
Neuer Domorganist in Essen –
der jüngste in Deutschland
geschrieben von Werner Häußner | 31. Januar 2014

Neuer Domorganist in Essen:
Sebastian  Küchler-Blessing.
Foto: Monika Lawrenz

Sebastian  Küchler-Blessing  ist  der  jüngste  Domorganist
Deutschlands:  Ab  1.  Februar  ist  der  26jährige  für  die
Orgelmusik  an  der  Kathedralkirche  des  Ruhrbistums  Essen
verantwortlich. Der Preisträger mehrerer Orgelwettbewerbe ist
Nachfolger von Jörg Schwab, der an das Münster in Freiburg
wechselte.  Küchler-Blessing  spielt  erstmals  am  Sonntag,  2.
Februar, 10 Uhr, im Gottesdienst im Essener Dom.

Der  junge  Orgelvirtuose  lernte  mit  fünf  Jahren  das
Klavierspiel und feierte früh Erfolge beim Wettbewerb „Jugend
musiziert“.  Ab  2003  wurde  er  von  Sontraud  Speidel  an  der
Karlsruher  Musikhochschule  unterrichtet  und  war  Jungstudent
bei  Christoph  Bossert  und  Edoardo  Bellotti  an  der
Musikhochschule Trossingen. Seit 2007 studierte er in Freiburg
Kirchenmusik und Musiktheorie, zuletzt in der Solistenklasse
von Martin Schmeding.

Der neue Domorganist gibt europaweit Konzerte und war auch
schon in der Philharmonie Essen und im Konzerthaus Dortmund zu
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Gast. Die Dortmunder Mozart Gesellschaft förderte ihn 2012/13
als Stipendiat. 2012 war er mit dem Orchestra Mozart Bologna
unter  Claudio  Abbado  auf  Tournee.  Küchler-Blessing  gewann
unter  anderem  den  Mendelssohn-Preis,  den  ersten  Preis  der
Internationalen Orgelwoche Nürnberg und den zweiten Preis beim
Leipziger Bach-Wettbewerb 2012. Er ist auch Preisträger der
Improvisationswettbewerbe  Schwäbisch  Gmünd  und  Herford.  Im
März 2014 erhält er den neugeschaffenen Arthur-Waser-Preis des
Luzerner  Sinfonieorchesters,  eine  der  höchstdotierten
Auszeichnungen der Schweizer Musikszene.

Sind  Schulden  wirklich
lobenswert? – Ein Buch wirft
Fragen auf
geschrieben von Britta Langhoff | 31. Januar 2014

Mit  einem  „Lob  der  Schulden“  feiert  der
Berliner Wagenbach Verlag die zweihundertste
Publikation seiner Buchreihe Salto.

Ein Salto stellt den Gleichgewichtssinn auf den Kopf und genau
das  illustriert  wohl  die  Absicht  dieser  unkonventionellen
Reihe: bestehende Annahmen, anerkannte Grundregeln so auf den
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Kopf zu stellen wie das A im Logo der Salto-Reihe. Mit dem
Essay „Lob der Schulden“ der französischen Journalistin und
Philosophin Nathalie Sarthou-Lajus ist das bestens gelungen.
Wer mag schon Schulden (außer bedienten Gläubigern), wer mag
ihnen ein hohes Loblied singen?

„Schuldlos schuldig sind wir alle! Denn Schulden sind die
Grundbedingung  menschlicher  Existenz,  unser  aller  Erbe  und
Vermächtnis, weil wir von Geburt an voneinander abhängen und
das nicht allein in finanzieller Hinsicht.“ So schreibt es
Sarthou-Lajus  und  schlussfolgert,  dass  die  immer  noch
gegenwärtige Finanzkrise genau deshalb so erschütternd sei,
weil sie eben durch die Demonstration der Abhängigkeit aller
von  allen  durch  Schulden  das  neoliberale  Ideal  der
vollkommenen Freiheit und Unabhängigkeit grundlegend in Frage
stellt.

So weit, so gut. Bis hierher kann man ihren Ausführungen gut
folgen. Wer hat nicht ein ungutes Gefühl bei den unzählbaren
Vorkommastellen der Schuldenuhren?

Stand Dezember 2013

Laden wir nicht alle alleine durch Nichtstun Schuld auf uns?
Ganz  groß  sind  wir  alle  auch  in  der  Disziplin  der
Schuldzuweisungen.  Einst  ehrbare  Berufe  tragen  eine  Art
Erbschuld  mit  sich  rum,  Politiker,  Journalisten,  Banker,
Fernsehmoderatoren seien nur als Beispiel genannt. Immer mehr
Angehörige dieser Berufskasten haben das Gefühl, auf ihrer
Stirn  prange  ein  Zettel,  beschriftet  mit  der  Anklage
„Generalschuld“. Nur Hersteller von Tretminen stehen in noch
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schlechterem Ansehen.

Ich schweife ab. Meine Schuld. Stattgegeben.

Natalie Sarthou-Lajus jedenfalls bemüht im weiteren Verlauf
ihres Essays Beispiele aus der Literaturgeschichte, um die
Allgegenwart  der  Schulden  zu  veranschaulichen.  Mit
Shakespeare, Spinoza, Molière zieht sie den Schluß, dass schon
alleine dadurch, dass das menschliche Dasein aus Geben und
Nehmen besteht, wir alle uns immer etwas schuldig bleiben. Aus
Schulden  müsse  aber  nicht  zwangsläufig  ein  Schuldgefühl
entstehen, zumal sich niemand davon befreien kann. Man könne
die Schulden auch einfach mal annehmen und sie loben.

Sie schreibt: „Wenn es gelingt, die unbezahlbare und damit
existenzielle Verschuldung gelassen anzunehmen, wird zugleich
tröstlich die überindividuelle Kontinuität erkennbar. Denn in
der  unauflöslichen  Erbschuld  allein  liegt  die  Möglichkeit
einer Zukunft.“ Den Beweis dafür bleibt allerdings wiederum
die Autorin ihren Lesern schuldig. Denn gerade weil so viele
schuldlos schuldig werden, ist die Annahme, dass irgendwer
einen heiteren Grad der gelassenen Schuldanerkennung erreicht,
auch schon auf philosophischer Ebene mehr als utopisch.

Übertragen wir diese Hypthese wieder zurück auf die bemühte
Finanzkrise, wird sie auch gefährlich. Denn was würde eine
achselzuckend hingenommene Unauflöslichkeit bedeuten? Mag ja
sein,  dass  es  den  ein  oder  anderen  Finanzmarkt  vorläufig
rettet,  wenn  wir  die  Schulden  zahlungsunfähiger  Schuldner
einfach entfristen und sie in unauflösliche verwandeln. Aber
was macht das mit den Menschen, die direkt oder indirekt von
diesen Märkten abhängen? Und mit der Staatsform, in der wir
leben und wohl auch leben möchten. Was macht das mit einer
Demokratie?

Blicken  wir  auf  ein  Beispiel  der  jüngsten  Zeit.  In
Griechenland hat man es mit staatlichen Anleihen so gemacht.
Schuldanerkenntnis. Schuld entfristet. Rückzahlung ungewiss.



Aber immerhin noch im fragmentarischen Bereich des Möglichen.
Fragt man die Finanzminister der EU, hat dieses Instrument
prima gegriffen und der Kunstgriff ist geglückt. Fragt man
eine griechische Oma, die staatstreu ihre lang erstrickten
Ersparnisse für die Rente in eben solche staatlichen Anleihen
gesteckt hat, dann kann man sehr gut verstehen, warum diese
sich  die  Monarchie  und  ihrethalben  auch  die  Diktatur
zurückwünscht. Theoretisch hört sich das alles wunderhübsch
an, praktisch eher menschenverachtend, begibt man sich mal vom
philosophischen  Ross  herunter  in  die  Niederungen  normalen
Alltagslebens.

Zum guten Schluß fehlt ein wichtiger Aspekt, der den nicht
philosophierenden Leser davor zurückschrecken lässt, in das
hohe  Loblied  der  Schulden  einzustimmen.  Der  einfache
Algorithmus: Schulden sind ohne Zinsen nicht zu haben. So
wahr, so simpel. Sie sind der Preis, den man für Schulden
zahlen  muss,  ob  im  mathematischen  oder  philosophischen
Bereich. Schulden gibt es nicht umsonst. Nie und nirgends.

Nathalie Sarthou-Lajus: „Lob der Schulden“. Wagenbach-Verlag,
86 Seiten, € 13,90

Etüden  und  Entlegenes:
Klavier-Festival  Ruhr  2014
mit  überzeugenden
Programmlinien
geschrieben von Werner Häußner | 31. Januar 2014
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Klavier-Festival
Ruhr, Leitmotiv 2014
(c)  Norbert
Hüttermann

Der arme Karl Czerny. Er hat das Beste gewollt und sich für
immer  auf  einen  undankbaren  Platz  in  der  Musikgeschichte
gebannt: Seine Etüden gelten als Schreckgespenst für jeden
Klavierschüler,  seine  seriösen  Kompositionen  stehen  im
Schatten des bieder Bemühten. So gibt das Klavier-Festival
Ruhr 2014 zwar der Etüde als Gattung einen besonderen Platz im
Programm,  aber  der  Etüden-Protagonist  aus  Wien  kommt  im
Programm nicht vor.

Die ursprünglich als technische Übungsstücke gedachte Form der
Klavierkomposition  bildet  nicht  umsonst  eine  der  fünf
Programmlinien der Tastenfestspiele 2014. Sie hat sich – siehe
Frédéric Chopin – im Lauf der Geschichte zu einer wichtigen
Ausdrucksform  gemausert.  Und  so  dürfen  sich  die  Besucher
einiger  der  64  Konzerte  des  Festivals  auf  Etüden  des  20.
Jahrhunderts freuen: Von Bartók über Liszt bis Szymanowski
reicht die Liste.

Intensiv  widmen  sich  Pierre-Laurent  Aimard  und  Tamara
Stefanovich dieser Gattung in ihren Konzerten: Aimard stellt
am 2. Juni in Haus Fuhr in Werden Bartók, Chopin, Debussy und
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Skrjabin  den  Etüden  von  György  Ligeti  gegenüber.  Und
Stefanovich hat dort bei einem interdisziplinären Abend am 18.
Juni  unter  anderem  noch  Liszt,  Rachmaninow  und  den  nicht
häufig  zu  hörenden,  in  der  Sowjetunion  verfemten  Nikolaj
Roslawez  im  Programm.  An  diesem  Abend  klärt  der
Neurowissenschaftler Eckart Altenmüller darüber auf, was das
Üben von Etüden so schwer macht, aber auch, welche Prozesse
sie im Gehirn auslösen.

Sorgt  für  markante
Programmlinien:
Festival-Intendant
Franz  Xaver
Ohnesorg.  Foto:
Peter  Wieler

Die Programmlinien werden für Festivals immer wichtiger: Sie
sichern individuelles Profil im Angebot von High-Class-Events,
sie garantieren im günstigen Fall ein Alleinstellungsmerkmal.
Auch das Klavier-Festival Ruhr – als eines von zwei großen
weltweit – will darauf nicht verzichten.

Akzent auf Richard Strauss

Der Akzent auf den 150. Geburtstag von Richard Strauss wirkt
auf den ersten Blick ungewöhnlich, denn diese prägende Gestalt
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des 20. Jahrhunderts ging nicht als Klavier-Komponist in die
Geschichte ein. Dennoch: Strauss hat ein paar spannende Werke
für  Klavier  geschrieben.  Gerhard  Oppitz  widmet  seinem
bayerischen  Landsmann  am  14.  Mai  einen  ganzen  Abend  in
Düsseldorf, bei dem fünf Lieder, bearbeitet für Klavier solo,
die frühe h-Moll-Sonate op.5 und das Melodram „Enoch Arden“
op.38 erklingen. Und Marc-André Hamelin stellt sich am 11.
Juni in der Philharmonie Essen einer weiteren Strauss-Rarität:
der Burleske für Klavier und Orchester.

Den  Ausbruch  des  ersten  Weltkriegs  vor  100  Jahren  hat
Intendant  Franz-Xaver  Ohnesorg  zum  Anlass  genommen,  einen
Schwerpunkt auf Werken für die linke Hand ins Programm zu
nehmen. Jedem Kenner fällt dazu der Pianist Paul Wittgenstein
ein, der in einem Gefecht seinen rechten Arm einbüßte, sich
aber nicht geschlagen gab. Er hatte die Mittel, bei führenden
Komponisten  Werke  für  die  linke  Hand  zu  bestellen.  Das
bekannteste ist dasjenige von Maurice Ravel, zu hören beim
Eröffnungskonzert in der Jahrhunderthalle Bochum am 9. Mai,
gespielt von Nicholas Angelich. Er ist Meisterschüler von Leon
Fleisher – und dieser Nestor der Pianisten ist mit Sergej
Prokofjews viertem Klavierkonzert – ebenfalls für die linke
Hand – mit von der Partie. Auch Fleisher war wegen einer
neurologischen  Erkrankung  jahrelang  auf  das  Spiel  mit  der
linken  Hand  beschränkt.  Am  10  Mai  wird  Fleisher  in  einem
Gesprächskonzert  in  Essen  von  dieser  Herausforderung
berichten.

Eines  der  jungen  Talente:
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Charlie Albright. Foto: KFR

Vieles,  was  „mit  links“  genommen  werden  muss,  ist  heute
vergessen. So führt der Schwerpunkt des Klavier-Festivals auch
dazu, entlegenes Repertoire wiederzuentdecken, etwa eine Suite
für  zwei  Violinen,  Cello  und  Klavier  von  Erich  Wolfgang
Korngold,  und  Solo-Werke  von  Skrjabin,  Godowksy,  Kapustin,
Rosenthal  oder  Paul  Wittgenstein,  der  Klavierwerke
bearbeitete, um sie für sich spielbar zu machen. Der junge
Pianist  Charlie  Albright,  Stipendiat  des  Klavier-Festivals
2013, wagt sich am 4. Juli im Ibach-Haus in Schwelm an eigene
Improvisationen  für  die  linke  Hand  –  und  setzt  so  einen
spannenden zeitgenössischen Akzent zu dem Thema.

„Beethoven-Gipfel“

Konventioneller wirkt dagegen der „Beethoven-Gipfel“: Die drei
letzten  Sonaten  des  Wiener  „Titanen“,  die  stets  mit  der
besonderen  Aura  eines  quasi  überzeitlichen  Erbes  umkleidet
wurden, lassen sich in drei Konzerten in der Interpretation
von drei führenden Pianisten vergleichen: am 3. Juni in der
Stadthalle  Wuppertal  aus  der  Hand  des  Preisträgers  des
Klavier-Festivals Ruhr 2014, Krystian Zimerman, am 16. Juni in
Düsseldorf, wo András Schiff auf einem Bechstein-Flügel aus
dem Jahr 1921 spielt, den schon der große Wilhelm Backhaus
genutzt hatte. Und am 30. Juni präsentiert in Mülheim ein
Aufsteiger der letzten Jahre, Igor Levit, seine Sicht auf die
Sonaten-Trias.
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In  der  JazzLine:  Till
Brönner.  Foto:  Andreas  H.
Bitesnich

Manchmal vergessen wird die „JazzLine“ des Festivals, die auch
das Programmbuch auf Seite 80 eher versteckt zusammenfasst:
Acht  Konzerte  bieten  die  neun  Festwochen  des  Klaviers,
beginnend am 13. Mai in der Philharmonie Essen mit Chilly
Gonzalez, der mit höchst individuell wohl nur unzureichend
beschrieben ist, und endend am 12. Juli am gleichen Ort mit
einem Jazz-„Klassiker“: Till Brönner, der „his piano friends“
Jacob Karlzon und Antonio Faraó mitbringt. Erstmals mit Jazz
bespielt wird am 28. Juni die Henrichshütte in Hattingen. Die
„JazzLine“ ist auch als Abo zu buchen: für alle Fans des
Genres ein attraktives Angebot.

Selbstverständlich  ermöglicht  das  Klavier-Festival  wie  in
jedem Jahr wieder die Begegnung mit berühmten Pianisten und
einmal  berühmt  sein  wollendem  Nachwuchs.  Daniel  Barenboim,
Evgeny Kissin, Grigory Sokolov und Martha Argerich gehören zu
den Publikumsmagneten. Aber auch Elisabeth Leonskaja, Maria
João  Pires,  Herbert  Schuch,  Rafał  Blechacz  und  Marc-André
Hamelin sind Künstler, deren Kommen viele Fans – und nicht nur
die – begrüßen dürften.

Kommt am 11. Mai nach Essen:
Anne-Sophie  Mutter.  Foto:
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Harald Hoffmann

Anne-Sophie  Mutter,  deren  Absage  vor  zwei  Jahren  einigen
Wirbel verursacht hat, kommt am 11. Mai nach Essen und bringt
gleich zwei deutsche Erstaufführungen mit: die Solo-Sonate „La
Follia“ von Krzysztof Penderecki und die Sonate Nr. 2 für
Klavier und Violine von André Previn. Dass der verdienstvolle
Pianist Graham Johnson die Sparte des Liedes gepachtet hat –
und  seit  Jahren  eher  mittelmäßige  Sänger  mitbringt  –  ist
schade.  In  diesem  Jahr  vergoldet  er  die  Schar  seiner
Schützlinge in Schloss Herten mit Dame Felicity Lott, einer
der renommierten Strauss-Sängerinnen der jüngeren Zeit. Auf
Schloss Herten bindet sie am 29. und 30. Mai ein „Strauss-
Bouquet“. Dennoch: Lied und Liedbegleitung sind ein Aspekt,
den das Festival einmal eingehender beleuchten könnte.

Eine der verdienstvollsten Traditionen des Ruhr-Tastenzaubers
sind die Debüts junger Klavierkünstler und Preisträger. In
diesem Jahr darf sich ein kundiges Publikum, das sich nicht
von „großen“ Namen blenden lässt, etwa auf Hye Jin Kim freuen.
Die Preisträgerin bei mehreren Wettbewerben debütiert am 17.
Mai in Haus Witten. Im Bottrop gastiert am 19. Mai Benjamin
Grosvenor mit einem ungewöhnlichen Programm, etwa mit Werken
von Mompou und Medtner, das sich eher auf poetischen Gehalt
als auf extrovertierte Virtuosität stützt.
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Einer der „Neuen“:
Cristian  Budu.
Foto:  KFR

In Moers präsentieren sich zwei junge Aufsteiger, Nuron Mukumi
(25. Mai) und Aaron Pilsan (18. Juni). Und die „Besten der
Besten“ stehen zum Teil noch gar nicht fest. Von 20. bis 22.
Juni spielen Wettbewerbs-Preisträger in Dortmund und Schloss
Horst in Gelsenkirchen, etwa der Gewinner des Clara-Haskil-
Wettbewerbs 2013, Cristian Budu.

