigentlich Jazzfan. Jetzt kommt ein Name
ins  Spiel,  mit  dem  Sie  bei  Jauchs  Millionenquiz  Chancen
hätten:  Gerhard  Augustin.  Gerhard  Wer?  Nun,  der  Mann  war
damals – als einer der ersten seiner Zunft in ganz Deutschland
– Plattenaufleger in einem Bremer Club und brachte Leckebusch
auf die Spur der Beat- und Rockmusik. Augustin stand bei den
frühesten Folgen auch mit vor der Kamera.

Bärenstarke PR-Show

Zugegeben: In den ersten Sendungen zählte vor allem die gute
Absicht, es traten eher zweit- und drittklassige Bands auf.
Der allererste Titel war übrigens – hätten Sie’s gewusst? –
deutschsprachig:  Die  Bremer  Lokalband  Yankees  brachte  ihr
Liedchen „Halbstark“ („Oh Baby, Baby, halbstark…“) zu Gehör.
Fortan waren deutsche Töne allerdings verpönt.

Als  jedoch  die  Plattenindustrie  allmählich  merkte,  welches
Werbepotenzial hier schlummerte, traten immer mehr wirkliche
Größen des Geschäfts im „Beat Club“ auf, darunter etwa die
Rolling Stones, die Who oder Jimi Hendrix. Uschi Nerke hätte
sich nie erlaubt, bei ihren Ansagen auch nur einen Hauch von
Kritik einfließen zu lassen. Nüchtern und bei Licht besehen,
war  der  „Beat  Club“  lupenreine  PR-Jubel  für  die
Musikindustrie.

Atemlose Aufnahmesitzungen

Das ändert nichts daran, dass dort oft bärenstarke Musik zu
erleben war. Man kann sich heute kaum noch vorstellen, wie wir
(falls solche vorhanden waren) die Tonbandgeräte angeworfen
und atemlos mit dem Mikro vor dem Fernsehlautsprecher gehockt
haben – in der innigen Hoffnung, dass niemand geräuschvoll ins



Wohnzimmer kam…

Heute  hingegen  gibt’s  einen  eigenen  Internet-Kanal  für
nostalgische Musik aus der Bremer Kultsendung. Auch sind alle
83 Folgen bis zum Ende im Dezember 1972 auf DVDs zu erwerben.
Und überhaupt: Jetzt sind fast alle Wellen und Netze so mit
Rock und Pop angefüllt, dass es wahrlich genügt.

______________________________________________________________
_________

Hier die Ansage zur allerersten Sendung und ein paar weitere
Schnipsel: http://www.youtube.com/watch?v=VMzoVYcJHyQ

Die  Schrecken  des  „Großen
Krieges“
geschrieben von Hans Hermann Pöpsel | 30. Dezember 2013
In wenigen Tagen beginnt das neue Jahr: 2014. Es wird uns mit
großer Deutlichkeit an ein Ereignis erinnern, das einhundert
Jahre  zurückliegt  und  unendliches  Leid  in  viele  Familien
brachte – der Erste Weltkrieg begann am 1. August 1914.

Ein Zug mit
Soldaten
auf dem Weg
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an  die
Front  1914
im  Bahnhof
von Milspe.
(Foto:
Stadtarchiv
Ennepetal)

Mit Begeisterung zogen nicht nur in Deutschland die meisten
Männer in diese unsinnige Schlacht, doch schon nach wenigen
Monaten begann das große, dreckige Sterben und sorgte für
Ernüchterung allenthalben. Schon in den ersten Kriegswochen
trafen die zuvor kaum bedachten Meldungen über Gefallene in
der Heimat ein, denn man hatte sich meist nur einen kurzen
Kampf vorgestellt. „Auf zur Visite beim Väterchen Franz“ stand
zum Beispiel auf einem Plakat, das junge Soldaten bei der
Mobilmachung in Ennepetal vor sich hertrugen.

Unter den armen Menschen, die zuerst ihr Leben lassen mussten,
waren auch auf deutscher und österreichischer Seite nicht nur
einfache Handwerker und Arbeiter, Anwälte und Bauern, auch das
Leben großer Talente ging abrupt zu Ende, zum Beispiel das des
Dichters Georg Trakl oder des Malers August Macke.

Macke war mit nur 27 Jahren kurz nach Kriegsbeginn an der
Front in Frankreich getötet worden. Seinem Werk widmet das
Kunstmuseum Mülheim vom 1. Februar bis zum 27. April 2014 eine
Werkschau  mit  dem  Titel  „Sehnsucht  nach  dem  verlorenen
Paradies“, die hauptsächlich bestückt wird mit Bildern aus der
Sammlung des Mülheimer Nobelpreisträgers Karl Ziegler.

Weil Deutschland der Verlierer des vierjährigen Krieges war,
wird sein Beginn hier wohl zurückhaltender begangen werden als
in Großbritannien oder Frankreich. Dort sind die Zeitungen
jetzt schon voll mit Erinnerungs-Artikeln. In England heißt
der Weltkrieg heute noch „The Great War“, und Frankreich hat
allein für die Feierlichkeiten mehr als 40 Millionen Euro
bereit gestellt.



Die Interpretation von Krieg ist eben immer von der Frage
abhängig, wer gewonnen und wer verloren hat, auch wenn die
einfachen Soldaten wohl alle verloren haben.

Frohe Weihnachten!
geschrieben von Bernd Berke | 30. Dezember 2013
Schöne,  besinnliche,  friedvolle,  anregende,  ersprießliche
Festtage wünscht das Team der Revierpassagen allen Leserinnen
und Lesern.

Der  Traum  zum  Tode:  Jules
Massenets „Don Quichotte“ in
Gelsenkirchen
geschrieben von Werner Häußner | 30. Dezember 2013
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Almuth  Herbst  und
Krzysztof  Borysiewicz
in Jules Massenets „Don
Quichotte“  am
Musiktheater im Revier
in Gelsenkirchen. Foto:
Karl Forster

Jules Massenets „Don Quichotte“ ist kein häufiger Gast auf den
Musiktheaterbühnen. Dass er – nach einer Kölner Inszenierung
vor zehn Jahren – in zwei Spielzeiten gleich drei Mal in
Nordrhein-Westfalen  zu  sehen  ist,  darf  wohl  dem  Zufall
zugeschrieben werden.

Wuppertal zeigte im Frühjahr eine auf ein subtiles Traumspiel
konzentrierte  Inszenierung  von  Jakob  Peters-Messer,  im  Mai
2014  folgt  das  Theater  Hagen,  wo  Gregor  Horres  Massenets
Alterswerk auf die Bühne bringt. Und jetzt hatte der groteske
Ritter,  der  seit  Cervantes‘  Roman  nicht  mehr  aus  der
Weltliteratur  wegzudenken  ist,  seinen  Auftritt  in
Gelsenkirchen – hier verantwortet von Elisabeth Stöppler.

Die Regisseurin hat sich unter anderem am Musiktheater im
Revier die Basis einer Karriere erarbeitet, die sie inzwischen
an große Häuser wie die Dresdner Semperoper geführt hat. Nicht
zuletzt ihre Arbeit mit Benjamin Britten – zu erinnern ist an



die  szenische  Version  des  „War  Requiem“  2011  –  hat  dazu
beigetragen. Der „Don Quichotte“ ist ein weiteres Beispiel,
wie  Stöppler  zum  Kern  eines  Werkes  vordringt  und  ihn  in
ausdrucksstarken Bildern freilegt.

Bei Massenet ist der alternde Adlige nicht der Träger einer
idealistischen Erhabenheit und eines weltzersetzenden Humors
wie bei Cervantes. Er ist auch nicht der Protagonist einer
Komödie,  die  sich  aus  verstiegen-bizarrer  Fantasie  speist.
Massenet stellt auf der Basis einer Fin-de-siècle-Tragikomödie
von Jacques de Lorraine die Frage nach dem Anteil von Traum
und Imagination an der Liebe. Für eine Zeit, die in Rausch und
Traum  aufregende  Welten  „hinter“  der  physikalisch
determinierten Realität entdeckt hat, ein hochaktuelles Thema.
Dale Wasserman und Mitch Leigh haben in ihrem tiefsinnigen
Musical vom „Mann von La Mancha“ das Thema weitergesponnen und
reflektiert, ob nicht das, was gemeinhin als die reale Welt
gilt, nicht erst durch den Begriff von der Welt konstituiert
wird.