„Ein Jahr mit Ligeti“

Nicht zuletzt sind es neben den ausgefeilten Programmen auch
die  mit  Liebe,  Hingabe  und  Sachkenntnis  realisierten
Education-Programme  des  Klavier-Festivals,  die  seine
Leuchtturm-Funktion über die Region hinaus begründen: Dass ein
international renommierter Pianist wie Pierre-Laurent Aimard
bei einem altersübergreifenden Projekt für Schüler, Studenten
und Erwachsene mitwirkt, ist schon eine Auszeichnung. Dass die
Aktivitäten unter dem Thema „Ein Jahr mit Ligeti“ stehen,
zeugt  von  Mut.  Ein  schöner  Beweis,  dass  die  jahrelange,
hingebungsvolle  Arbeit  des  Education-Teams  um  Tobias  Bleek
reiche Früchte trägt. Bei Karl Czerny jedenfalls muss keiner
der Glücklichen stehenbleiben, die in den Genuss der Programme
kommen!
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Info/Tickets: www.klavierfestival.de

TV-Nostalgie (9): „Bonanza“ –
eine  Western-Serie  für  alle
Zeiten
geschrieben von Bernd Berke | 31. Januar 2014
Es  war  höchstwahrscheinlich  der  berühmteste  Serienvorspann
aller TV-Zeiten: die brennende Landkarte, die Reiter vor den
blauen  Bergen,  dazu  diese  unverwechselbare,  gleichsam
galoppierende Melodie. Wir reden natürlich von „Bonanza“!

Lorne  Greene  als  Ben
Cartwright  (Screenshot  aus:
http://www.youtube.com/watch
?v=8864qJJooLY)

Man  muss  eigentlich  nur  in  Stichworten  reden,  damit  alle
Älteren (und auch noch viele Jüngere) hinreichend Bescheid
wissen: Ponderosa. Die Cartwrights. Ben, Adam, Hoss, Little
Joe… Oder auch Hop Sing. Das war der chinesische Koch auf der
berühmten Ranch.

Anfangs wegen „Brutalität“ abgesetzt
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Die im Herbst 1959 in den USA gestartete Western-Reihe lief ab
13.  Oktober  1962  im  Deutschen  Fernsehen,  selbstredend  im
ersten Programm, denn damals gab es ja noch kein ZDF. Doch
bereits  nach  13  Folgen  wurde  die  Ausstrahlung  wieder
eingestellt – wegen angeblich „zu großer Brutalität“. Erst
nach fast fünfjähriger Pause, ab dem 27. August 1967, übernahm
das ZDF – und nun wurde „Bonanza“ auch hierzulande ein TV-
Dauerbrenner.

Dan  Blocker  als  „Hoss“
(Screenshot  aus:
http://www.youtube.com/watch
?v=8864qJJooLY)

Das mit der „Brutalität“ war im Grunde ein schlechter Witz.
Sicher ging es hier – die Serie spielte um 1870 in Nevada –
schon  mal  etwas  härter  zur  Sache,  auch  saßen  bei  manchen
miesen Gestalten die „Schießeisen“ recht locker.

Die Cartwrights waren ziemlich friedlich

Doch die Mitglieder der Familie Cartwright (Ben und seine drei
Söhne – jeder von einer anderen Ex-Frau) waren stets darauf
bedacht,  ihrerseits  so  wenig  Gewalt  wie  irgend  möglich
anzuwenden. Wer sich als bloßer Revolverheld brüstete, den
traf ihre Verachtung. Wäre es nach diesen, im Grunde ziemlich
friedvollen  Charakteren  gegangen,  so  hätte  „Bonanza“  eine
reine (allerdings weitgehend frauenlose) Familienserie bleiben
können. Doch man lebte nun mal im „Wilden Westen“. Und etwas
Spannung konnte ja auch nicht schaden.
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Die vier Cartwright-Typen und ihre Darsteller waren großartig
entworfen und ausgewählt. Irgendwie kannte wohl jede(r) im
Privatleben einen wie Ben (Lorne Greene), einen wie Adam, Hoss
oder Little Joe (Michael Landon). So wurden sie bald sehr gute
Bekannte oder gar Freunde, die man immer wieder gerne sehen
wollte.

Michael  Landon  als  „Little
Joe“  (Screenshot  aus:  Dan
Blocker  als  „Hoss“
(Screenshot  aus:
http://www.youtube.com/watch
?v=8864qJJooLY)

Es  war  schon  ein  Verlust,  als  Pernell  Roberts,  der  den
ältesten Sohn Adam spielte, 1965 aus der Serie ausstieg. Als
dann der allzeit gutmütige Dicke Dan Blocker („Hoss“) 1972 so
früh verstarb, war das Ende von „Bonanza“ praktisch besiegelt.

Wunderbare Freundschaft

Zur Einstimmung und Rückbesinnung habe ich mir noch einmal
eine 1969 gedrehte Folge angeschaut, die bei uns im November
1974  gelaufen  ist:  In  „Häuptling  Pferdedieb“  werden  so
ziemlich alle Vorurteile aufgerufen, die man gegen Indianer
haben kann – und im Laufe der Handlung gründlich zerpflückt.
Ernst und Ironie halten sich dabei schönstens die Waage. Durch
seine Zeugenaussage rettet besagter Häuptling das Leben des
Cartwright-Mitstreiters „Candy“ (Seriennachfolger von Adam).
Es bahnt sich eine wunderbare Freundschaft zwischen Weiß- und
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Rothäuten an, allem Männerstolz zum Trotz.

Pernell  Roberts  als  Adam
(Screenshot  aus:
http://www.youtube.com/watch
?v=mjdRgBAY278)

Dramaturgisch und schauspielerisch hält die Serie den meisten
Ansprüchen stand. Unter den zahlreichen Gaststars der Serie
waren auch schon mal Leute wie Charles Bronson („Ein Mann
sieht rot“) und Telly Savalas („Kojak“). Auch in der genannten
Folge reichen die durchaus ordentlichen Leistungen bis in die
Nebenrollen.  So  werden  ein  knorriger  Richter  und  ein
schmieriger Anwalt komödiantisch prägant gezeichnet. Kurzum:
Man kann sich das auch heute noch mit Vergnügen anschauen –
vom hohen Nostalgiewert einmal ganz abgesehen.

____________________________________________

Vorherige  Folgen:  “Tatort”  mit  “Schimanski”  (1),  “Monaco
Franze” (2), “Einer wird gewinnen” (3), “Raumpatrouille” (4),
“Liebling Kreuzberg” (5), “Der Kommissar” (6), “Beat Club”
(7), „Mit Schirm, Charme und Melone“ (8)
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Pete Seeger: Die Stimme der
Minderheiten  und
Unterdrückten ist verstummt
geschrieben von Rudi Bernhardt | 31. Januar 2014
Wenn Joan Baez‘ Stimme wie eine Freiheitsglocke mit „We shall
overcome“ aus dem Getümmel eines Ostermarsches klang, wenn Bob
Dylan elektronisch verstärkt klampfte und sein Vorbild ihm den
Stecker  rauszog,  wenn  Bruce  Springsteen  mit  ihm  gemeinsam
Musik zu Ehren des ersten schwarzen Präsidenten der USA machte
und beide offenbar Hoffnungen in Barack Obama setzten – und
wenn der große Woody Guthrie nur mit ihm zusammen „The Alamac
Singers“  gründen  wollte,  dann  fiel  stets  sein  Name:  Pete
Seeger,  der  viel  Verstand  und  Musikalität,  politische
Integrität,  unbeugsamen  Widerstandsgeist  und  das  Krächzen
seines 5-saitigen Banjos gegen jeden Zeitgeist  setzte, ist im
Alter von 94 Jahren in einem Krankenhaus seiner Geburtsstadt
New York gestorben.

Er war Soziologiestudent in Harvard, brach aber gelangweilt
ab, um sich einer lebenslangen Leidenschaft zu widmen, der
Musik  seines  Heimatlandes.  Es  begann  damit,  dass  er
amerikanischer  Volkslieder  und  Blues  aus  den  Südstaaten
sammelte. Und er nahm sein Banjo zur Hand, spielte eigene
Lieder und machte die ersten Schritte dorthin, wo er bis zu
seinem Tode seine Aufgabe sah: Unterdrückten, Ausgebeuteten
und  Minderheiten  eine  laute  und  allerorts  in  den  USA  und
darüber hinaus vernehmbare Stimme zu verleihen.

In der Tradition seines Freundes Woody Guthrie wurde er der
Großvater der Folkmusik und sah in ihr ein Werkzeug, das gegen
Machthaberei und für Bürgerrechte eingesetzt werden konnte.
Und seine – heute würde man sie vielleicht „Follower“ nennen –
Weggefährten und „Jünger“ tun es ihm nach.
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Pete Seeger unterstützte Henry A. Wallace, den demokratischen
Präsidentschaftskandidaten  von  1949.  Vergebens,  wie  wir
wissen, denn statt des integren Wallace kam Harry Truman an
die  Macht,  dessen  Intellekt  eher  als  ergänzungsbedürftig
anzusehen war. Pete Seeger weigerte sich 1955 standhaft, vor
dem  Tribunal-Herren  McCarthy  und  dessen  „Komitee  gegen
unamerikanische Umtriebe“ auszusagen, was ihm eine Haftstrafe
von 10 Jahren einbrachte; nur eines musste er absitzen. Aber
darauf wurde er 17 Jahre lang boykottiert. Kein kommerzielles
US-Medienunternehmen wollte ihm mehr eine Bühne geben.

Also schuf er sich selbst seine Öffentlichkeit, gemeinsam mit
Theodore Bickel, der mit ihm das Newport Folkfestival auf
Rhode Island anregte und zum Leben erweckte. Dort drehte er
auch dem jungen Bob Dylan den „Saft ab“, was dazu führte, dass
dessen Nuschel-Gesang gar nicht mehr beim Publikum ankam und
der  arme  Kerl  ausgebuht  wurde.  Pete  Seeger  meinte  später
kleinlaut, dass er doch nur Bob Dylans Lyrik verständlich
werden lassen wollte, die durch die brüllende elektronische
Beschallung nicht mehr zu verstehen war.

Bis  ins  hohe  Alter  blieb  Pete  Seeger,  übrigens  Neffe  des
Lyrikers Alan Seeger, musikalisch und damit politisch aktiv,
hob  für  den  Umweltschutz  seine  Stimme,  stritt  stets  für
Menschenrechte  und  war  zur  Stelle,  wenn  es  darum  ging,
Solidarität mit denen zu zeigen, die geknechtet wurden. Pete
Seeger  war  der  Denker,  der  Philosoph  und  der  sammelnde
Bewahrer  ganzer  Musik-  und  Musikergenerationen.  Die  Themen
seiner Lieder werden wohl nie ihre Aktualität verlieren. Bye,
Pete.



„Porno“ in der Tiefkühltruhe
geschrieben von Bernd Berke | 31. Januar 2014
Vor  einigen  Tagen  war  im  geschätzten  Feuilleton  der
Frankfurter Allgemeinen Zeitung ein länglicher Essay zu lesen,
der  die  pornographische  Sichtweise  als  die  prägende
Perspektive  unserer  Tage  dingfest  zu  machen  suchte.  Die
Herangehensweise der harten Pornographie, so war zu lesen,
bestimme längst auch weite Teile der Hochkultur. Und das nicht
nur insgeheim.

„Nackt“  in  der
Tiefkühltruhe  (Foto:
Bernd Berke)

Es mag etwas Wahres daran sein: Besonders Kino und Theater,
doch  auch  die  bildenden  Künste  müssen  sich  offenbar
notgedrungen irgendwie zur globalen pornographischen Dominanz
verhalten,  sei’s  harsch  ablehnend,  krampfhaft  ignorierend,
hintersinnig  konterkarierend  oder  gleich  hingebungsvoll
affirmativ.

Bevor die Debatte ausufert, werde ich lieber konkret: Heute
stand ich vor einer Kühltruhe im Supermarkt und wurde abermals
gewahr, dass natürlich auch die Warenwelt sich pornographische
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Anspielungen  zu  eigen  macht.  Nicht  nur,  dass  allüberall
Plakate prangen, die bis in die 1970er Jahre nur unter der
Ladentheke  gehandelt  worden  wären;  nein,  auch  vermeintlich
harmlose  Nahrungsmittel  werden  einem  erotisch  bis  pornös
schmackhaft  gemacht.  Da  geht  es  manchmal  nur  noch  um
Sääääxxxx.

Und was heißt hier überhaupt harmlos! Der Hummer (um niemand
anderen geht es) hat ja eh schon einen gewissen Ruch als
Luxusnahrung  der  Begüterten  und  als  Bestandteil  jenes
zynischen Wortspiels „Welthummerhilfe“. Jetzt habe ich eine
Packung entdeckt, die sich mit der lockenden Überschrift „Der
,nackte‘  Hummer“  schmückte.  Vergesst  die  neckischen
Gänsefüßchen. Oh, Schweinskram über Schweinskram! Man denke
nur: ein nacktes Tier! Da fällt einem doch Robert Gernhardts
Reimklassiker ein: „Der Wal vollzieht den Liebesakt / zumeist
im Wasser. Und stets nackt.“

Aber mal halbwegs im Ernst. Wahrscheinlich sollen wir glauben,
dass nach dem Genuss dieses Schalentiers lustvolles Flachlegen
angesagt ist. Oder etwa nicht?

Am  den  Wein-  und  Sektregalen  bin  ich  dann  nur  noch
abgewendeten Blickes vorüber gewankt. Wer weiß, was sich die
Ferkel dazu wieder haben einfallen lassen…

Operetten-Spürsinn in Gießen:
Amerikaner  aus  Westfalen
schreibt  „Tanz  auf  dem
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Pulverfass“
geschrieben von Werner Häußner | 31. Januar 2014
Der Mann war Westfale und stammte aus Herford. Sein Glück
machte  er  aber  –  wie  manch  anderer  –  als  Auswanderer  in
Amerika: Gustav Adolph Kerker, 1857 geboren, 1923 in New York
gestorben, war ein Komponist der leichten Muse.

Investiert  viel
Sorgfalt  in  die
Operette:  der
Dirigent  Florian
Ziemen.Foto:  Rolf
K. Wegst

Gewichtige  Fachbücher  widmen  ihm  höchstens  wenige  Zeilen;
seinen Zeitgenossen war er als Dirigent am Broadway, vor allem
aber als Komponist, wohlbekannt. Sein Ruhm schwappte sogar
über den Teich in die alte Heimat: Das Metropol-Theater Berlin
bestellte bei ihm eine „amerikanische“ Tanzoperette, die 1909
unter dem Titel „Die oberen Zehntausend“ mit beträchtlichem
Erfolg uraufgeführt wurde.

Aber nicht in Nordrhein-Westfalen erinnerte man sich an den
als  Zehnjähriger  ausgewanderten  Landsmann  von  damals:  Das
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Stadttheater  Gießen,  bekannt  für  eine  konsequente  Politik
origineller Ausgrabungen, setzte Kerkers Operette auf seinen
Spielplan und gab ihr den – aus einem Songtext des Librettos
von  Julius  Freund  entlehnten  –  Titel  „Tanz  auf  dem
Pulverfass“.

Und  siehe  da:  Was  vor  gut  hundert  Jahren  als  „gänzlich
harmlose“  Groteske  das  wilhelminische  Publikum  Berlins
höchlich  amüsierte,  was  spätestens  ab  1914  nicht  mehr  zu
zeigen war, was der Biederkeit und Sentimentalität des Genres
zwischen der Nazizeit und dem langsamen Siechtum der Operette
ab den siebziger Jahren nicht anzupassen war, das wirkt heute
frisch  und  aktuell  –  fast  als  sei  es  für  unsere  Zeit
geschrieben:

„Wir tanzen auf einem Pulverfass, und grad‘ das, grade das,
grade das macht Spaß. Man tanzt, und wenn schon die Lunte

brennt. Man tanzt, man tanzt bis zum letzten Moment.“

Diese Mischung aus lästerlicher Chuzpe, sorglosem Zynismus und
frivoler  Unbekümmertheit  trifft  unsere  neoliberale  Zocker-
Gesellschaft recht gut. Was sich da in dem Stück von 1909
tummelt, ist beileibe kein liebenswert überdrehtes, lustiges
Völkchen,  sondern  eine  Horde  von  Egomanen,  Betrügern  und
Hasardeuren.  Der  größtmögliche  Widerspruch  zur  Operette
sentimentaler Prägung: „Liebe“ gibt es in diesem Stück nicht,
höchstens Gier. Und alles, was attraktiv ist oder sein will,
muss zumindest den Geruch des Geldes verströmen.



Goldene  Schweinchen  und
rotes  Herz:  Kitsch  gehört
zur  Selbst-Inszenierung  des
Kapitalismus. Foto: Rolf K.
Wegst

Gewinnen wird, wer am gerissensten die Verhältnisse ausnutzen
und seine Mitmenschen täuschen kann. Im Gießener Falle ist das
ein smarter junger Typ im goldenen Anzug: Millionärssohn James
Boche  (Tomi  Wendt),  der  sein  Insider-Wissen  ohne  Skrupel
ausreizt.  Die  es  trifft  –  die  Millionäre  Kahn-Stross  und
Théophile  Boche,  seinen  Vater  (Thomas  Stückemann  und  Dan
Chamandy) – sind um keinen Deut besser, nur eben etwas dümmer
und nicht durchtrieben bis zu allerletzten Konsequenz: Jeder
Anflug von Vertrauen oder Gefühl ist in diesen Konstellationen
ein Fehler.

Ein monströses Weltbild, das Kerker mit federleichter Hand in
rasch fassliche, eingängige Melodik und in Tanzrhythmen seiner
Zeit  fasst.  Die  Groteske  triumphiert  und  das  Absurde  ist
Urgroßvaters Operette so nahe wie unserem Zeitgeist. Hätte
Roman Hovenbitzer der boshaften Satire vertraut, hätte der
Abend unter die Haut gehen können. Aber dass der Regisseur die
Figuren im günstigsten Falle flott über die Bühne tollen lässt
und mögliche Studien der Charakterlosigkeit an vordergründige
Späßchen verschenkt, nimmt dem Stück Brisanz. Zumal Choreograf
Stefan Haufe eine Bewegungs-Klamotte an die andere reiht.

Da helfen dann auch die aktuellen Bezüge des Bühnenbilds von
Hank Irwin Kittel nur wenig: die goldenen Sterne aus der Euro-
Leuchtskulptur  Ottmar  Hörls  in  Frankfurt,  der  grüngeädert
schwarze  Marmor  aus  Lehman’s  Bankfoyer,  die  Heuschrecken-
Kostüme  des  Balletts  und  der  hinzuerfundenen  Conferencière
Madame  Criquet,  die  von  der  Schauspielerin  Marie-Louise
Gutteck mit dem heute üblichen Genäsel und Geschrei gegeben
wird. Ein witziger Seitenhieb auf die Folgen der „Krise“ für
die Kultur: Die Musiker schlüpfen in die Rolle eines billigen



östlichen Reise-Orchesters, um dessen Qualität und Bezahlung
es Streit gibt.

Das  Ende  ist  jammervoll:  Die  Herren  müssen  ihre  goldenen
Bäuche abgeben, es winkt ein tristes Kleinbürgerleben. Wie so
oft in Operetten ist der dritte Akt schwach: Wirklich neue
Musik kommt nicht mehr vor, der Effekt der Handlung hält sich
in Grenzen. Hier hätte es die straffende und belebende Hand
des Regisseurs gebraucht.