Reales, Imaginäres und Erträumtes verweben sich untrennbar

Elisabeth Stöppler rückt Massenets „Don Quichotte“ in genau
diese  Richtung:  Bei  ihr  ist  Don  Quichotte  weniger  ein
„Träumer“  als  ein  Mensch,  in  dessen  Weltbegriff  Reales,
Imaginiertes  und  Erträumtes  sich  untrennbar  verweben.  Dazu
lässt  sie  sich  von  Bühnenbildner  Piero  Vinciguerra  eine
hyperrealistische Villa bauen: Küche, Sanitärräume, Wohn- und
Schlafzimmer, detailliert eingerichtet. Noch bevor ein Wort
fällt,  baut  Stöppler  die  szenische  Spannung  zwischen  den
Protagonisten auf: Eine Hausangestellte – Dulcinée – reinigt
Bad und Toilette, während im Obergeschoss ein alter Herr in
seiner  Bibliothek  versonnen  sein  Cello  streicht.  Das
Instrument, das ja oft als Symbol des weiblichen Torsos gilt,
behält die Funktion als erotische Chiffre in der Inszenierung
– ein Zeichen für die Klugheit, mit der Stöppler in ihrer
Bildfindung ans Werk geht.



Reales  und  Imgainäres
verschwimmen:  Krzysztof
Borysiewicz  als  Don
Quichotte.  Foto:  Karl
Forster

Don Quichotte hat sich ein wenig in seine Zugehfrau verguckt.
An  dieser  eher  banalen  Ausgangslage  entzündet  sich  eine
romantische  Vorstellung.  Sie  gibt  der  Welt  eine
Bedeutungsebene, die am Ende nicht einlösbar ist: Das Gespinst
aus  Idee  und  Imagination  wird  schlagartig  zerrissen,  als
Dulcinée den Heiratsantrag Quichottes brüsk ablehnt: In diesem
Moment scheitert nicht nur die Konstellation, aus der die
Komödie besteht – die Liebe eines versponnenen alten Mannes zu
einer jungen Frau. Sondern, viel tiefer gründend, bedeutet er
auch  die  Vernichtung  des  Weltbegriffs  Don  Quichottes.  Ein
Zusammenbruch,  den  Stöppler  und  Vinciguerra  mit  einer
radikalen Reduktion der Bühne bildlich erfassen: Es bleibt nur
das Sterbebett im Dunkel. Eine Szene, die über die Gestalt Don
Quichottes hinaus in eine allgemeingültige Dimension wächst:
Wo die Begriffe ihre gestaltende Kraft verlieren, bleiben nur
noch Leerstellen: Der Mensch verliert sein Leben.

Der Weg dahin wird von Figuren flankiert, die zunächst aus der
unmittelbaren Lebenswelt des Ritters kommen – seine Familie –,
sich dann aber zu einer Galerie von Lebensentwürfen erweitern.
Die vorzüglich agierenden Gelsenkirchener Choristen verwandeln
sich in Gestalten aus Historie und Fiktion: Superman, Mutter
Teresa, Fidel Castro, Fred Astaire, Elvis Presley; den Meister
der dämonischen politischen Fantastik Adolf Hitler und den
Schöpfer surrealer Welten Salvador Dalí. Stöppler zeigt damit,



wie sich die Grenzen von Don Quichottes Weltentwurf immer
weiter ins Imaginäre verschieben, aber auch, wie die Fiktion
auf die Realität einwirkt – am Beispiel von Menschen, die auf
welche Weise auch immer durch ihre Visionen ihre Welt geformt
haben. Diese Menagerie der Geschichte ist die große Stunde des
Kostümbildners Frank Lichtenberg: der fantastische Realismus
seiner Entwürfe balanciert genau auf der Nahtstelle zwischen
Tatsächlichkeit und Vorstellung.

Wo  endet  die
Realität  –  wo
beginnt  die
Imagination?  Szene
aus „Don Quichotte“
mit  Almuth  Herbst
(Dulcinée).  Foto:
Karl Forster

Wieder  einmal  bestätigt  das  Gelsenkirchener  Orchester,  die
Neue Philharmonie Westfalen, dass es mit einem bemerkenswerten
Fortschritt  in  seiner  Klangkultur  in  der  Oberliga  in
Nordrhein-Westfalen  mitspielen  kann.  Dirigent  Valtteri
Rauhalammi betont nicht so sehr die veristischen Einflüsse in
der  eklektischen  Partitur  Massenets,  sondern  arbeitet  die
impressionistischen  Momente  heraus:  Klangschattierungen  und



dynamische  Finessen,  die  eher  an  Debussy  als  an  Mascagni
erinnern.  Und  er  beleuchtet  den  „Wagnerisme“  Massenets:
Momente in der Musik, die an Wagner erinnern, ohne ihn zu
imitieren. Der Rang dieses Spätwerks wird hörbar.

Die Solisten auf der Bühne, darstellerisch ebenso gefordert
wie musikalisch, bleiben Massenet nichts schuldig. An Stelle
des  in  der  Premiere  gefeierten  Krzysztof  Borysiewicz  sang
Jongmin Lim die Titelpartie nobel zurückhaltend, auf subtile
Valeurs mehr achtend als auf den Glanz der großen Töne. Den
Mann, der in Don Quichottes Dasein das unlösbare Band mit der
banalen Welt des Alltags verkörpert, war Dong-Won Seo: Sein
Sancho  Pansa,  manchmal  zu  guttural  eingefärbt,  ließ
nachvollziehen, wie sich jemand, der sich zunächst mit dem
Vorgegebenen arrangiert, die Schönheit und Kraft einer Vision
zu entdecken beginnt.

Almuth Herbst setzte einen vollen, saftigen Mezzo ein, um die
Facetten Dulcinées auszudrücken: zuerst arglose Putzfrau, dann
Klischeebild  der  verführerischen  Spanierin,  schließlich
ungewollt verderbliche femme fatale. Berechtigte Begeisterung:
Mit diesem „Don Quichotte“ knüpft das Musiktheater im Revier
an seine große Tradition wegweisender Inszenierungen an und
setzt  einen  markanten  Akzent  in  der  Rhein-Ruhr-
Theaterlandschaft.

Massenets „Don Quichotte“ gibt es im Gelsenkirchen noch an
sechs Abenden zwischen 28. Dezember und 15. Februar 2014.

Spaß  macht  Spaß  –  „Drama

https://www.revierpassagen.de/22407/spas-macht-spas/20131223_1750


Queens“  und  „Das  goldene
Zeitalter“ in Dortmund
geschrieben von Rolf Dennemann | 30. Dezember 2013
Da sitzt man gut gelaunt im Theater und weiß: Unterhaltung ist
angesagt.

Es gibt einen Abend der Cover-Versionen aus der Geschichte der
Popmusik,  eingepackt  in  ein  Bühnenbild,  das  einer
Theaterkantine nachempfunden ist, in eine Handlung gepresst,
die eigentlich keine ist. Da kann es schon mal im Tanzbein
jucken. Da soll das Publikum doch kräftig Anteil nehmen, auch
wenn keine Tanzfläche vorhanden ist. Und eine Nachbarin in
meiner Sitzreihe stößt mich an und beschwert sich darüber,
dass mein Sprechen sie stören würde.

„Drama  Queens“
(Foto:  Birgit
Hupfeld)

Dabei  hatte  ich  meiner  Begleitung  nur  schlaumeierisch
mitgeteilt, von wem die Originalversion des Songs ist, dem wir
gerade lauschten. Ich blieb danach ruhig, konnte aber nicht
verhindern,  dass  ich  die  Sitzreihe  ab  und  an  zum  wackeln
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brachte, immer, wenn es mich rhythmisch gepackt hatte. Einer
weiteren Beschwerde wäre ich massiv entgegengetreten, indem
ich laut mitgesungen hätte. Es kam nicht dazu.