Geschliffene Rhythmen, geschmeidige Melodik

Dass  die  musikalischen  Petitessen  Kerkers  so  richtig  Spaß
machen,  ist  vor  allem  dem  Dirigenten  Florian  Ziemen  zu
verdanken. Er treibt dem Gießener Orchester die opernhafte
Seriosität  aus,  was  nicht  ganz  ohne  Schrammen  gelingt,
animiert  zu  schlank  geschnittenen  Rhythmen  und  zu
geschmeidiger Melodik, zu sprechenden Instrumentaleffekten und
zu  tänzerischer  Verve.  Kerker  zieht  in  seiner  Musik  alle
Register:  die  frech-kurzatmige  Phrasierung  eines  Jacques
Offenbach, die sinnbefreite Parlando-Virtuosität eines Arthur
Sullivan,  aber  auch  die  eleganten  melodisch-rhythmischen
Reminiszenzen an die gute alte Wienerstadt und den schmissig-
schnarrenden  Ton  der  Märsche  Paul  Linckes.  Und  das  Ganze
gewürzt mit amerikanischer Tanzmusik.

Eine Melange, die jedem schmeckt, der eine simple Oberfläche
nicht  mit  Oberflächlichkeit  verwechselt.  Ziemen  hat  die
lockere  und  die  präzise  Hand  für  die  funkelnden
Halbedelsteine; er hatte sie bereits in Gießen mit Abrahams
„Viktoria und ihr Husar“, in Bremen und Karlsruhe mit einem
genial getroffenen Sound in Künnekes „Vetter aus Dingsda“ und
jüngst  in  Berlin  mit  Kálmáns  „Die  Herzogin  von  Chicago“
bewiesen.

So viel Operetten-Spürsinn wünschte man sich öfter. Hin und
wieder funktioniert’s – wie in der „Glücklichen Reise“ in
Wuppertal  in  der  vergangenen  Spielzeit,  in



Krefeld/Mönchengladbach  mit  den  „Lustigen  Nibelungen“  von
Oscar Straus oder in Gera mit „Du bist ich“ („Toi c’est moi“),
einer vergessenen französischen Operette des Kubaners Moїses
Simons mit einer hinreißenden Musik und einem „well made play“
als  Libretto.  Nordrhein-Westfalen  hat  ein  Dutzend
Musiktheater:  Wie  wär’s  denn,  meine  Herrschaften?

Klänge  wie  Opal  und
Alabaster:  Orchester  „Les
Siècles“  und  Renaud  Capuçon
in Essen
geschrieben von Werner Häußner | 31. Januar 2014
Das Orchester ist gerade mal zehn Jahre alt und in Deutschland
noch nicht sehr bekannt: „Les Siècles“ nennt sich die 2003
gegründete  französische  Formation.  Ihre  Besonderheit:  Die
Musiker beherrschen historische Instrumente aus verschiedenen
Epochen – und das, wie im jüngsten „Pro Arte“-Konzert in der
Essener  Philharmonie  zu  erleben  war,  mit  beachtlicher
Perfektion.

Der Kontrast zwischen „original“, „historisch informiert“ und
„modern“  verschwimmt:  Jean-Philippe  Rameau  erklingt  auf
Instrumenten des mittleren 18. Jahrhunderts; Georges Bizet auf
solchen, die ein gutes Jahrhundert später in Gebrauch waren.
Und über das Erlebnis der unterschiedlichen Klänge hinaus war
der Abend dank des engagierten, mit Freude und Lust spielenden
Orchesters ein Vergnügen der Extraklasse.

Seinen Anteil am Plaisir hatte nicht zuletzt der Geiger Renaud
Capuçon. Ihn hört man in unseren Breiten seltener als seinen
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Bruder,  den  Cello  spielenden  Gautier.  Die  beiden  haben
zwischen 2002 und 2008 einiges, vor allem an Kammermusik,
gemeinsam  eingespielt;  nach  längerer  Pause  ist  Ende  2013
wieder eine Platte mit den beiden Franzosen erschienen: mit
dem ersten Cello- und dem dritten Violinkonzert von Camille
Saint-Saëns.

Eben dieses h-Moll-Konzert bezauberte in der Philharmonie in
Essen mit lyrischer Innerlichkeit im zweiten und einem nobel
gezügelten Feuer im dritten Satz. Bei Capuçon strahlt der Ton
nicht aggressiv oder direkt, sondern wie ein Licht, das durch
Opalglas  oder  Alabaster  gedämpft  wird:  eine  diskrete
Tongebung,  die  nie  der  Versuchung  erliegt,  weich  oder
sentimental zu schmachten. Wie das im Zusammenhang mit Saint-
Saëns oft verwendete Attribut des „Parfüms“ wohl sowieso eher
in  die  nationalistische  Polemik  des  ausgehenden  19.
Jahrhunderts als in den Katalog seriös beschreibender Begriffe
gehört.

Transaparenz und klare Konturen

Viel Freude macht das harmonische Einverständnis zwischen dem
Solisten und dem vorzüglichen Orchester „Les Siècles“. Dessen
Gründer François-Xavier Roth stand am Pult und führte straff,
aber nicht eilig, mit der idealen Balance zwischen kreativem
Freiraum  und  disziplinierter  Präzision.  Der  schlanke,
vibratolose Klang der Streichinstrumente gleitet nie in die
schrill  gezogenen  Töne  ab,  die  bei  besonders  eifrigen
„Originalklang“-Experten  eine  Zeit  lang  als  der  Weisheit
letzter  Schluss  galten.  Die  Bläser  können  den  ungleich
farbenreicheren,  geschmeidigen  Klang  der  alten  Instrumente
vorteilhaft einsetzen, weil Roth auf Transparenz und klare
Konturen  achtet.  Auch  Hörner  und  Blechbläser  fügen  sich
unaufdringlich in dieses Bild ein; nur die Pauken spielen mit
ihren  ruppigen  Schlägen  ihre  –  so  auch  im  Klangbild
vorgesehene  –  irritierende  Rolle.

In Jean-Philippe Rameaus Suite aus der Oper „Castor et Pollux“



ist es eine Landsknechtstrommel, die nebst Flöten und Fagotten
für den exotischen „Spartaner“-Klang sorgt. In der Suite mit
Tänzen  aus  „Les  Indes  galantes“  dürfen  die  „Wilden“  mit
knalligem  Getrommel  und  der  Pracht  der  Bläser  auftreten.
Kultivierter geht es bei André-Ernest-Modeste Grétry zu: Der
Komponist aus Lüttich, der im vergangenen September seinen –
kaum beachteten – 200. Todestag hatte, gab seiner Version der
Geschichte  von  der  Schönen  und  dem  Biest  unter  dem  Titel
„Zémire et Azor“ hübsche Melodien und tänzerische Pikanterie
mit. Langjährige Opernfreunde erinnern sich vielleicht noch an
die Inszenierung des reizenden Werks 1991 in Bielefeld, das
John Dew mit ironischem Touch als „Film noir“ ablaufen ließ.
Der Abend in Essen klang aus mit einer Deutung von Georges
Bizets  C-Dur-Sinfonie,  in  der  Roth  und  seine  Musiker  dem
melodischen  Reiz  und  dem  rhythmischen  Temperament  des
Frühwerks  lustvoll  Tribut  zollten.

Das nächste Konzert der „Pro Arte“-Reihe in der Philharmonie
Essen: Samstag, 15. Februar, mit der Königlichen Philharmonie
Flandern unter Edo de Waart und Alexej Gorlach (Klavier).
Beethovens  drittes  Klavierkonzert  wird  gefolgt  von  Anton
Bruckners  vierter  Symphonie.  Info:
www.pro-arte-konzerte-essen.de

Das  neue  Kurz-Sprech:  „Kann
das Müll?“
geschrieben von Hans Hermann Pöpsel | 31. Januar 2014
Vor einigen Tagen überraschte ich mich und meine Familie mit
einer für alle ungewöhnlichen Frage: „Kann das Müll?“ Die
Präposition  „in“  und  den  Artikel  „den“  hatte  ich  einfach
geschlabbert, unbeabsichtigt, unbewusst. „Und so sprichst Du
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als Germanist“? empörte sich meine Gattin. Ja. Leider.

Verliert  offenbar
weiter an Einfluss:
der Duden.

Werbung und Alltagshören hat wohl doch größeren Einfluss auf
unser Sprechen als die Schulerziehung in Kindertagen. „So muss
Technik“  schallt  es  uns  –  grammatisch  falsch  –  aus  dem
Fernseher entgegen, und neulich in der Bahn von Düsseldorf
nach Hagen hörte ich einen Jugendlichen in sein Handy rufen:
„Nach Schule lauf isch Elberfeld“.

Spätestens seit dem Linguisten Noam Chomsky wissen wir aber,
dass unvollständiges oder vom Soziolekt geprägtes Sprechen den
gleich großen Kommunikationswert haben kann wie die gerühmte
Hochsprache.  Man  muss  sich  nur  von  Vorurteilen  befreien.
Sprache ist immer in Bewegung, und was letztlich die Mehrheit
der Sprachnutzer anwendet, das wird sich irgendwann auch als
richtig durchsetzen. Da kann die Duden-Redaktion noch so sehr
dagegen ankämpfen.

Übrigens hatten schon die alten Römer ein ähnliches Problem:
Der gute Cicero, ein gebildeter Mann, ließ sehr gern Wortteile
oder Hilfsverben weg und quält mit dieser Vorliebe noch heute
so manchen Lateinschüler. „Lern isch Vokabeln später“, sagt
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sich der Kurz-Sprecher dann.

Revolution  und  Esprit:
Mitsuko  Uchida  spielt  und
erklärt  Beethovens  Diabelli-
Variationen
geschrieben von Martin Schrahn | 31. Januar 2014

„Ach,  ich  könnte  Ihnen
stundenlang etwas erzählen“! Ja,
die japanische Pianistin Mitsuko
Uchida,  die  in  Wien  aufwuchs,
dort  ihre  Karriere  begann  und
inzwischen  längst  eine
Meistersolistin  ist,  hat  den
Kopf voller Worte. Die ihr nur
so  heraussprudeln,  ganz
unbändig,  sodass  sie  immer

wieder die Ordnung der Gedanken nahezu erzwingen muss. Ihre so
lustvoll  bewältigte  Last  ist  aber  zugleich  des  Publikums
Freude. Das lauscht in Essens Philharmonie so amüsiert wie
konzentriert den Ausführungen Uchidas zu Beethovens Diabelli-
Variationen.

„Piano  Lecture“  nennen  die  Veranstalter  dieses  Format.
Berühmte  Solisten  spielen  nicht  nur  ihr  Programm,  sondern
erläutern  es  auch.  Dabei  bleibt  es  den  Klavier-Künstlern
selbst überlassen, wie sie diesen Abend zwischen musikalischer
und verbaler Interpretation gestalten. Uchida wählt, wohl aus
Gründen der besseren Konzentration, den Weg, das klingende
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Werk vor die Erläuterungen zu stellen.

Ludwig van Beethoven vollendete die 33 Variationen über ein
Thema Anton Diabellis 1823, da waren die letzten drei großen
Sonaten bereits komponiert. Skizzen reichen indes auf das Jahr
1819 zurück. Der Dirigent und Pianist Hans von Bülow nannte
die Variationen einen Mikrokosmos des Beethovenschen Genius.
Tatsächlich findet sich in diesem gut 50 Minuten langen Werk
des Meisters revolutionärer Geist, zarteste Empfindsamkeit und
ironisches Augenzwinkern aufs Schönste gespiegelt. Verbunden
mit  klingenden  Verbeugungen  vor  Johann  Sebastian  Bach  und
Mozart.

Uchidas  Zugang  konzentriert  sich  entsprechend  darauf,  die
Variationen in ihrem jeweiligen Charakter zu erfassen, mit
variablem Anschlag, Leidenschaft und Kraft, mit Sinn für die
Reflexion  des  Poetischen.  Das  gelingt  ihr  zunächst  nur
bedingt, die Pianistin wirkt ein wenig verkrampft, wenn sie
auf  Beethovens  Unerbittlichkeit  pocht  und  Spannungsverläufe
hervorheben will. Doch mehr und mehr reichert Uchida ihre
Deutung mit Klangnuancen, variabler Gestaltung oder quirliger
Virtuosität (ganz ohne Attitüde) an. Sie dringt in Tiefen vor,
im Stile einer philosophische Reflexion.

Später sagt sie: „Beethoven wollte mit jeder Note die Welt
ändern“,  oder  „Die  letzte  Variation,  Tempo  di  minuetto
moderato, ist die Weisheit selbst“. So pendelt diese „Piano
Lecture“  zwischen  dem  Ernst  des  Musizierens  und  dem
Überschwang des Erklärens. Erhabenes dort, Esprit hier – das
Publikum applaudiert begeistert.

__________________________

Die  nächste  „Piano  Lecture“  in  der  Essener  Philharmonie
gestaltet die französische Pianistin Lise de la Salle am 16.
Februar 2014 (Sonntag, 11 Uhr). Thema sind die 24 Préludes von
Frédéric Chopin.

www.philharmonie-essen.de



Schuljahre  mit
Schweinepünktchen
geschrieben von Bernd Berke | 31. Januar 2014
Es ist schon ein paar Tage her, wir müssen etwa elf Jahre alt
gewesen sein. Sextaner oder Quintaner, wie das damals hieß.
Unser  ziemlich  langer  Schulweg  führte  am  altehrwürdigen
Dortmunder Stadion Rote Erde („Kampfbahn“) vorbei – zum Max-
Planck-Gymnasium an der Ardeystraße.

Auf den Rückwegen ins Kreuzviertel gab es ein Ritual, das
Klaus (mein alter Freund seit Grundschultagen, der Himmel hab’
ihn selig) und ich sehr ernst genommen haben, als wären wir
beim  Statistischen  Bundesamt.  Ich  rede  von  dem,  was  wir
liebevoll „Schweinepünktchen“ nannten!

(Foto: Bernd Berke)

Ihr fragt, was das denn gewesen sei? Ich will es euch sagen.

Durchaus gewissenhaft

Nicht  völlig  unparteiisch,  jedoch  durchaus  gewissenhaft
führten wir eine Liste der Lehrer, die sich tagsüber bei uns
besonders unbeliebt gemacht hatten. Lebhaft debattierten wir
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über die Punktvergabe und kürten so – bestens begründet, wie
wir fanden – das Schwein des Tages, addierten die ermittelten
Werte zur Wahl des Schweins der Woche und riefen schließlich
feierlich auch ein Schwein des Monats und des Jahres aus.
Irgendwie musste man ja den Schulfrust bewältigen.

Ich kann mich natürlich nicht mehr Wort für Wort erinnern. In
den besten Momenten müssen es allerdings veritable Rezensionen
der  aktuellen  Lehrerauftritte  gewesen  sein,  Theaterkritiken
mithin,  insofern  auch  kleine  Vorübungen  fürs  wahre  Leben,
vermutlich nachhaltiger als so manche Deutschstunde. Und so
mancher Befund hätte vielleicht als Grundlage eines Gutachtens
für  den  Schulrat  dienen  können.  Schon  Bert  Brecht  hat
geschrieben, die wahre Aufgabe eines Lehrers sei nicht die
Stoffvermittlung,  sondern  die,  sich  vor  den  Schülern
auszuleben.  Wir  haben  es  erlitten.

Pädagogisches Symposium

Hin und wieder schlossen sich Mitschüler unserer Debatte an,
mit denen wir einen Teil des Weges gemeinsam hatten. Dann
wurde es geradezu ein Symposium über Aspekte der Pädagogik und
Psychologie;  unter  besonderer  Berücksichtigung  des
Schülerinteresses,  versteht  sich.

Es war eine Zeit, in der man es noch nicht gewagt hat, einem
Lehrer  mit  offener  Kritik  entgegenzutreten.  Auch  standen
damals die allermeisten Eltern – ganz anders als heute – im
Konfliktfalle prinzipiell auf Seiten der Lehrer. Man musste
sich anders behelfen, musste gleichsam sublimieren.

Warum ich mich gerade jetzt daran erinnere? In letzter Zeit
habe ich bei diversen Anlässen erwogen, die Schweinepünktchen
unverzüglich wieder einzuführen. Derzeit führt unangefochten
ein Notar die Liste an, über den ich natürlich keine weiteren
Andeutungen machen will. Er möge allerdings schleunigst zur
Hölle fahren. Seine vielen Pünktchen darf er mitnehmen.



Der Flaneur braucht kein Ziel
geschrieben von Birgit Kölgen | 31. Januar 2014
In  der  Regel  hat  der  Weg  in  der  westlichen
Leistungsgesellschaft ein Ziel. Man geht zur Arbeit oder zum
Supermarkt, man muss Behördengänge erledigen, die alte Mutter
besuchen, für den Halbmarathon trainieren, Schuhe kaufen oder
wenigstens Brötchen holen. Auch die systematische Besichtigung
historischer Innenstädte in artigen Gruppen oder mit Hilfe
eines gedruckten Reiseführers ist durchaus üblich.

Der Flaneur (aus dem Französischen: flaner = umherstreifen,
schlendern) braucht alle diese Gründe nicht, um stundenlang
durch eine Stadt zu bummeln. Er hat keine Eile, er lässt sich
treiben. Mal beobachtet er die Schwäne auf dem Stadtteich, mal
lauscht er einem Straßenmusiker, mal trinkt er einen Espresso,
sieht Passanten hinterher und lässt die Zeit vergehen. Ein
Flaneur verfolgt keinerlei praktischen, wirtschaftlichen oder
sportlichen Nutzen. Er sammelt Eindrücke.

Inspirationen suchen

Das ist für emsig arbeitende Menschen eher suspekt. Der kleine
Müßiggang beim Cappuccino wird zwar mittlerweile akzeptiert,
man darf mal Pause machen. Aber nicht zu lange, dann muss man
wieder ins Büro. Oder wenigstens ins Sportstudio. Der Flaneur
lächelt nur milde, grüßt flüchtig und schlendert weiter, um
die nächste Ecke. Das ist seine liebste Beschäftigung. Für
einen  Faulenzer  darf  man  diesen  Charakter  dennoch  nicht
halten, denn er registriert alles.
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Flaneusen  sind  in  der
Kulturgeschichte  nicht
vorgesehen. Aber es soll sie
geben… (Bild: Privat)

Viele Dichter und Journalisten verschafften sich flanierend
ihre  Inspirationen.  Der  Beschwörer  des  Unheimlichen  zum
Beispiel,  Edgar  Allan  Poe,  ließ  den  Ich-Erzähler  seiner
Novelle „Der Mann in der Menge“ (1838) nach langer Krankheit
„an dem Bogenfenster des vielbesuchten Café D. in London“
Platz nehmen und das städtische Leben beobachten: „Das Gefühl
der  wiederkehrenden  Kräfte  hatte  mich  in  jene  glückliche
Stimmung gebracht, die das Gegenteil von Langeweile ist, alle
Sinne  schärft,  aufnahmefähiger  macht…  Alles,  selbst
Unbedeutendes, nötigte mir eine ruhige, forschende Teilnahme
ab.“ Durch die dunstbeschlagenen Scheiben späht der Mann auf
die  Straße  hinaus,  Poe  lässt  ihn  unermüdlich  die
Vorübergehenden beschreiben: die Herrschaften und Hausierer,
die Bettler und Spieler, die Kuchenverkäufer und Trunkenbolde
bis  hin  zu  einem  kleinen  alten  Mann,  dessen  satanisches
Gesicht ihn derartig fasziniert, dass er ihm folgt – durch den
Nebel der Nacht.

Kunst der Wahrnehmung

Flanieren, lernt man aus diesem Stück Literatur, hat nichts
mit  Dösen  zu  tun.  Es  verbessert  vielmehr  die
Wahrnehmungsfähigkeit. „Flaneure sind Künstler, auch wenn sie
nicht  schreiben“,  behauptet  der  holländische  Schriftsteller
Cees  Nooteboom  in  einem  Essay  für  die  „Zeit“:  „Sie  sind
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zuständig für die Instandhaltung der Erinnerung, sie sind die
Registrierer  des  Verschwindens,  sie  sehen  als  erste  das
Unheil, ihnen entgeht nicht die kleinste Kleinigkeit.“ Kein
Riss im Parkhaus-Beton, keine Bausünde, keine Verwahrlosung.
Und kein Vogelzwitschern im Gebüsch.

Hans  Dieter  Schaal,  der  jenseits  der  Szene  arbeitende
Architekt, Bühnenbildner, Dichter und Denker, fühlte sich von
den Städten, die er besuchte, so vielfältig angeregt, dass er
im Jahr 2009 seine „Stadttagebücher“ veröffentlichte. „Ich bin
Erlebender und Beobachter“, schrieb Schaal im Vorwort: „Ich
schaue  mir  die  Gebäude,  Straßen,  Plätze,  Märkte
Fußgängerzonen,  Malls  und  die  Menschen  an,  lasse  die
Oberflächen  auf  mich  wirken,  spüre  den  Atmosphären  nach.
Manchmal überfällt mich die Angst, dann wieder fühle ich mich
beglückt  und  bereichert.“  Knapp  700  eng  bedruckte  Seiten
füllte Schaal mit Texten und selbst fotografierten Bildern.

Langsam gehen

Der Flaneur kann also auch besonders fleißig sein. Muss aber
nicht. Er ist im Prinzip ein Zeitverschwender, gibt Nooteboom
zu. „Wenn ich an all die Stunden – und allmählich Jahre –
denke, die ich durch die Straßen der Welt geschlendert bin,
dann hätte ich in dieser Zeit die gesammelten Werke von Hegel
und  Kant  mit  der  Hand  abschreiben  können“,  scherzt  er.
Stattdessen habe er „ein Buch gelesen, das nie zu Ende geht,
ein  Buch,  dessen  Kapitel  und  Buchstaben  aus  Gebäuden,
Standbildern, Straßen, Autobussen und Menschen bestehen“.

Als  „Lektüre  der  Stadt“  bezeichnete  schon  der  Autor  und
Rowohlt-Lektor  Franz  Hessel  (1880-1941)  das  Flanieren.  In
seinem  Buch  „Spazieren  in  Berlin“  feierte  er  1929  das
zweckfreie  Schlendern:  „Langsam  durch  belebte  Straßen  zu
gehen, ist ein besonderes Vergnügen. Man wird überspült von
der  Eile  der  anderen,  es  ist  ein  Bad  in  der  Brandung.“
Allerdings registrierte Hessel in der geschäftigen Metropole
auch misstrauische Blicke: „Ich glaube, man hält mich für



einen  Taschendieb.“  In  Paris,  wo  Hessel  vor  dem  Ersten
Weltkrieg einige glückliche Jahre verbrachte, war das anders:
Das  Flanieren  als  Lebensart  wurde  dort  im  späten  19.
Jahrhundert erfunden und von Autoren wie Marcel Proust („Auf
der  Suche  nach  der  verlorenen  Zeit“)  gefeiert.  Wie  viele
Bilder der Impressionisten zeigen, liebte man das zweckfreie
Bummeln  besonders,  seit  die  französische  Hauptstadt  kein
Labyrinth stinkender Gassen mehr war. Der Präfekt Georges-
Eugène  Baron  Haussmann  hatte  großzügige  Boulevards  und
lauschige  Passagen  angelegt  –  das  ideale  Terrain  für  den
Flaneur, den Charles Baudelaire, Poet der „Blumen des Bösen“,
als  „Künstler,  Mann  von  Welt,  Mann  der  Menge  und  Kind“
beschrieb.

Melancholischer Voyeur

Nach Ansicht des deutschen Philosophen und Proust-Übersetzers
Walter Benjamin (1892-1940) ist der Flaneur ein Süchtiger, ein
melancholischer  Voyeur,  ein  Detektiv  und  ein  Verdächtiger
zugleich.  Benjamin  widmete  dem  Phänomen  sein  unvollendetes
„Passagen-Werk“,  dessen  Durcharbeitung  allerdings  nur
strebsamen  Geisteswissenschaftlern  zu  empfehlen  ist.  Alle
anderen sollten einen leichten Mantel anziehen und einfach
nach draußen gehen, in die Stadt, zum Flanieren.

Zitat:

„Hierzulande muss man müssen, sonst darf man nicht. Hier geht
man  nicht  wo,  sondern  wohin.  Es  ist  nicht  leicht  für
unsereinen.“
(Franz Hessel, Flaneur)

Und wo bleibt die Flaneuse?

Frauen haben offensichtlich immer was zu tun. Jedenfalls kennt
die Literatur keine Flaneuse. So, wie sich die Männer bei der
Arbeit entschlossen bis stur auf ein Ziel konzentrieren, sind
sie auch in Sachen Müßiggang durch nichts abzulenken. Immerhin
gibt  es  bei  Marcel  Proust  den  Begriff  der  „Passante“



(französisch:  Spaziergängerin).  Dabei  handelt  es  sich  um
vorbeiziehende,  flüchtige  Figuren,  die  alle  Blicke  und
Begehrlichkeiten  flanierender  Herren  ignorieren.  In  der
Gegenwart  bahnt  sich  zum  Glück  eine  Änderung  an.  In  dem
Flaneur-Büchlein von Stefanie Proske (siehe Buchtipps) wird
zwischen  vielen  Männern  auch  die  Berliner  Schriftstellerin
Christa Moog zitiert: „Ich spazierte zum Grab von Kleist.“

Buchtipps:

„Das Passagen-Werk“
„Man  darf,  ohne  Einschränkung,  von  einem  epochalen  Werk
sprechen“, befand die Züricher Zeitung. Alle klugen Menschen
nicken verständig, wenn von Walter Benjamins „Passagen-Werk“
die Rede ist. Jeder, der über das Flanieren philosophiert,
wird  es  zitieren.  Dabei  handelt  es  sich  um  eine
fragmentarische,  aber  überaus  umfangreiche  Sammlung  von
Texten, die durchzuarbeiten nicht gerade ein Vergnügen ist. 13
Jahre lang, bis zu seinem Selbstmord im Exil 1940, arbeitete
der 1892 in Berlin geborene Philosoph an seinem Hauptwerk,
einem Buch über seine Lieblingsstadt Paris – und wurde niemals
fertig. Der Titel leitet sich ab von einer reichlich trockenen
Abhandlung über die Geschichte der im 19. Jahrhundert erbauten
Passagen,  jene  überdachten  Gassen  für  den  flanierenden
Genießer. Die zweibändige Textsammlung ist nur geeignet für
Menschen mit entschiedenem Bildungswillen. (Walter Benjamin:
Passagen-Werk. Edition Suhrkamp, 1354 Seiten, 29,90 Euro)

„Flaneure – Begegnungen“
Das  rosarote,  hübsch  gestaltete  Büchlein  der  Lektorin  und
Politologin Stefanie Proske ist so leicht, dass es der Flaneur
ohne weiteres in die Tasche stecken kann. Und die Lektüre ist
ein müheloses Vergnügen für ein Stündchen im Café, denn Proske
hat  einige  kurze  Beispiele  aus  der  Flaneur-Literatur
zusammengestellt.  Das  geht  vom  alten  Pariser  Charles
Baudelaire,  der  „inmitten  dieses  in  Kittel  und  Kattun
gekleideten Volkes“ eine „große, hoheitsvolle Frau“ entdeckte,
bis zum Wiener Karl Kraus: „Dagegen zog mich von jeher das



Leben der Straße an…“ Ideale Lektüre für ein müßiges Stündchen
im Straßencafé. (Stefanie Proske: Flaneure – Begegnungen auf
dem Trottoir. Edition Büchergilde, 198 Seiten, 14,90 Euro)

„Stadttagebücher“
Als  Bühnenbildner  reiste  der  oberschwäbische  Architekt,
Zeichner und Autor Hans Dieter Schaal in viele Städte von
Venedig bis Kuala Lumpur. Das Flanieren wird bei ihm auch
immer zum Analysieren. Was er entdeckte und bedachte, sammelte
Schaal  in  umfangreichen  „Stadttagebüchern“,  die  mal
historische  Abhandlung,  mal  persönliche  Anekdote  sind.  Man
kann und muss das schwere, mit eigenen Fotos illustrierte Buch
nicht komplett lesen – aber man kann dem Flaneur Schaal in die
eine  oder  andere  Stadt  folgen.  (Hans  Dieter  Schaal:
Stadttagebücher. Edition Axel Menges, 647 Seiten, 79 Euro).

Action  bis  zum  Veitstanz:
Peter Thorwarths Film „Nicht
mein Tag“
geschrieben von Rudi Bernhardt | 31. Januar 2014
Der guten Ordnung halber: Ich war natürlich drin. Wenn ein
Filmschaffender aus Unna auch mal außerhalb der Unna-Trilogie
einen  Film  macht,  gehört  es  sich  für  Unnaer,  sich  den
anzusehen. Und das ohne Rücksicht auf die eigene Person.

Ich meine damit nicht, dass ich das Gesehene als anstrengend
und folteresk bewerte, sondern dieses „ohne Rücksicht“ bezog
sich auf unpassenden Cola-Genuss und Nacho-Verzehr (natürlich
mit  Käsesoße)  während  einer  postweihnachtlichen  Diät.
Ansonsten:  Peter  Thorwarth  hat  eine  unterhaltsame  und
professionell saubere Arbeit gemacht, die mir gefiel, weil sie
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meinem Spaßbedürfnis an diesem Tage entsprach.

Filmplakat zu „Nicht
mein  Tag“  (©  Sony
Pictures)

Nur entfernte er sich streckenweise so weit von Ralf Husmanns
Romanvorlage, dass ich mich bisweilen richtig freute, etwas
davon wiedererkennen zu dürfen. Das war zwar nicht absolut
störend, aber mitunter gar nicht nötig, weil „Nicht mein Tag“
auch in seiner lesbaren Urform schon ebenso cool wie prima
erzählt  war  und  actiongeladene  Wahnsinnsstunts  nicht  nötig
hatte.  Bisweilen,  so  hatte  ich  das  Gefühl,  gingen  Peter
Thorwarth und seinen Freunden ein wenig die Pferde durch und
sie versuchten auf den einen Topact sofort noch einen topperen
draufzusetzen.

Die Story: Nappo (Moritz Bleibtreu) ist ein Kleinkrimineller,
hübscher  Kerl,  aber  etwas  frittenfettiger  Typ,  der  seinen
Traum  vom  antiken  Ford-Mustang  verwirklichen  will  und  den
adretten Banker Till (Axel Stein in S-Format) um einen Kredit
bittet,  während  der  in  Gedanken  schon  beim
Geburtstagsständchen  für  den  flatulenten  Zweigstellenleiter
ist. Weil die beiden nicht zu Potte kommen, überfällt Nappo
tags darauf die Bank, nimmt knapp 20000 Euro mit und dazu noch
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Till, der ebenso blöd wie mutig verhindert, dass der Räuber
eine niedliche junge Kollegin entführt.

Nun verunsichern sie in Tills Familienkutsche die Autofahrer
der Region, um in einem Schrebergarten das dortige Häuschen
als Nachtlager zu nutzen. Nachdem Till aus dem Kofferraum
entlassen ist, kommen die beiden ins Gespräch und sich langsam
näher.  Als  sie  feststellen,  dass  der  Hunger  sie  plagt,
schwärmt  Till  von  „Kaninchen,  lecker  geschmort  in  Soße“.
Wunderbar, wie der böse Nappo sich zur Seite dreht und wortlos
einen Rammler umnietet, der zuvor noch fasziniert dem Gespräch
lauschte. Das war Ralf Husmann. Till und Nappo klampfen Rock
zur Akustikgitarre, trinken Bier und Till kommt die Klarheit,
dass sein Leben anscheinend so verläuft, wie er es sich vor
Jahren,  vor  der  Ehelichung  der  Mutter  seines  Kindes,  nun
überhaupt nicht vorgestellt hatte.

Ab da verlässt der Plot die Vorlage vollends. Es gesellen sich
allerlei bekannte Gesichter zur Erzählung, die roadmovig ein
entferntes „Scheerburg“ (gemeint ist Cherbourg) zum Ziel haben
soll,  das  aber  nie  erreicht  wird.  Till  Schweiger  in
Kurzfassung  („Till,  Till,  ich  heiße  auch  Till!“),  Ralf
Richter, der Mustang-Verkäufer, Tom Gerhardt, die Stimme des
Navis, das den Ford nach Amsterdam den rechten Weg weist.

Ferner  gibt  es  Verwicklungen  mit  beraubten  Albanern,
volltrunkene  Veitstänze  mit  Rockstars,  Totalschäden  am
laufenden Band in Grachtenuferstraßen Amsterdams bis hin zur
albanischen Entführung der Till-Gattin…

Schlussbild: Till-Gattin und der gemeinsame Sohn warten vor
einer Kleinkriminellen-Verwahrstelle auf den Papa, der tritt
durchs Tor, umarmt die liebe Familie und schreitet in ein
neues  Leben,  das  er  so  abwechslungsreich  wie  aufregend
gestalten will, eben ganz anders als der White-Collar-Banker
von einst. Happy, happy Ende!

Fast  nichts  erinnerte  mehr  an  die  drei  Filme  von  Peter



Thorwarth, die heute als Unna-Trilogie bekannt sind. Ganz viel
rasantes  Kino,  glatt  und  professionell,  wirklich  nicht
schlecht, aber eben völlig ohne die Haken und Ösen seiner
Vorgänger, die das Ganze so authentisch-sympatisch erscheinen
ließen. Gutes Handwerk, aber auch ein Zeichen, dass es nun
einen ganz anderen Peter Thorwarth gibt. Einen, der zwar Ralf
Richter noch dabei hat, aber einen Ralf Richter, der passend
gemacht ist.

Er  war  der  Bariton  des
Wirtschaftswunders:  Fred
Bertelmann ist tot
geschrieben von Rudi Bernhardt | 31. Januar 2014
Er spielte klassisches Theater (u.a. „Götz von Berlichingen“
oder  „Der  Widerspenstigen  Zähmung“),  er  füllte  Boulevard-
Theater-Säle („Die Sonny-Boys“) oder Musical-Bühnen („Kiss me
Kate“),  er  war  jahrelang  Star  an  der  Oper  in  Chicago  in
„Showboat“, er spielte Cello, Violine und Trompete, er wollte
mal Kinderarzt werden … und: Wie kaum ein anderer malte er mit
seinem warmen Bariton das Lebensgefühl der 1950-er Jahre: Fred
Bertelmann, der Junge aus Duisburg-Meiderich, ist am gestrigen
Mittwoch mit 88 Jahren gestorben.
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Screenshot  aus:
http://www.youtube.com/watch
?v=k7uPpGXb2Po

Als ich davon las, hatte ich sofort das Bild des „Lachenden
Vagabunden“  vor  Augen  und  dieses  Lied  im  Ohr,  hörte  die
fröhliche  Melodie  (eigentlich  „Gambler’s  Guitar“  von  Jim
Lowes) und Fred Bertelmanns schallenden Lachgesang, mit dem er
1957 die Hitlisten in Deutschland erklomm. Da hatte er schon
ein paar Nachkriegsjahre als Musiker erfolgreich hinter sich,
hatte in Schweden mit Zarah Leander musiziert, Michael Jary
kennengelernt, auch seinen späteren Produzenten Nils Nobach
und natürlich seinen Manager Stefan von Baranski, der seinen
Weg zum Aufstieg ebnete.

Und  so  wurde  aus  dem  Soldaten,  der  1944  in  amerikanische
Gefangenschaft kam und Swing-Erfahrungen sammelte, einer der
ersten  deutschen  Superstars,  der  durch  seine  enorme
künstlerische  Vielseitigkeit  zwar  seine  Zeitgenossen
faszinierte, aber schon bald auf diesen „Vagabunden“ reduziert
werden  sollte:  Fred  Bertelmann,  die  Wirtschaftwunder-Ikone,
der  Schlager-Gassenhauer-Interpret,  der  ein  Lebensgefühl
spiegelte,  in  dem  Deutschland  versuchte,  sich  aus  dem
Trümmerfeld  und  den  Erinnerungschrecken,  die  der  Krieg
hinterlassen hatte, heraus zu pellen.

Bereits  ein  Jahr  nach  dem  Erscheinen  des  „Lachenden
Vagabunden“ wurde ein Kino-Film aus dem dürren Stoff, den Fred
Bertelmann besang. Als er in Duisburg Premiere feierte, hatten
die  Kinder  schulfrei.  Sein  Erfolg  strahlte  bis  über  den
Atlantik, wo er bei Dean Martin und Perry Como in deren Shows
auftrat. Daheim stellten sich Marika Rökk, Gerhard Wendland,
Vico Torriani oder der unvergessene Hans-Joachim Kulenkampff
allzu gern an seine Seite, um mit ihm angestrahlt zu werden.
Und  mit  Ruth  Kappelsberger,  der  ehemaligen  TV-Ansagerin,
bildete er ab 1966 ein skandalfreies Traumpaar der damaligen
Showszene.



Noch 2005 und 2006 trat er an der Bayerischen Staatsoper im
Rahmen der Münchner Opernfestspiele als Aeneas auf der Bühne
des Prinzregententheaters in München auf. Fred Bertelmann war
eben ein ungemein vielseitiger und viel arbeitender Musiker.

Nach  dem  „Vagabunden“  kamen   viele  weitere  Hits.  Zum
Beispiel: „Wenn es Nacht wird in Montana“, „In Hamburg sind
die Nächte lang“, „Zwei Gitarren am Meer“, „Ein kleines Lied
auf  allen  Wegen“,  „Arrivederci  Roma“,  „Meine  Heimat  ist
täglich woanders“, „Ti amo Marina“, „Schwalbenlied“, „Es wird
in 100 Jahren wieder so ein Frühling sein“, „Gitarren klingen
leise durch die Nacht“, „Es ist ein Herzenswunsch von mir“,
„Ich wünsch‘ dir eine schöne Zeit“, „Die Mühlen“, „Mit dir
möchte ich 100 Jahre werden“, „Amore mio“; etwas von all dem
wiedererkannt?  Und  doch:  Fred  Bertelmanns  Bild  und  Musik
wurden stets mit dem „Vagabunden“ verbunden.

Frei sein, ungebunden durch die Welt zu streifen, individuell
sein  und  niemandem  unterworfen,  lachend  Obrigkeiten  und
Konventionen  herausfordern.  Das  waren  die  Botschaften  des
kleinen  Textes,  den  Fred  Bertelmann  sang,  der  die
staubentsteigenden Menschen begeisterte, weil sie unterbewusst
spürten, dass dies alles vor nicht allzu langer Zeit brutal
unterdrückt worden war. Fred Bertelmann hat zwar nicht mir,
aber meinen Eltern und ihren Zeitgenossen das Geschenk der
ungetrübten Fröhlichkeit gegeben.

__________________

„Der  lachende  Vagabund“:
http://www.youtube.com/watch?v=k7uPpGXb2Po



Programm  vorgestellt:
Ruhrfestspiele 2014 entdecken
die Inselreiche
geschrieben von Rolf Pfeiffer | 31. Januar 2014
Shakespeares „Sturm“ wird die Ruhrfestspiele 2014 eröffnen,
Pirandellos  „Heinrich  IV“,  Sean  O’Caseys  „Purpurstaub“  und
Becketts „Warten auf Godot“ werden auf der Bühne des Großen
Hauses folgen. Auch andere Spielstätten wie das Kleine Theater
im Festspielhaus, das Theater Marl oder das Theaterzelt werden
Leben zeigen. Intendant Frank Hoffmann hat den Spielplan der
diesjährigen Ruhrfestspiele bekanntgegeben.

Szene  aus  Shakespeares
„Sturm“,  mit  dem  die
Ruhrfestspiele  in  diesem
Jahr eröffnet werden (Foto:
Andreas
Pohlmann/Ruhrfestspiele)

„Inselreiche.  Land  in  Sicht  –  Entdeckungen“  lautet  das
diesjährige  Motto,  wie  wir  jetzt  wissen,  und  da  ist  ein
Eröffnungsstück wie „Der Sturm“ natürlich naheliegend, bläst
der Namentliche doch in Shakespeares spätem Meisterwerk eine
illustre Gesellschaft auf eine unbewohnte Insel, wo sie sich
sozial neu sortieren muß und das auch recht lustvoll tut. In
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Gisli  Örn  Gardarssons  Einrichtung  für  Ruhrfestspiele  und
Residenztheater  München  allerdings  ist  die  urwüchsige
Vegetation  des  Eilands  einem  gefängnishaften  Gebilde  aus
Gitterstäben gewichen, wie erste Probenvideos zeigen. Nun gut,
es gibt ja auch Gefängnisinseln, man bleibt gespannt, wohin
die  Irrfahrt  ging.  Jedenfalls  spielt  Manfred  Zapatka  den
Prospero.

Irische Kaltgetränke in der frühen Pause

„Inselreiche“  ist  natürlich  ein  Allerweltsmotiv  mit
universaler Tauglichkeit. Und wenn die Stoffe es nicht spontan
hergeben,  dann  muß  wenigstens  der  Autor  von  einer  Insel
stammen,  einer  britischen  oder  der  irischen  bevorzugt.  An
solchen war im Heer der Stückeschreiber bekanntlich nie ein
Mangel, und auch in Recklinghausen finden sie sich, wenn man
einmal so sagen darf, reichlich ein: Samuel Beckett of course,
von dem neben „Warten auf Godot“ ein mit Wolfram Koch und
Ulrich  Matthes  exzellent  besetztes  „Endspiel“  (Regie:  Jan
Bosse)  ebenso  zu  sehen  sein  wird  wie  der  extrem  kompakte
Zweiteiler „Eh Joe/I’ll Go On“, in dem ein Sterbender mit
Namen Malone Abschied von Muttern und der Welt nimmt. Erste
Pause ist nach 29 Minuten, Intendant Hoffmann verspricht für
die Pause die Bereitstellung irischer Kaltgetränke. „Eh Joe…“
ist ein Gastspiel des Gate Theatres Dublin mit Barry McGovern
und anderen.

Weitere  Autoren  von  westlichen  Inselreichen  sind  Owen  Mc
Cafferty  mit  „Quietly“,  Brian  Friel  mit  „Molly  Sweeney“,
Harold Pinter mit „Verrat“, James Joyce mit „Penelope“.

Angesichts der Fülle von höchst passablen Theaterproduktionen
könnte man sich sowieso auf einer Insel der Seligen wähnen.
Doch da geht es dem Publikum deutlich besser als dem Personal
auf  der  Bühne,  das  sich  hin  und  wieder  intensiv  mit  den
Unerfreulichkeiten dieser Welt beschäftigen muß, mit Gewalt
und Terror zumal. So erzählt Owen McCaffertys Stück „Quietly“
von der Begegnung eines Attentäters mit einem Überlebenden,



der bei dem Attentat einen Angehörigen verlor. Und in Dennis
Kellys „Waisen“ entpuppt sich ein desolates Familienmitglied
als übler Rassist, der einen Moslem gefangenhält und foltert.
Das Stück steht übrigens auch in Dortmund auf dem Spielplan,
wo es oben im Harenberg Citycenter gezeigt wird, von wo aus
man mit großer Geste auf die Nordstadt zeigen kann, wo es
Probleme  dieser  Art  (vermeintlich)  ganz  bestimmt  gibt.
Übrigens führt bei der Produktion des Hamburger St. Pauli
Theaters der Altmeister Wilfried Minks Regie, und auf der
Bühne stehen Uwe Bohm, Judith Rosmair und Johann von Bülow.

Prominente Namen zuhauf

„Das  letzte  Band“
in  Recklinghausen
war  eine  seiner
letzten Rollen. Ein
Themenabend  mit
Meret  und  Ben
Becker erinnert an
den  großen  Otto
Sander (Foto: Momme
Röhrbein/Ruhrfestsp
iele)
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Bekannten  Künstlern  wie  Hannelore  Elsner,  Katja  Riemann,
Thomas Thieme oder auch Sophie Rois traut man zu, daß sie mit
Lesungen das Große Haus füllen werden. Im Theaterzelt gibt
sich die Nomenklatura des deutschen Comedy- und Kabarettwesens
–  wer  kann  das  immer  so  genau  unterscheiden  –  ein
Stelldichein, von Tina Teubner über Ingo Oschmann und Georg
Ringswandl bis Wigald Boning. Meret Becker singt Lieder in
Begleitung von Buddy Sacher, Jasmin Tabatabai tut Gleiches in
Begleitung des Quartetts David Klein. Es gibt Tanz, Jazz,
Zirkus und Artistik, Straßenkunst (was nichts Schlechtes ist!)
unter der Überschrift „Fringe“ für ein jüngeres Publikum – 192
Aufführungen, 78 Produktionen, 20 Koproduktionen, wie wir dem
Waschzettel entnehmen können.

Unmöglich  ist  es,  alles  aufzuzählen.  Ab  Donnerstag,  23.
Januar,  findet  sich  das  komplette  Programm  auch  im  Netz.
Besondere Erwähnung muss auf jeden Fall aber noch der Bochumer
Komponist Stefan Heucke finden. Er hat „Iokaste“ komponiert,
ein Musikdrama nach Motiven von Homer und Sophokles, das mit
einer einzigen Person auskommt, die alle Personen der Tragödie
spielt resp. singt. „Sie werden große Oper erleben“, kündigt
Heucke freudig an.

Nach  Zeiten  der  Irritation  ist  auch  die  Recklinghäuser
Kunsthalle wider mit von der Partie. In dem von Ferdinand
Ullrich geleiteten Haus ist Kunst aus Island zu sehen, die
nicht Vulkane noch Bankenkrisen ausschließt, wie man hört.

Also alles paletti? Eigentlich schon, in den Jahren seiner
Intendanz  hat  Frank  Hoffmann  die  Ruhrfestspiele
perfektioniert, hat sie zu einer ersten Adresse für deutsches
Theater und darüber hinaus ganz generell für deutsche und
internationale  Bühnenkunst  gemacht.  Vielleicht  täte  dem
Programm etwas mehr Reibung, Provokation, Polarisierung gut,
doch dürfte sich solches nicht in Mätzchen erschöpfen. Wie
auch  immer.  Die  Ruhrfestspiele  geben  auch  in  diesem  Jahr
wieder einen guten Grund, sich auf den Mai zu freuen.



www.ruhrfestspiele.de

 

Aufrüttelnde  TV-Doku:
Organhandel  zwischen
Kriminalität  und
Lebensrettung
geschrieben von Bernd Berke | 31. Januar 2014
Manila, Philippinen. Ein Mann in den Slums ist bereit, sich
für 2500 Dollar eine seiner beiden Nieren entfernen zu lassen,
um sie für eine Transplantation zu spenden.

Für  das  Geld  müsste  er  zwei  Jahre  lang  als  Hilfsarbeiter
schuften. Kann man bei all dem von „Freiwilligkeit“ reden?
Haben diese Menschen wirklich eine Wahl? Oder erleiden sie die
schamlose  Ausbeutung  einer  Zwangslage,  an  der  skrupellose
Händler und Ärzte noch viel mehr verdienen?

Keine einfachen Antworten

Ric Esther Bienstocks kanadische Doku über den „Schwarzmarkt
Organhandel“ (arte) gab sich mit einfachen Antworten nicht
zufrieden. Auf allen Seiten wurde gewissenhaft recherchiert,
so gut es eben ging. Die geduldige Langzeitbeobachtung ließ
manch eine Schattierung des Themas erkennen und ließ Fragen
offen: Ist es nicht allemal besser, Leben zu retten; koste es,
was  es  wolle?  Zumal,  wenn  man  erfährt,  unter  welchen
Bedingungen  schwerkranke  Dialyse-Patienten  auf  ein
Spenderorgan warten. Die Wartelisten sind deprimierend lang…
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Bereit,  eine  Niere  zu
verkaufen:  Familienvater
„Eddieboy“  aus  Manila.  (©
arte/Associated  Producers
Ltd.)

Der aufwendige, aber wohltuend unspektakuläre Film begab sich
auf globale Spurensuche, u. a. zwischen Toronto, Denver, Tel
Aviv,  Istanbul,  Pristina  (Kosovo),  Moldawien  und  den
Philippinen.  Dort  zeigten  reihenweise  Männer  ihre
Operationswunden und erzählten freimütig, was sie mit dem Geld
für  die  Nierenspende  angefangen  haben:  Familie  ernährt,
kleines Haus gebaut, Ausbildung der Kinder bezahlt oder auch
Saufschulden beglichen. Eine Frage des Überlebens. Eine Frage
der Würde. Kleines Glück, Schande und Angst liegen bestürzend
nah beieinander. Und was geschieht, wenn das Geld aufgebraucht
ist? Werden dann etwa andere Organe angeboten?

Irrsinnige Tarife

Irrsinnig die Tarife des illegalen Organhandels: In Indien
erhält ein Spender umgerechnet gerade mal rund 1000 Dollar für
eine Niere, in Ägypten etwa 2000, in der Türkei 10000. Ein US-
amerikanischer Empfänger muss derweil eine Hypothek aufnehmen
und über 100.000 Dollar für Spende und OP bezahlen.

Wer verdient an dieser immensen Spanne? Schemenhaft ließ die
Reportage  ein  Netz  der  Zwischenhändler,  Organisatoren  und
Chirurgen ahnen, die ihr lukratives Tun zu verschleiern und zu
beschönigen  suchen.  Dennoch  wurden  die  Letzteren  nicht
schlichtweg als Abkömmlinge des „Dr. Frankenstein“ verteufelt,
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wie vorher so oft und wohlfeil in manchen Medien geschehen.

Alles legalisieren?

Der gut situierte Arzt Yusuf Sonmez in Istanbul, nach gut 850
mutmaßlich  illegalen  Operationen  mit  internationalem
Haftbefehl  gesucht,  kann  es  sich  offenbar  leisten,  sich
lachend in den bestens gepolsterten Ruhestand zurückzuziehen.
Man  möchte  am  liebsten  dreinschlagen,  wenn  man  sein
selbstgefälliges Grinsen sieht. Und dennoch: Hat er nicht das
Leben von Menschen gerettet, die sonst gestorben wären? „Ich
bin mit mir im Reinen“, behauptet er. Die Türkei sollte er
allerdings nicht mehr verlassen, sonst droht ihm Gefängnis.

Man könnte solchen Leuten das Handwerk legen: Es erhob sich
die  durchaus  ernsthafte  Frage,  ob  sich  Organhandel  nicht
legalisieren, also staatlich regeln und somit beleben ließe.
Bis es so weit ist, muss allerdings noch manche medizinische
Ethik-Kommission beraten, von politischen Entscheidungen ganz
zu  schweigen.  Die  Dringlichkeit  führte  ein  Schriftband  am
Schluss vor Augen: „Während Sie diesen Film gesehen haben,
sind 118 Menschen an Nierenversagen gestorben.“

Mein kleiner flacher Geselle
geschrieben von Birgit Kölgen | 31. Januar 2014
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Der flache Geselle und ich.
(Bild: Privat)

Noch vor einem Jahr gehörte ich zu jenen ehrenwerten Menschen,
die  sich  dem  Digitalmonster  Facebook  verweigern.  Mit
sogenannten Friends banales Zeug austauschen? Niemals! Jetzt
bin ich drin – und liebe es.

Ja,  mein  Bedürfnis  an  perlenden  Tischgesprächen  und  guten
Büchern hat tatsächlich gelitten. Sogar ins Café nehme ich
anstelle  der  Tolstoi-Dünndruckausgabe  das  iPad  mit,  meinen
kleinen flachen Gesellen. Denn ich muss immer erst mal gucken,
was so läuft.

Aha, Friend Simon (den ich im wahren Leben sieze) hat in
Brüssel eine Tüte Fritten fotografiert, und Lydia (die ich
überhaupt nicht kenne) beneidet ihn darum. Das ist vielleicht
nicht  wirklich  wichtig  –  aber  es  beruhigt.  Genau  wie  die
blauen Augen eines Weimaraner Vorstehhundbabys, das demnächst
zur Familie von Friend Hans gehören wird. Ein Labsal fürs
einsame Gemüt sind auch die Retro-Songs („Stand by me“) und
japanischen  Kunstfotografien,  die  meine  Tochter  im  fernen
Paris so postet. Friend Bernd mag wie ich die lieblich-lahmen
Chansons  von  Francoise  Hardy  und  zeigt  der  Welt  skurrile
Currywurstbudenschilder („Kumpelschale“) oder den Dortmunder
Mondschein  zwischen  kahlen  Zweigen.  Damit  ergattert  er
tagtäglich lebhafte Kommentare und Dutzende von „Gefällt mir“-
Klicks. Schließlich hat er 321 Friends.

Ich habe nur 87, und höchstens zwei bis drei finden meine
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Hervorbringungen toll. Das ist schlapp. Von den allermeisten
höre und sehe ich überhaupt nie etwas auf meiner Facebook-
Startseite. Haben die mich etwa weggeklickt – oder was? Einige
pflegen die Karriere durch Chefschmeicheleien oder retten die
Welt  durch  politisch  korrekte  Links.  Dazu  fehlt  mir  der
Impuls.  Seufz.  Facebook  kann  auch  ein  Quell  des  Zweifels
werden,  bigger  than  life.  Ich  tröste  mich,  indem  ich  bei
Anderen etwas Freundliches kommentiere – wofür ich prompt ein
Händchen mit erhobenem Daumen bekomme. So läuft’s Business,
ich verstehe.

Man darf die Welt auch zur Gefallenskundgebung einladen, das
ist kurioserweise nicht peinlich. Ich soll zum Beispiel das
Frauenmuseum Bonn mögen. Aber ich kenne das Frauenmuseum Bonn
gar nicht. Nach Ansicht meiner Tochter kann ich trotzdem mal
auf „Gefällt mir“ klicken. Und überhaupt sollte ich nicht
immer so kritisch sein und ein You-Tube-Video mit animierten
Gemälden als „Digitalkitsch“ bezeichnen. „Öffentliches Gemotze
ist peinlich, Mama“, wurde ich belehrt.

Das irritiert mich schon – genau wie die Tatsache, dass in der
Reklamespalte  auf  meiner  Startseite  für  Senioren-Websites
(„Bist du 55 oder älter?“), „Schicke Big Size Kleider“ und
Haartransplantationen geworben wird. Ich glaube, heute Abend
versuche ich’s mal wieder mit einem perlenden Tischgespräch
und  leibhaftigen  Friends.  Aber  der  kleine  flache  Geselle
wartet. Und nachher, da guck ich wieder, was so läuft.

Im Altar ein Türchen für den
Prediger
geschrieben von Hans Hermann Pöpsel | 31. Januar 2014
Eine Stadt wie Köln kann mit ihrem weltberühmten Dom natürlich
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überall Eindruck schinden, aber auch im Ruhrgebiet gibt es
sehr sehenswerte Sakralbauten.

Man  denke  nur  an  das  Essener  Münster  oder  die  Stiepeler
Dorfkirche,  die  es  vor  einigen  Jahren  zu  ihrem  1000.
Geburtstag  sogar  auf  eine  Sonderbriefmarke  schaffte.  Ein
hübsches  Kleinod  findet  man  auch  im  Ennepetaler  Stadtteil
Voerde – die evangelische Barockkirche Johannes der Täufer.

Die
Johanneskir
che  Voerde
um  1930,
damals noch
nicht weiß.

1780 wurde das Kirchlein gebaut. Den heute weiß getünchten Bau
auf der Höhe sieht man schon von weitem, wenn man sich Voerde
nähert.  Der  fast  quadratische  Innenraum  wird  von  einer
Tonnendecke  aus  Holz  überspannt,  die  mit  Ornamenten  und
biblischen Bildern bemalt ist.

Eine sehenswerte Besonderheit bildet jedoch der barocke Altar
mit einem Gemälde des letzten Abendmahles, denn direkt über
dem Altar befindet sich die Kanzel mit einem Schalldeckel. Der
Prediger klettert also über eine Treppe im Rückraum des Altars
in die erste Etage und tritt dann durch eine Tür im Altar-
Obergeschoss vor sein Publikum. An jeder Seite dieses Tores
steht eine Apostelfigur – links Petrus und rechts Paulus.

Natürlich stehen die Pfarrer in heutiger Zeit lieber vor dem
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Mikrofon  auf  gleicher  Höhe  mit  ihren  Schäfchen,  aber  bei
besonderen Gelegenheiten wird auch heute noch die Altarkanzel
genutzt.

Noch  eine  Seltenheit  kann  man  aus  dieser  Kirchengemeinde
erzählen: Über Jahrhunderte war die Gemeinde geteilt, und die
Grenze  verlief  damals  mitten  über  die  Hauptstraße.  Die
östliche Seite der Pfarrei, auf der auch die Kirche steht,
gehörte zu Hagen, die westliche Seite zu Schwelm. Sogar um die
Kirmes auf dieser Hauptstraße gab es Streit, denn jede Seite
wollte die Buden für sich haben. Das ist lange vorbei: Voerde
ist  seit  1949  ein  Teil  der  Stadt  Ennepetal,  die  zwar
landschaftlich zum Sauerland, politisch aber zum Ruhrgebiet
gehört.

Othello  im  globalen  Krieg:
Premiere  am  Bochumer
Schauspielhaus
geschrieben von Eva Schmidt | 31. Januar 2014

v.l. Jago (Felix Rech) und
Othello  (Matthias
Redlhammer).  Foto:  Thomas
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Aurin/Schauspielhaus Bochum

„Vergesst Romeo & Julia, das neue Traumpaar heißt Othello &
Desdemona“,  der  Popsong  auf  der  Bühne  des  Schauspielhaus
Bochum macht sogleich klar, dass man es mit einer typischen
Inszenierung von David Bösch zu tun hat.

Doch  die  Othello-Light-Version  funktioniert  gut,  denn  aus
heiterem Liebesgeplänkel wird schnell Ernst. Jagos Intrige und
die  zunehmende  Verrohung  durch  immer  beiläufigeres  Morden
verleiht dem Stück Tiefenschärfe und zieht die Zuschauer in
Bann.

Bösch und sein Bühnenbildner Falko Herold haben die Handlung
in  einer  Art  zerschossener  Fabrikhalle  angesiedelt.  Ein
Kriegsschauplatz irgendwo in der Welt, den General Othello
befehligt und wohin ihm sowohl sein militärischer Stab als
auch  seine  geliebte  Desdemona  folgen.  Ausstaffiert  in
Backpacker-Outfit  (Friederike  Becht  als  Desdemona)  bzw.
Cocktailkleidchen  (Xenia  Snagowski  als  Emilia,  Jagos  Frau)
finden sich die Familienangehörigen in der Fremde wieder und
zeigen die Attitüde von Amerikanerinnen, die es in irgendeine
Bananenrepublik  verschlagen  hat  –  Balkan?  Vietnam?  Irak?
Zumindest  die  Jukebox  spielt  heimatliche  Klänge  und  die
Hochzeit wird mit viel buntem Konfetti gefeiert.

Doch der Honeymoon währt kurz, denn Jagos Intrige vergiftet
die Atmosphäre, in seinem Netz verfangen sich nach und nach
alle. Desdemona untreu? Es ist nichts daran und doch scheinen
die Beweise sie zu überführen. Felix Rech gibt den Jago als
gefühlskalten Machtmenschen, für den Töten eine alltägliche
Angelegenheit bedeutet, die nebenbei erledigt wird. Obwohl es
ihm natürlich lieber ist, wenn andere dabei Hand anlegen und
er sie nur anstiftet. Nach so einer Exekution macht er sich
erst mal in aller Ruhe ein Bier auf. Irgendetwas hat das
Kriegshandwerk  wohl  mit  ihm  angerichtet,  so  dass  er  zur
Empathie nicht fähig ist. Oder liegt es ihm deswegen, weil
Mitleid ihm nicht im Wege steht? Eine Folterszene, in der



Leutnant Cassio (Florian Lange) mit der Plastiktüte über dem
Kopf geschlagen und gedemütigt wird, erinnert stark an die
Bilder aus dem Abu Ghraib-Gefängnis und an den Folterskandal
der US-Armee im Irak.

Othellos  Hochzeit
mit  Desdemona
(Friederike Becht).
Foto:  Thomas
Aurin/Schauspielhau
s Bochum

Doch auch Matthias Redlhammer als Othello, der von seiner
militärischen Mission aus einigermaßen edlen Motiven überzeugt
ist, wird zum Berserker: Zwar hat Jagos Lüge ihn vergiftet und
die Eifersucht lässt ihn rasen, doch ist auch bei ihm der
Firnis  der  Zivilisation  dünn.  Er  mordet  im  Rausch  der
Leidenschaft, vielleicht weil er an zivile Gesetze nicht mehr
gewöhnt ist. So exekutiert er die eigene Frau, Desdemona, die
er doch über alles liebt. Ein Mann des Kriegsrechts, der mit
Streitigkeiten im Frieden gar nicht adäquat umgehen kann.

Diese Lesart verleiht dem ansonsten kurzweilig dargebotenen
Shakespeareschen  Drama,  das  wie  immer  auch  witzige  Szenen
kennt, eine gesellschaftliche Reflexionsebene. „Im Krieg und
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in  der  Liebe  ist  alles  erlaubt“,  der  Satz  von  Napoleon
Bonaparte trifft hier auf erschreckende Weise zu.

Karten und Termine:
www.schauspielhausbochum.de

Mit  Farbe  fabulieren:
Werkschau von Otmar Alt auf
Schloss Cappenberg
geschrieben von Rolf Pfeiffer | 31. Januar 2014
„Ach, da würd’ ich auch mal ganz gerne“, hat er sich oft
gedacht, wenn er auf Schloss Cappenberg eine Ausstellung von
Kollegen  besuchte.  Da  würde  er  auch  gerne  selbst  einmal
ausstellen: Otmar Alt, der Künstler mit den bunten Farben, den
man  in  seiner  scheinbaren  Verspieltheit  so  schnell  zu
begreifen glaubt. Jetzt hat es geklappt. Mit einem starken
Gewicht auf Arbeiten der letzten Jahre zeigt der Kreis Unna im
Museum des Schlosses eine breit angelegte Werkschau Otmar Alts
unter dem Titel „Rückblick und Ausblick“.

Dem Rückblick auf das Frühwerk des 1940 in Wernigerode im Harz
Geborenen, dessen Oeuvre seit 1996 in der Hammer Otmar-Alt-
Stiftung gepflegt wird, räumt die Ausstellung relativ wenig
Platz ein. Erste Bilder von ihm huldigen Mitte der 60er Jahre
dem  Informellen,  gleichförmig  Strukturhaften.  Früh  jedoch
findet er zu eigenen Formen des Figurativen, doch seine Motive
bleiben  jenseits  ihrer  fröhlichen  Ausstrahlung  assoziativ
verschlüsselt und rätselhaft.
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(Bild:  Otmar-Alt-
Stiftung/Katalog)

Und der Ausblick? Natürlich weiß auch ein Otmar Alt mit seinen
73 Jahren, dass seine Arbeit irgendwann ihr Ende haben wird.
Doch  nennt  er  sich  selbst  einen  „fabulierenden,  positiven
Menschen“, sieht die Kunst als „Botschaft und Abenteuer“ und
lässt  sich  deshalb  eben  nicht  zu  bequemer  Alterstrübnis
verleiten.

Eine gewisse Radikalität des Spätwerks ist allerdings durchaus
feststellbar, die Farbe Schwarz hat mehr Gewicht bekommen,
nicht mehr nur schwarze Striche dienen der Strukturierung,
auch schwarze Flächen hielten Einzug in die jüngsten Bilder.
Bleifenster mit ihren starken Konturierungen durch Maßwerk und
Bleifassungen hätten ihn dazu inspiriert, sagt der Künstler,
doch sei dies lediglich „das Vokabular von Otmar Alt in einem
neuen Kostüm“. Gleiches gilt für die wachsende Neigung, die
Bilder stark weißgründig zu halten, die Motive gleichsam auf
der Leinwand stehen oder auch schweben zu lassen.

Die Cappenberger Ausstellung zeigt einen geradezu unerwartet
tiefgründigen,  vielschichtigen  Künstler  und  wird  vor  allem
jene frappieren, die Otmar Alt längst schon in die Schublade
derer  wegsortiert  hatten,  die  mit  gefälligen  Entwürfen
lediglich  den  Massengeschmack  zu  treffen  suchen  und  damit
gutes Geld verdienen wollen. Gewiss hat er viele serielle
Werke in Glas und Porzellan, aber auch in Bronze geschaffen,
und vielleicht war sogar mal ein „Weihnachtsteller“ dabei.
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Doch zu dieser Art der „Massenfabrikation“ steht er: „Die 30
Jahre Porzellanzeit bei Rosenthal möchte ich nicht missen“.
Besonders  faszinierte  ihn  die  Zusammenarbeit  mit  den
Handwerkern, mit den Glasbläsern zumal, die seine technisch
komplizierten Entwürfe realisierten.

(Bild: Otmar-Alt-
Stiftung/Katalog)

Wenn er die Wirksamkeit eines Bildes überprüfen will, erzählt
Otmar Alt, geht er mit ihm auf die Wanderschaft durch Atelier
und Wohnung, betrachtet es in verschiedenen Umgebungen und
fragt sich: Hält das Bild? Doch auch seine Arbeiten selbst
laden zur Wanderschaft ein: „In den Bildern, die ich male,
kann  man  topographisch  wandern“,  sagt  er.  Und  schließlich
auch,  Stichwort  Wanderschaft,  lassen  Museumsmenschen  seine
Bilder wandern, wenn sie sie aufhängen: „Es ist wahnsinnig
aufregend, was die Leute aus deinen Sachen machen“, sagt der
Künstler. Und schaut anerkennend zu Sigrid Zielke und Thomas
Hengstenberg vom Fachbereich Kultur des Kreises Unna hinüber,
die  diese  Cappenberger  Ausstellung  sehr  zu  seiner
Zufriedenheit  ausgerichtet  haben.

Künstler mit Humor, so scheint es, sind selten geworden in
unserer Zeit, doch Otmar Alt ist so einer. In besonderem Maße
zeigen dies seine knubbeligen Bronzen. Dabei fehlt ihnen das
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wichtigste  Stilmerkmal,  nämlich  die  bunte  Farbe,  wenn  man
einmal  vom  sinnfälligen  Wechsel  zwischen  Politur  und
Patinierung  absieht.  „Das  ist  mein  Fußpilz“,  lacht  der
Künstler, und weist auf eine in der Tat pilzförmige Plastik,
der  zwei  ausgestreckte  Füßchen  offenbar  größere
Standsicherheit verleihen. Und dann dreht er den Pilzkopf so,
wie es ihm am besten gefällt.

„Otmar  Alt  –  Rückblick  und  Ausblick“  Museum  Schloss
Cappenberg,  bis  23  März  2014.  Geöffnet  Di-So  10-17  Uhr,
öffentliche Führungen So 11.30 Uhr und 14.30 Uhr. Eintritt 4
Euro.

Zu  der  Ausstellung  wird  ein  Museumspädagogisches
Begleitprogramm  mit  den  Themenblöcken  „Karneval  der  Tiere“
(1.-6. Schuljahr) und „Phantastische Geschöpfe – Balanceakte
mit Formen und Farben“ (7.-11. Schuljahr) angeboten. Weitere
Informationen Tel. 0251 664758 und 0251 7625919

Verklärung  im  Diesseits:
Riccardo Muti und das Chicago
Symphony Orchestra in Essen
geschrieben von Werner Häußner | 31. Januar 2014
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Riccardo  Muti.  Foto:  Todd
Rosenberg

Es  gehört  zum  halben  Dutzend  der  amerikanischen
Spitzenorchester, ist auf zahllosen Aufnahmen unter berühmten
Dirigenten  festgehalten  und  garantiert  für  eine  technische
Brillanz, die weltweit nur von wenigen Klangkörpern erreicht
wird: Das Chicago Symphony Orchestra machte bei seiner Winter-
Tournee Station in Essen. Die Philharmonie als einer von vier
europäischen und einziger deutscher Auftrittsort: Das ist eine
Auszeichnung.

Chefdirigent Riccardo Muti steht – wie 2007, beim letzten
Besuch der Chicagoer Musiker – am Pult und rahmt das Konzert
mit zwei Werken Giuseppe Verdis, einem der „Jubilare“ des
Jahres 2013. Zur Eröffnung die Ballettmusik aus „Macbeth“,
höllisch ausgelassene und dämonisch erhabene Musik, die leider
in szenischen Aufführungen – auch am Aalto-Theater – so gut
wie immer fehlt. Und die „Nabucco“-Ouvertüre als Zugabe: ein
Zugstück,  das  Klangpracht  und  Präzision  des  amerikanischen
Spitzenorchesters zur Geltung bringt.

Seine  technische  Klasse  zeigt  das  bald  125  Jahre  alte
Orchester in Prokofjews „Romeo und Julia“-Suite: Violinfiguren
aus  einem  Guss  und  mit  hinreißendem  Schwung,  ein
schmeichelndes Klarinettensolo, auratische Mixturen aus Harfe
und sehnsuchtsvollem Saxofon. Der stählerne Marschrhythmus in
den „Masken“ ist auf pure Überwältigung angelegt; die feinen
Abstufungen von Piano und Pianissimo lassen den Atem anhalten.
Mit praktischen Folgen: Husten-Alarm gab es diesmal im Alfried



Krupp  Saal  nicht,  dafür  klimperten  die  Armreife  manch
eleganter Dame wie die Ketten der Gefangenen im „Nabucco“-
Chor.

Riccardo Muti, 72 Jahre alt und inzwischen eine Dirigenten-
Legende, agiert ohne Show, gibt dem Orchester viel Freiheit.
Das ist nicht immer vorteilhaft. Der erste Trompeteneinsatz in
der „Macbeth“-Ballettmusik geht um ein Haar schief, weil der
Maestro zu hastig beginnt. Das erste Orchester-Crescendo will
nicht  klingen.  Die  unheimliche  Posaunen-Hymne  markiert  den
Höhepunkt, das Erscheinen der düsteren Göttin Hekate, ohne
majestätische Düsternis, weil die Balance mit den Streicher-
Begleitfiguren  nicht  passt.  Den  Sostenuti,  die  für  die
lauernde  Leere  nach  dem  Ende  des  Spuks  stehen,  fehlt  das
gläsern-fahle  Zwielicht.  Dem  Hexenwalzer  des  dritten  Teils
gibt Muti dann allerdings die expressive rhythmische Markanz,
die seine Verdi-Dirigate gemeinhin auszeichnet – nachhörbar
auf vielen Plattenaufnahmen, unter anderem einem „Macbeth“ mit
Fiorenza Cossotto in der Titelpartie.

Zum „Auftakt“ des Strauss-Jahres 2014 bringt das Orchester aus
Chicago „Tod und Verklärung“ mit. Das Werk des 24jährigen ist
geprägt von der Klangsinnlichkeit der Musik an der Schwelle
des  20.  Jahrhunderts,  aber  auch  von  der  spätromantischen
Sehnsucht  nach  dem  Ausgriff  in  Sphären  jenseits  irdischer
Begrenzung. Der Agnostiker Strauss hat diesen spätromantischen
Impetus später trocken-ironisch wegerklärt mit dem Bedürfnis,
ein Stück zu schaffen, das in c-Moll beginne und in C-Dur
ende.

Das ist Strauss gelungen – und wie! Die Raffinesse klanglicher
Entwicklungen  ist  kein  Selbstzweck.  Ihre  tiefe  symbolische
Bedeutung ist mit dramatischer Unmittelbarkeit zu greifen – da
braucht es auch nicht das später hinzuerdichtete „Programm“.
So wundert es ein wenig, dass ein genuiner Opern-Dirigent wie
Muti auf den szenografischen Aspekt so wenig Wert legt. Das
Orchester findet die Streicher-Bläser-Balance nicht so, dass
die Mischklänge expressive Konturen erhielten.



Zu  Beginn  freilich  erblüht  die  Idylle  in  schönster,
weiträumiger  Phrasierung,  auch  nach  dem  ersten  Einschnitt
durch einen markanten Trommelschlag baden sich Oboe, Harfen
und Violinen in süßen Harmonien, die später durch das tiefe
Blech und die Bassklarinette in sanfter Wehmut umflort, aber
nicht in herber Düsternis gebrochen werden. Der dünne Faden
zwischen dem letzten machtvollen Eintritt des Todesmotivs und
der anbrechenden Verklärung ist irdisch direkt gewoben, statt
sich im Pianissimo zwischen den Sphären zu spinnen. Und das
Aufwölben der Motive auf das abgeklärte C-Dur zum Schluss hin
geht ohne Haltungswechsel einher. Der Auftakt des Strauss-
Jahres 2014 bleibt diesseitig.

„Andy Warhol Pop Artist“ im
Schloss Oberhausen
geschrieben von Eva Schmidt | 31. Januar 2014

Andy  Warhol  1981.  Foto:
Thomas Hoepker/Magnum Photos

Campbell’s  Suppendosen,  Mao  in  Fehlfarben  und  die
unvermeidliche Marilyn Monroe: Was wissen wir eigentlich noch
nicht über Andy Warhol, den bekanntesten Pop-Künstler des 20.
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Jahrhunderts?  Eine  klug  konzipierte  Ausstellung  in  der
Ludwiggalerie im Schloss Oberhausen „Andy Warhol Pop Artist“
zeigt  neue  Facetten  aus  Leben  und  Werk  des  Multitasking-
Genies.

Dass Warhol zunächst als Grafiker begann und für die Werbung
arbeitete,  ist  den  Kunstfreunden  geläufig.  Doch  dass  die
Stilikone  mit  der  Silberlocke,  die  mit  ihrer  New  Yorker
Factory Kunst als Kollektiv-Leistung in serieller Produktion
auf den Markt warf, in allen Phasen des Schaffens immer wieder
angewandte  Gebrauchsgrafik  auf  Auftrag  schuf,  gerät  in
Oberhausen sehr augenfällig in den Blick: Im Obergeschoss ist
beispielsweise eine umfangreiche Sammlung von Plattencovern zu
bestaunen. Das erste stammt von 1949 und illustriert im Stil
der Zeit Prokofievs „Alexander Nevsky“. Das Highlight ist hier
selbstverständlich die berühmte Banane auf dem Cover von „The
Velvet Underground & Nico“ 1967, witzigerweise ist sie hier
auch in geschälter Version ganz nackt und rosa zu sehen. Denn
die berühmte Frucht war als Abziehbild konzipiert, der Fan
konnte den Aufkleber entfernen und die Banane „entkleiden“.

Um den Raum zu bestücken, hat die Ludwiggalerie extra einen
Aufruf an Fans gestartet, dem Museum ihre Warhol-Cover zu
schicken. „Die Resonanz war riesig“, erklärt Kuratorin Meike
Allekotte.  „Die  geschälte  Banane  beispielsweise  stammt  von
einem Plattenladen in Essen. Den Besitzern war zunächst gar
nicht bewusst, welch seltenes Exponat sie damit beisteuern
können.“

Als  Volontärin  hat  Allekotte  in  Oberhausen  die  Chance
bekommen,  die  Warhol-Schau  eigenständig  zu  betreuen  –  im
Kunstbetrieb wohl eher eine Ausnahme. Doch das Vertrauen von
Direktorin Dr. Christine Vogt hat sich absolut gelohnt; in
Zeiten  eines  entfesselten  Kunstmarktes  steuert  die
Lugwiggalerie  mit  der  Reflexion  auf  den  Künstler  und
Marketing-Strategen Warhol eine kunsthistorische Betrachtung
auf den Beginn dieser Entwicklung in den 60er Jahren bei.



Andy  Warhol  war  nicht  zuletzt  ein  großer  Plagiator,
Rechtsstreitigkeiten  in  Urheberfragen  gab  es  zuhauf.  Seine
berühmten  „Flowers“  entlehnte  er  einer  Werbefotografie  für
Kodak. Die Fotografin bekam dann lange Zeit Tantiemen. Auch
aus der Klassik klaute er hemmungslos: Die Venus kupferte er
von Botticelli ab, aber sich selbst kopierte er ebenso gerne.
In  der  Ausstellung  hängt  sein  Beuys-Porträt  neben  einer
Negativ-Version mit Diamant-Staub – als Neuauflage für reiche
Sammler gedacht.

Auf  der  Trash-Promotion-
Tour,  Foto:  Edition  Leo
Weisse/Galerie Krätz, 2012

Andy Warhol beinahe privat kann man auf der zweiten Etage
kennenlernen. 1971 auf Promotiontour für seinen Film „Trash“
reist Andy mit der Crew durch Deutschland. Ernsthaft, blass,
fast schüchtern sieht er auf den Fotos von Leo Weisse aus, wie
er vor Schloss Neuschwanstein im Schnee steht. Auf einem Bild
trägt der Künstler eine Plastik-Duschhaube, um die Silberlocke
vor den Flocken zu schützen.

Selbstverständlich  darf  auch  Marilyn  nicht  fehlen:  Im
Erdgeschoss bilden die bunten Drucke der Filmikone das Entrée
in  den  Raum  mit  der  sogenannten  Todes-Serie,  denn  sie
entstanden kurz nach dem Tod der Diva. Hier hängen auch der
„Elektrische Stuhl“ und die Künstlermappe zur Ermordung John
F.  Kennedys,  die  Warhol  anhand  von  Pressefotos  und

http://www.revierpassagen.de/22834/andy-warhol-pop-artist-im-schloss-oberhausen/20140118_1036/02-5


Agenturmeldungen  gestaltet  hat.

Ja, und die Suppendosen gibt es auch zu sehen, gleich am
Eingang,  neben  einem  poppigen  Goethe-Porträt.  „Wenn  man
darüber nachdenkt, ist ein Kaufhaus eine Art Museum“, hat Andy
Warhol gesagt. Die Ware als Fetisch – Andy wusste, wie das
funktioniert.

19. Januar-18. Mai 2014, www.ludwiggalerie.de

Der Wahnsinn mit dem Fleisch
geschrieben von Bernd Berke | 31. Januar 2014
In den Grundzügen weiß man es ja – und muss doch wohl immer
mal wieder daran erinnert werden: Der Beitrag „Schweine für
den  Müllcontainer“  (3Sat,  übernommen  vom  SWR)  führte  noch
einmal  das  eklige  Elend  der  heute  weithin  gängigen
Fleischproduktion  vor.

Da  sah  man  abermals  schockierende  Bilder  aus  der
Massentierhaltung; kranke und verletzte Schweine, die unter
unerträglichen,  widernatürlichen,  alles  andere  als
artgerechten Bedingungen in gigantischen Ställen vegetieren.
Was ist das nur für ein System, das seine Profite aus solch
rücksichtslosem Umgang mit der Kreatur zieht und überdies die
Umwelt belastet?

Subventionen für Massenhaltung

Doch nicht nur mit Tierschutz und Ökologie liegt es im Argen.
Ein  weiterer  Strang  der  aufrüttelnden  Reportage  zeichnete
zudem den ökonomischen Irrsinn nach. Nahezu uferlos fließen
Subventionen  der  EU,  von  Bund  und  Ländern  zugunsten  der
Massenhaltung.

http://www.ludwiggalerie.de/
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Vergleichsweise „glückliches
Ferkel“  vom  Ökohof.  Die
Wirklichkeit  der
Mastbetriebe  sieht  in  der
Regel  ganz  anders  aus.  (©
ZDF/SWR/3Sat)

Schiere  Größe  der  Mastbetriebe  wird  ebenso  belohnt  wie
„Marktmaßnahmen“ im großen Stil, sprich: Kühlhaus-Lagerung als
künstliche  Verknappung,  bis  die  Preise  wieder  ansteigen.
Bezahlt  wird  das  alles  von  offenbar  reichlich  vorhandenem
Steuergeld…

Was einem keiner erklären kann

Besonders bizarr: In Holland kassieren Großbauern, wenn sie
ihre Ställe abreißen. Anschließend ziehen sie in Deutschland
neue Riesenställe hoch – ebenfalls mit Subventionen. Das kann
einem keiner schlüssig erklären, weder in Brüssel noch in
Berlin.

Vielleicht  ein  wenig  zu  sehr  bewegte  sich  Reporter  Edgar
Verheyen quasi am Leitseil von Mitarbeitern des BUND. Doch die
Leute vom Bund für Umwelt und Naturschutz Deutschland sind ja
im  Prinzip  keine  schlechten  Wegweiser,  wenn  man  ergänzend
eigene Recherchen heranzieht.

Überproduktion für den Müll

Und der Titel mit den Müllcontainern? Der Umstand, dass wir in
Deutschland inzwischen mit 58 Millionen Mastschweinen pro Jahr

http://www.revierpassagen.de/22825/der-wahnsinn-mit-dem-fleisch/20140117_2243/54662-0-0002_16843


eine satte Überproduktion haben und auch daher beinahe ein
Drittel  des  Fleischs  (aus  Supermärkten,  Kantinen,
Privathaushalten) im Müll landet, verschlägt einem den Atem.
Da läuft etwas rundum und grundsätzlich falsch. Und man kann
nicht  erkennen,  dass  die  Politik  entschieden  gegensteuern
würde.

Als glaubhafter Kronzeuge gegen die fatale Billigkauf- und
Wegwerf-Mentalität  wurde  ein  früherer  Fleisch-Magnat
aufgerufen:  Karl  Ludwig  Schweisfurth,  einst  Herr  über  die
Herta-Wurstfabriken  mit  5000  Mitarbeitern,  ist  jetzt  Öko-
Landwirt, bei dem 150 Schweine mit anderem Getier in fast
schon  paradiesischer  Weise  freien  Auslauf  genießen.  Fragen
seiner Kinder hätten ihn zur Umkehr bewogen, sagt der heute
83jährige. Doch kann die Idylle seines oberbayerischen Hofes
ein Modell für die ganze Gesellschaft sein?

Ein Jahr nach Schließung der
Rundschau-Redaktion:  Die
Folgen schmerzen noch!
geschrieben von Bernd Berke | 31. Januar 2014
Heute ist es genau ein Jahr her: Am 15. Januar 2013 verkündete
die Geschäftsführung der WAZ-Mediengruppe (heute Funke-Gruppe)
das  „Aus“  für  die  gesamte  Redaktion  der  Westfälischen
Rundschau (WR) in Dortmund. Und natürlich sind die Folgen
dieser brachialen Entscheidung noch längst nicht ausgestanden;
weder die persönlichen noch die (medien)politischen.

Manche Kolleginnen und Kollegen, die damals Knall auf Fall
ihren Job verloren haben, sind anderweitig untergekommen, vor
allem  in  Pressestellen;  meistenteils  unter  finanziellen
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Einbußen, aber immerhin.

Andere  versuchen,  sich  mit  Umschulungen  oder  mit
Gründerprojekten aller Art durchzuschlagen – vom Blog über die
Spezialzeitschrift bis hin zur eigenen Kneipe. Von glücklichen
Einzelfällen abgesehen, dürfte hier die bisherige Gewinn- und
Verlustbilanz im Schnitt noch betrüblicher aussehen.

Wieder andere stehen gänzlich vor dem Nichts.

Das schienen noch Zeiten zu
sein:  Titelblatt-Ausriss
einer  umfangreichen
Sonderbeilage zum 60jährigen
Bestehen  der  Westfälischen
Rundschau,  erschienen  im
März  2006.

Mit  Gehaltsfortzahlungen  gemäß  Kündigungsfrist  oder  auch
Abfindungen (von denen die freien Mitarbeiter des Blattes nur
träumen können) kann man sich eine Zeit über Wasser halten,
aber irgendwann sind auch diese Mittel aufgebraucht. Besonders
die Jüngeren sollten dann dringlich einen anderen Weg ins
Berufsleben gefunden haben. Dazu kann man nach wie vor nur
alles Gute wünschen!

Kein Wunder jedoch, dass die anfängliche Solidarität alsbald
an vielen Stellen gebröckelt ist. Zwar trifft und hilft man
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einander noch hie und da. Doch muss in erster Linie jede(r)
sehen, wo er/sie bleibt. Diese leider nur zu verständliche
Haltung hat sich schon recht früh abgezeichnet. Man möchte
seufzen.

Erst recht hat die Empörung außerhalb der Kollegenschaft nach
einiger Zeit spürbar nachgelassen. Man beachte beispielsweise
die  wachsende  Windstille  auf  den  diversen  Soli-Seiten  im
Internet. Die Leute haben ihre eigenen Sorgen.

Obwohl der Umgang mit der WR-Redaktion bundesweit immer noch
beispiellos ist, sind seither etliche andere Themen in den
Vordergrund  gerückt.  Auf  diesen  Vergessens-Effekt  hat
sicherlich auch die Funke-Geschäftsführung bauen können.

Die Presselandschaft in Dortmund und der Region ist jedenfalls
wirklich  spürbar  verarmt.  Beispielsweise  haben  es  die
Ruhrnachrichten  nicht  mehr  nötig,  mit  verstärkten
Anstrengungen auf etwaige Konkurrenz zu reagieren. Das schlägt
sich  nicht  nur  im  gelegentlichen  Nachlassen  der
journalistischen  Qualität  nieder,  sondern  generell  in  den
Debatten, die etwa in Dortmund (nicht) geführt werden. Hier
kann man studieren, wie ungut sich ein lokales Quasi-Monopol
in  einer  der  größten  Städte  der  Republik  auswirkt;  ein
Lehrstück und ein reiches Betätigungsfeld für den Studiengang
Journalistik an der örtlichen Hochschule…

Neuerdings war zu lesen, dass Funke-Geschäftsführer Christian
Nienhaus, der die Schließung der WR-Redaktion an vorderster
Front  vorangetrieben  und  vertreten  hat,  die  Gruppe  wohl
verlassen  wird.  Seine  Abfindung  wird  gewiss  für  alle
Lebenszeit  reichen.



Ihre  Karriere  begann  in
Gelsenkirchen:  Die  Sängerin
Marilyn Horne wird 80
geschrieben von Werner Häußner | 31. Januar 2014
„Die  größte  Sängerin  der  Welt“:  Was  wie  eine  maßlose
Übertreibung klingt, hat der Gesangsexperte Jürgen Kesting in
seinem Standardwerk über große Sänger als Überschrift für das
Kapitel  über  Marilyn  Horne  gewählt.  Stimmkenner  sind  sich
einig: Die Amerikanerin, die am 16. Januar 2014 achtzig Jahre
alt  wird,  bleibt  auf  dem  Feld  des  Belcanto  ungeschlagen.
Begonnen  hat  die  Karriere  der  warmherzigen  Frau  mit  den
strahlend blauen Augen vor 57 Jahren in Gelsenkirchen.

Im Juli 1957 reiste die 23-jährige, in Bradford, Pennsylvania,
geborenen Marilyn Horne von Wien aus ins Ruhrgebiet. In eine
Stadt, die geprägt war von Bergbau und Schwerindustrie, noch
versehrt von Wunden des Krieges, doch schon beflügelt vom
Wiederaufbau: Das neue Theater war in Planung. Noch spielte
man  in  der  Schauburg  in  Buer,  im  Hans-Sachs-Haus,  an
zahlreichen  Abstecherorten.

Generalintendant Gustav Deharde hat die junge Unbekannte, die
Igor  Strawinsky  nach  Wien  geholt  hatte,  als
„Zwischenfachsängerin“  engagiert.  Ihre  erste  Rolle  war  die
Giulietta  in  Offenbachs  „Hoffmanns  Erzählungen“.  Ende  1957
alternierte sie mit der damaligen Primadonna in Gelsenkirchen,
Maria Helm, als Amelia in Verdis „Simon Boccanegra“.

Im  gleichen  Jahr  noch  realisierte  Deharde  ein  ehrgeiziges
Projekt:  In  Bühnenbildern  des  später  weltberühmten  Günther
Schneider-Siemssen inszenierte er Puccinis „Mädchen aus dem
goldenen Westen“, mit Marilyn Horne in der Hauptrolle der
Minnie. Von der späteren Karriere als Koloratur-Mezzosopran
war  noch  nichts  zu  ahnen.  Mit  Rossinis  „Italienerin  in
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Algier“, in jenen Jahren auf dem Spielplan in Gelsenkirchen,
wurde  die  Amerikanerin  nicht  betraut.  Horne  selbst,  ihren
enormen Stimmumfang bis zum hohen C nutzend, verstand sich als
Sopran.

In der folgenden Saison wurde die überregionale Kritik auf die
Sängern  aufmerksam:  Zum  Händel-Jahr  1959  gab  es  in
Gelsenkirchen eine Ausgrabung, „Ezio“, mit Horne in der Rolle
der Fulvia. Auch wenn sie, wie die „Westfälische Rundschau“
maliziös  vermerkte,  „figürlich  nicht  immer  ganz  die  zarte
Römerin geben konnte“, wurde ihre Darstellung durchweg gelobt:
ein  „Sopran  von  erstaunlichem  Volumen  und  bestechendem
Timbre“, eine „warm strömende und dramatisch aufleuchtende“
Stimme, die den figurierten Stil überzeugend traf.

Ähnlich lauteten die Kritiken auch, als Marilyn Horne Tatjana
in Tschaikowskys „Eugen Onegin“ übernahm und 1960, schon in
neuen Haus, die Mimí in Puccinis „La Bohème“ gestaltete. Der
Kritiker der WAZ bescheinigte ihr eine großartige Leistung.
„Sie besitzt edles Stimmmaterial, das sie souverän einzusetzen
weiß.  In  den  großen  Arien  erblüht  ihre  Stimme  zu  vollem
Glanz.“

Ihre „Galeerenjahre“ in Gelsenkirchen schloss Horne mit einer
Aufsehen erregenden Partie ab: Sie sang die Marie in Alban
Bergs „Wozzeck“. Ihre Vitalität überraschte, ihre Stimme hielt
auch  dem  schmetternden  Orchester  stand,  kommentierte  die
„Buersche Zeitung“. Die WAZ bewunderte ihr Temperament und
ihre  traumwandlerische  Sicherheit.  Ein  Kritiker  dieser
Zeitung,  Günter  Engler,  bewunderte  ihr  Temperament:  „Ein
Weibsbild … prallvoll von Leben. Da springt wirklich der Funke
über.“ Und die „Rheinische Post“ wies damals schon darauf hin,
dass man sich die Sängerin merken müsse.

Fünf Jahre später regierte Marilyn Horne gemeinsam mit der
Sopranistin Joan Sutherland den Olymp des Belcanto. Danach sah
es zunächst nicht aus: In San Francisco und Chicago begann sie
ihre US-Karriere mit der Marie in „Wozzeck“. Ihre australische



Koloratursopran-Partnerin lernte sie 1961 bei einer Aufführung
von „Beatrice di Tenda“ von Vincenzo Bellini kennen. In den
folgenden Jahren eroberte sich Horne das weitgehend vergessene
Fach des Koloratur-Mezzosoprans. Mühelos brillierte sie mit
anspruchsvollen, oft vergessenen Partien von Bellini, Rossini,
Meyerbeer.  Mit  Montserrat  Caballé,  die  1965  für  Horne  in
Donizettis  „Lucrezia  Borgia“  in  der  Carnegie  Hall
eingesprungen war, verband sie eine langjährige künstlerische
Partnerschaft. Die Auftritte der beiden Belcanto-Sängerinnen
gehörten zu den Höhepunkten zeitgenössischer Gesangskunst; die
Duette  aus  Rossinis  „Semiramide“,  die  Virtuosenstücke  aus
„Tancredi“  oder  Meyerbeers  „Le  Prophète“  versetzten  die
Zuhörer  in  Taumel.  Hornes  Händel-Interpretationen  ließen
Tränen fließen.

Im Jahr 2000, immer noch makellos bei Stimme, beendete Marilyn
Horne  ihre  Opernkarriere.  Einige  Jahre  gab  sie  noch
Liederabende  mit  Folksongs  und  populären  Melodien
amerikanischer  Komponisten  wie  Irving  Berlin  oder  Stephen
Foster. Mit ihrer Stiftung, der „Marilyn Horne Foundation“,
ermöglichte sie bisher in 300 Projekten über 30.000 Studenten,
sich in Opern- und Liedgesang zu vervollkommnen. Sie gibt
Kurse  und  Meisterklassen  an  mehreren  Universitäten  in  den
Staaten. An der „Music Academy of the West“ in Santa Barbara,
Kalifornien,  verantwortet  sie  nicht  nur  Meisterklassen  in
Gesang,  sondern  auch  szenische  Opernaufführungen.  Ihre
Ehrungen  und  Auszeichnungen  füllen  eine  seitenlange  Liste.
Bewahrt  hat  sie  sich  ihre  unkomplizierte,  warmherzige
Persönlichkeit – und ihre strahlenden Augen. Immer wieder, so
wird erzählt, sei sie auf der Durchreise in Gelsenkirchen
aufgetaucht  und  habe  alte  Kollegen  besucht:  Ihr  warmes,
freundliches Herz wollte sie keiner Karriere der Welt opfern.

An ihrem 80. Geburtstag am 16. Januar präsentiert die Carnegie
Hall New York eine Lied-Gala mit einer Reihe weltbekannter,
mit  Marilyn  Horne  verbundener  Künstler,  darunter  Piotr
Beczala, Renée Fleming, Samuel Ramey, Federica von Stade und



ihr  langjähriger  Liedbegleiter  Martin  Katz.  Gleichzeitig
findet  die  jährliche  Meisterklasse  der  Sängerin  statt  –
diesmal mit Christa Ludwig als Gast. Im Sommer wird die Music
Academy of the West in Santa Barbara zu Hornes Ehren Bizets
„Carmen“ in Szene setzen. Die Sängerin hatte 1954 in dem Film
„Carmen  Jones“  ihre  Stimme  der  Schauspielerin  Dorothy
Dandridge „geliehen“ – Hornes erstes größeres professionelles
Engagement.

 

Rien  ne  va  plus:  „Der
Spieler“  am  Düsseldorfer
Schauspielhaus
geschrieben von Eva Schmidt | 31. Januar 2014

Foto: Herbert Käfer/pixelio

„Die ganze Welt ist eine Bühne und alle Frauen und Männer
bloße  Spieler“  –  das  Zitat  aus  Shakespeares  „Wie  es  euch
gefällt“ beschreibt mit einem Satz das Grundkonzept von Martin
Laberenz  Inszenierung  von  Fjodor  Dostojewskijs  Roman  „Der
Spieler“, die jetzt im Düsseldorfer Schauspielhaus Premiere
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feierte.  Leider  bleibt  dies  so  ziemlich  die  einzige
(tiefsinnigere) Idee, die in der dreistündigen Dramatisierung
des Stoffes aufscheint. Und besonders neu ist sie auch nicht.

In einer übergroßen Roulette-Schüssel (oder ist es doch bloß
eine  Wäschetrommel,  wie  die  Akteure  selbst  sie  nennen?)
bewegen sich die Figuren wie in einem Hamsterrad. Schnelles,
fieberhaftes Sprechen zeigt die Nervosität der Spielsüchtigen
an, die Spannung, unter der sie stehen und die Rastlosigkeit,
mit  der  sie  durch  ihre  Tage  rasen,  getrieben  von  der
krankhaften Gier nach Geld, Geld, Geld. Allen voran Edgar
Eckert als Alexej, der von zweierlei Sucht befallen ist: der
nach dem Roulette und der nach Polina (Anna Blomeier), die aus
finanziellen  Erwägungen  sich  aber  lieber  dem  Marquis  des
Grieux (Florian Jahr) zuwendet.

In einer Art Wortkaskaden produzierenden Improvisation eignen
sich die Schauspieler nun Dostojewskijs Text an, indem sie
uns, dem Publikum oder den „Gästen“, wie sie uns nennen, die
Geschichte des „Spielers“ erzählen und markieren. Sie sind
gleichsam Akteure in einem Drama, dessen Ausgang sie selbst
noch nicht kennen, durch Zufall geworfen auf diese Bühne und
vor Situationen gestellt, in denen sie plötzlich entscheiden
müssen, ohne zu wissen, was das für Konsequenzen hat.

Eine Schlüsselszene dabei ist der Koffer voller Geld, der
plötzlich  auf  der  Bühne  auftaucht  und  Alexej  und  seinen
Freund, den Engländer Mister Astley (Sebastian Grünewald) in
Panik  versetzt:  „Ist  da  eine  Bombe  drin?  Sollen  wir  den
wirklich aufmachen?“ Die Parallelen zu modernen Phänomen auf
Flughäfen oder Bahnhöfen sind witzig ausgespielt und bergen
eine  gewisse  Komik.  Ebenso  lässt  das  Konzept  ironische
Seitenhiebe  auf  die  Situation  des  Düsseldorfer
Schauspielhauses  zu:  Von  plötzlich  verschwundenen  5,4
Millionen Euro ist da die Rede, von einem „leergespielten
Haus“ und davon, dass „wir eine Leitung brauchen“ – „Aber es
findet sich ja keiner.“ Die Anspielungen auf das jüngst zutage
getretene Finanzloch und die Tatsache, dass immer noch kein



neuer  Intendant  unter  Vertrag  genommen  wurde,  nimmt  das
Düsseldorfer Publikum amüsiert auf. Das ist geschickt gemacht
und holt die Realität rein. Nur leider gehen die originellen
Ansätze zu sehr im ausufernden Ganzen unter – vielleicht würde
ein wenig Straffung helfen?

Foto:  Thomas
Siepmann/pixelio

Ein  Lichtblick  ist  der  Auftritt  von  Karin  Pfammatter  als
Erbtante Antonida Wassiljewna, denn der Besuch der alten Dame
bringt  die  Dramaturgie  voran:  Wie  die  mondän-zickige
Millionärin vom Virus des Spiels infiziert wird, wie diese
Sucht  sie  in  Raserei  und  Verderben  treibt,  das  zeigt
Pfammatter  mit  großer  Intensität  und  hohem  körperlichen
Einsatz. Buchstäblich das letzte Hemd reisst sie sich vom
Leibe und liefert sich nackt und bloß den voyeuristischen
Blicken  der  „Gäste“  aus.  Zugleich  gelingen  die  Szenen  am
Roulettetisch  und  damit  im  Herzen  Roulettenburgs,  wie
Dostojewskij  den  Ort  der  Handlung  genannt  hat,  in  einer
schwebenden, rauchigen und zugleich fieberhaften Atmosphäre.
Manchmal können die Spieler nicht hinsehen, sobald die Kugel
ihren Lauf beginnt, dann wieder starren sie ins Leere, die
unterdrückte  Spannung  wird  im  Raum  greifbar.  Das  ist  gut
beobachtet, so lebt ein Roman im Hier und Jetzt weiter.

Leider  flacht  der  Spannungsbogen  danach  wieder  ab:  Die
Erbtante, in die die verarmte Familie ihre ganzen Hoffnungen
gesetzt hatte, verspielt alles und zieht nach Moskau ab. Die
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Hinterbliebenen such ihr Glück in Paris oder sonstwo, doch das
vermag nicht mehr recht zu fesseln. Oder anders gesagt: „Rien
ne va plus“.

Infos und Karten:
www.duesseldorfer-schauspielhaus.de

Wenn  die  Idylle  in  Gefahr
gerät – John Cheevers Roman
„Ach, dieses Paradies“
geschrieben von Theo Körner | 31. Januar 2014
Sind es zwei, drei oder vielleicht sogar vier Geschichten, die
John Cheever in seinem knapp 120 Seiten umfassenden Roman „Ach
dieses Paradies“ miteinander verknüpft? Diese Frage stellt man
sich  als  Leser  unweigerlich,  will  man  doch  irgendwie  die
Handlungsstränge verstehen und ordnen.

Aber vollkommen unabhängig davon, auf welche Zahl man sich
verständigt: Das Buch, das 1982 (im Todesjahr des Autors)
erstmals im amerikanischen Original erschien, besticht durch
eine einmalige Erzählkunst. Ihr ist es letztlich zu verdanken,
dass die einzelnen Geschehnisse ein Gesamtbild ergeben, mit
dem der Autor wohl auch eine Botschaft vermitteln will.
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Dabei beginnt der Roman eher lapidar, stellt Cheever doch
einen älteren Mann vor, der leidenschaftlich gern Schlittschuh
läuft. Doch als der Senior eines Tages feststellen muss, dass
der  Lieblingsort  für  seinen  Lieblingssport,  ein  idyllisch
gelegener Teich, zu einer Mülldeponie verkommen ist, schaltet
er  sich  in  die  politische  Debatte  ein.  Er  holt  einen
Umweltexperten  herbei,  der  die  Gefahren  des  Vorhabens  für
Mensch und Umwelt drastisch vor Augen führt, kämpft selbst an
vorderster Front, um die Halde wieder verschwinden zu lassen.

Doch dieser Mann namens Lemuel Sears wird nicht nur in seiner
Rolle als Umweltaktivist, wie man ihn heute wohl nennen würde,
beschrieben,  Cheever  breitet  auch  das  durchaus  verstörende
Liebesleben vor dem Leser aus. Dabei überrascht weniger, dass
sich der Witwer zu einer jüngeren Frau hingezogen fühlt, die
auch  gut  ohne  ihn  leben  könnte,  wie  sie  offenherzig  zu
verstehen  gibt.  Vielmehr  ist  es  die  Episode  mit  einem
Fahrstuhlführer, mit dem sich der Naturfreund mir nichts, dir
nichts auf ein homosexuelles Abenteuer einlässt.

Sein eigenes Handeln verwirrt Sears derart, dass er einen
Psychiater  aufsucht,  der  ihm  auf  der  Suche  nach  den
Beweggründen aber nur wenig weiterhelfen kann. Sears bleibt
mit mehr Fragen als Antworten zurück, was sich zunächst auch
auf sein Engagement gegen die Deponie übertragen lässt. Das
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Vorgehen  der  Behörden  findet  er  befremdlich  und
unverständlich.  Je  mehr  er  sich  jedoch  in  die
Entscheidungsprozesse  vertieft,  umso  deutlicher  treten  die
Machenschaften  und  Intrigen  zu  Tage,  die  den  Umweltfrevel
überhaupt erst entstehen ließen.

Die ohnehin schon komplexe Erzählung erfährt aber noch mehr
überraschende Wendungen: ein Barbier, der aus vermeintlicher
Geldnot  seinen  Hund  erschießt,  die  Ehefrau  ,  die  mit  der
Drohung, Lebensmittel zu vergiften, gegen die zu befürchtende
Verseuchung des Teiches zu Feld zieht und schließlich das
Baby, das auf einem Parkplatz zurückgelassen wird…

Was  mag  den  Schriftsteller  wohl  motiviert  haben,  solche
vollkommen  unterschiedlichen  Erzählstränge  miteinander  zu
verknüpfen? Der Titel des Buches bietet dazu durchaus eine
Spur an: Das Paradies, das Sears beispielsweise gefunden zu
haben glaubt, ist durch die Müllhalde ebenso verschwunden wie
die  glückliche  Zeit,  die  der  Barbier  in  wirtschaftlich
besseren Phasen genießen konnte.

John Cheever: „Ach, dieses Paradies“. Roman. DuMont Verlag.
Aus dem amerikanischen Englisch von Thomas Gunkel. Mit einem
Nachwort von Peter Handke. 128 Seiten, 17,99 Euro.

Lichtvoll  und  leicht:  Tomáš
Netopil  dirigiert  Brahms  in
der Essener Philharmonie
geschrieben von Werner Häußner | 31. Januar 2014
Auf Mahler folgt Brahms: Zum zweiten Mal in dieser Spielzeit
nähert sich Tomáš Netopil dem klassischen deutschen Repertoire
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des  19.  Jahrhunderts:  mit  der  beliebten  „Zweiten“  des  in
Hamburg geborenen Wieners.

Diesmal vermittelte sich der Eindruck, als habe sich der neue
Generalmusikdirektor mit der Akustik des Alfried Krupp Saales
erfolgreich angefreundet. Netopil erschloss Brahms’ Zweite aus
dem  Geist  heiteren  lyrischen  Schwebens,  tilgte  den
„Trauerrand“, den der Komponist in schalkhaften Ankündigungen
an seine Freunde um das Werk gezogen hatte. Überspitzt gesagt:
Das Werk hätte auch am sonnigen Moldauufer statt am Wörthersee
geschrieben sein können.

Tomás  Netopil,  der  neue
Chefdirigent  der  Essener
Philharmoniker.  Foto:  TUP

Ein  solches  Konzept  lichtvoller  Leichtigkeit  kommt  den
Philharmonikern gerade recht: Sie können ihre Erfahrung im
achtsamen  Austarieren  klanglicher  Balancen,  im  Aushören
kultivierter Piani, im Ausspielen erlesener Legati lustvoll
einbringen.  Ein  „ben  marcato“  wird  bei  ihnen  nicht  zum
teutonischen Dröhnen; der energisch-lebhafte vierte Satz tobt
sich nicht aus, sondern bleibt geistvoll gezügelt, auch in der
leuchtenden Steigerung der Dynamik.

So führt Netopil die Stimmung genau in die Richtung, die schon
die  Uraufführungs-Kritiken  lobten:  Heiterkeit  und
Lebensfreude. Dem entspricht die Holzbläseridylle des dritten
Satzes und die lyrische Selbstbespiegelung des zweiten: Selbst



der Blick der Posaunen zurück auf den ersten Satz trübt das
ruhevolle  Licht  nicht.  Die  Instrumentierung  mit  tiefen
Streichern und Bläsern könnte auch anders gelesen werden –
aber Netopil will sich die gelöste Atmosphäre nicht verdüstern
lassen.

Auch den ersten Satz versteht der Dirigent offenbar ganz aus
dem Geist des Lyrischen. Damit bettet er die gesamte Symphonie
in eine einheitliche, geradezu pastorale Sphäre. Man mag das
als  befreiend  empfinden,  aber  unüberhörbar  ist  auch  eine
Monochromie, die den Schattierungen und energischen Kontrasten
nicht  gerecht  wird.  Was  Brahms-Forscher  Peter  Gülke  eine
„brutale, störende Intervention“ genannt hat – die Pauken- und
Posaunen-Passage am Ende des Hauptthemas –, wird bei Netopil
zum aparten Farbakzent. Auch die bohrenden Akkordbrechungen
gewinnen  keine  dramatische  Relevanz.  Und  die  drängenden
Imitationen  des  beiläufigen  Eröffnungsmotivs,  das  sich  als
thematisch wichtige Zelle offenbart, bauen keine Spannung auf.
Lyrik wird zum Lyrizismus.

Was bei Brahms den Eindruck des Defizitären nicht abschütteln
kann,  darf  bei  Haydn  als  reine  Tugend  gelten:  Mit  dem
Cellisten Johannes Moser ergibt sich im C-Dur-Cellokonzert des
Esterhazy’schen Meisters ein frisches, heiteres Zusammenspiel,
ungetrübt von schwerköpfiger Reflektion oder sauertöpfischer
Grübelei.

Moser verzärtelt weder den zupackenden Optimismus des ersten
noch  die  pikante  Beweglichkeit  des  dritten  Satzes.  Die
Phrasierung  ist  markant,  die  Tongebung  bestimmt  und  klar
definiert;  der  Klang  des  Cellos  changiert  zwischen  zart
verrauchtem Piano und forscher Brillanz. Und das Adagio ist
von jener schimmernden Sanglichkeit geadelt, die seit jeher
als Prüfstein für die Musikalität jedes Cellisten gelten darf.
– Die „Tänze aus Galánta“ Zóltan Kodálys zur Eröffnung des
Abends  leben  aus  den  melodiösen  Reminiszenzen,  die  der
forschende Kollege Béla Bartóks in der heimischen Musik dieser
Provinzstadt  rund  fünfzig  Kilometer  östlich  von  Bratislava



entdeckt hatte und in einer subtilen symphonischen Form voll
klanglicher Reize verarbeitete.

TV-Nostalgie  (8):  „Mit
Schirm, Charme und Melone“ –
ein Fall von Pop-Kunst
geschrieben von Bernd Berke | 31. Januar 2014
Was lief am 18. Oktober 1966, einem Dienstag, erstmals abends
im ZDF-Programm? Nun, es war der Auftakt zu einer Serie, die
schnell  zum  Überraschungserfolg  geriet  und  bald  legendären
Status erlangte.

„Mit Schirm, Charme und Melone“ (Original „The Avengers = „Die
Rächer“) hieß die britische Reihe, eine rasante Mixtur aus
Agentenfilm,  Krimi  und  Science  Fiction;  mit  blühender
Phantasie  erdacht  und  anfangs  in  kräftigem  Schwarzweiß
ausgemalt,  elegant  und  humorvoll  gespielt,  mit  (ironisch
abgefederter) Action gepfeffert. Übrigens brachte der deutsche
Titel – viel besser als der englische – einige Essenzen der
Reihe auf den Begriff.

Der Gentleman und die starke Frau

Die beiden Hauptpersonen, die da in schöner Regelmäßigkeit
Großbritannien und die (westliche) Welt vor den apokalyptisch
gefährlichen Hirn-Ausgeburten teuflisch böser Genies retteten,
waren einfach umwerfend. Agent John Steed (Patrick Macnee) war
ein  Gentleman  vom  Scheitel  bis  zur  Sohle,  dem  der  edle
Stockschirm,  die  Melone  und  ein  Oxford-Schlips  bestens
standen.
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Emma Peel (Diana Rigg) und
John Steed (Patrick Macnee)
(© ZDF/Kinowelt – Screenshot
aus
http://www.dailymotion.com/v
ideo/x17ru53_mit-schirm-
charme-und-melone-f-01-die-
roboter-leicht-gekurzte-
version_shortfilms)

Mindestens ebenbürtig stand ihm Emma Peel (Diana Rigg) zur
Seite, für damalige Verhältnisse ungemein emanzipiert und fast
schon unverschämt sexy, wenn sie in ihrem berühmten Lederanzug
antrat  und  Karateschläge  austeilte,  um  all  die  fiesen
Finsterlinge Mores zu lehren. Klug war sie selbstverständlich
auch noch. Für ein gewisses Knistern sorgte noch die Frage, ob
sie und John Steed etwas miteinander anfangen würden, was über
den kriminalistischen Eros hinausging.

Bizarre Einfälle

Ich habe mir jetzt auf DVD (Edition bei Kinowelt) noch einmal
drei Folgen der famosen Reihe angeschaut, jeweils rund 50
MInuten lang. „Stadt ohne Rückkehr“ folgt gnadenlos konsequent
dem bizarren Einfall, dass von geheimen Mächten zunächst ein
Ort  nach  und  nach  von  seinem  eingesessenen  Bewohnern
entvölkert  wird,  um  dort  –  vom  Lehrer  bis  zum  Pfarrer  –
falsche „Stellvertreter“ anzusiedeln. Es sind nur die ersten
mörderischen  Schachzüge,  um  allmählich  ganz  England  zu
erobern. Auf solche Ideen muss man erst einmal kommen.
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Die Episode „Die Totengräber“ ist kaum minder wahnwitzig. Von
einer als Klinik getarnten Zentrale aus wird das englische
Raketenwarnsystem  attackiert.  Emma  Peel  verdingt  sich  als
Krankenschwester, um hinter die Kulissen zu blicken.

Böse Computer-Utopie

Gewiss:  Die  Bösewichter  sind  stets  sogleich  als  solche
kenntlich,  ihre  Machenschaften  sind  gruselig  und  lachhaft
zugleich.  Man  sieht  einen  manchmal  herrlich  unsinnigen
Mummenschanz, der aber seinerzeit ästhetische Avantgarde war
und  durchaus  als  Form  der  Pop-Kunst  durchgehen  kann.  Die
englischen Ursprünge der Serie (Start 1961) fallen nicht von
ungefähr in die Zeit der ersten James-Bond-Filme.

Nicht nur die in Deutschland als Debütfilm ausgestrahlte Folge
„Die  Roboter“  („The  Cybernauts“)  greift  gedanklich  weit
voraus. Zwar sind die elektrischen Kampfmaschinen, die da ihr
brutales  Unwesen  treiben,  noch  von  etwas  unvollkommener
Bauart,  doch  träumt  ihr  Schöpfer  schon  auf  wirklich
beängstigende Weise von Computern, die eines nicht so fernen
Tages die Menschen ersetzen sollen.

In einem bemerkenswerten Dialog mit jenem wahnsinnigen Dr.
Armstrong sieht John Steed schon die „elektronische Diktatur“
und den „kybernetischen Polizeistaat“ heraufdämmern. Dem muss
natürlich  Einhalt  geboten  werden,  denn  –  so  Steed  mit
gekräuseltem Lächeln – „Menschen aus Fleisch und Blut sind mir
lieber“. Wer wollte ihm da widersprechen?

__________________________

Vorherige  Folgen:  „Tatort“  mit  „Schimanski“  (1),  „Monaco
Franze“ (2), „Einer wird gewinnen“ (3), „Raumpatrouille“ (4),
„Liebling Kreuzberg“ (5), „Der Kommissar“ (6), „Beat Club“ (7)



Geierabend 2014: Schwarzhumor
aus der Grube
geschrieben von Katrin Pinetzki | 31. Januar 2014

Flüchtlinge  gucken  vor
Lampedusa.  Foto:  StandOut

Einst  war  Kabarett  relevant.  Kabarettisten  wie  Dieter
Hildebrandt  kommentierten  mit  Schärfe  die  Missstände  in
Politik und Gesellschaft. Ins Kabarett ging man nicht nur in
Erwartung  eines  bierseligen  Schenkelklopf-Abends,  sondern
durchaus in dem Bewusstsein, dort auf Standpunkte zu treffen,
die  dazu  beitragen  können,  sich  eine  (andere)  Meinung  zu
bilden. Solche Kabarettisten gibt es heute immer noch, sicher.
Doch sie erreichen längst kein Massenpublikum mehr. Wenn ein
Comedian heute Stadien füllt, dann mit flachen Witzen über die
Geschlechter und ihren fortwährenden  Kampf, eine offenbar
bodenlose Fundgrube.

Umso bedeutsamer ist, dass sich der Dortmunder Geierabend mit
seinem  aktuellen  Programm  („Späßchen  in  der  Grube“)  dazu
entschieden hat, noch konsequenter auf Gegenkurs zu gehen. Die
Comedy-Show zum Ruhrpott-Karneval, eine Art Stunksitzung des
Reviers, geht in diesem Jahr in ihre 23. Session. Sie hat ihre
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treue Fan-Gemeinde, und viele warten vor allem auf die Kult-
Nummern im Programm: „Die Zwei vonne Südtribüne“, besoffene
Fußball-Philosophen, rülpsen ihre Weisheiten über den Sport,
den Alkohol und das Leben. „Die Bandscheibe“ (die großartige