„Drama  Queens“  im  Schauspielhaus  ist  ein  Abend,  der  den
Mitwirkenden offenbar Spaß macht. Und das steckt im besten
Falle an. Da kann man schon mal über sinnfreie Gänge und
stolpernde  inhaltliche  Vernetzungen  hinwegsehen.  Da  wird
gesungen und gewitzelt, als sei es die Kopie eines tatsächlich
stattgefundenen  Jekami-Abends.  Inspizient  „Ralle“  ist  mit
seiner Echtstimme der Zwischenmoderator des Abends auf dem
Off. Er ruft zur Probe und weiß „Alles wird gut.“

Da hört man Abba und eine ganze Reihe Evergreens von Simon and
Garfunkel. Es geht nicht um Sangeskunst, sondern um einen
erholsamen Abend für Sprechtheaterhöchstleister, die hier mal
die Hose runter lassen dürfen. Und es gab diese fünf Minuten,
in denen ich in meinem Sitz dahin schmolz. Eva Verena Müller,
auf einem Tisch sitzend, hat mich umgehauen. Sie sang sich in
die Seele, hindurch durch den Abstand eines sachverständigen
Zuschauers.  „Neue Songs aus der Kantine“ – eingerichtet von
Andreas Beck, unterstützt durch die Kantinenmusik von Paul
Wallfisch,  weicht  nicht  von  der  Ankündigung  ab:  „Ein
Liederabend  mit  Live-Musik“.

Vergebliche Welterkärung

Eine ganz andere Art der Unterhaltung beinhaltet „Das goldene
Zeitalter“, die bestandene Reifeprüfung zur Überwindung der
Realität. Alexander Kerlin und Kay Voges kreieren etwas, das –
umstritten  und  gefeiert  –  im  Gedächtnis  bleiben  wird.  
Treppauf, treppab geht es durch die Kopfwelt: Blonde Figuren
in blauen Röckchen, Computerstimmen, Fahrstühle ins oben und
unten. Die Showtreppe des Absurden wird zum Hauptspielort der
seriellen Wiederholung.



„Das  goldene  Zeitalter“
(Bild:  Birgit  Hupfeld)

Nach kurzer Zeit nervt das, aber dann scheint es wie ein
genialer Kunstgriff. Es zieht uns hinein in einen Abend, der
uns  eine  Fließbandunterhaltung  serviert,  an  der  wir  uns
abarbeiten können. Kurz vor Weihnachten dominieren hier das
westliche Fest und seine Wiederholungen. „Alle Jahre wieder“ 
– immer wieder. Das insgesamt musikalische Stück in zig Akten
verfertigt etwas, das nicht fassbar ist. Zwischenrufe aus dem
Off suggerieren „live im Hier und Jetzt“, Videobilder aus  dem
Draußen und Drinnen ziehen uns heraus aus dem Bühnenmuff. Die
roboterhaften Bewegungen der menschlichen Maschinen – man kann
sie bald liebhaben.  Und Zeit vergeht, bis der Klokäfer ins
Spiel kommt, ein Spielverderber. Und auch der süße Wurm ist
ein Störenfried, der vor dem Schmetterlingsdasein, sich mühsam
die Treppe hoch robbt, um „The winner takes it all“ zu singen.
Köstlich   –  wie  für  den  Wurm  der  frische  Salat  aus  der
Vitrine.

Trotzdem hat es dieses Werk nicht nötig, so lang zu sein, dass
man nach 150 Minuten meinen könnte, man könne jetzt gehen. Was
Neues wird es nicht mehr zu sehen geben. 37 Minuten weniger
und es wäre Provokation genug für die einen, Genuss, der nach
mehr ruft, für die anderen – und eine Nominierung zu den
Berliner  Theatertagen  wert.  Aber  vielleicht  war  es  auch
richtig, den Abgang offen zu lassen. Fröhliche Weihnachten.

Infos: http://www.theaterdo.de/startseite/
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____________________________________________

Zum Vergleich: Auch Anke Demirsoy hat „Das goldene Zeitalter“
bei den Revierpassagen besprochen:


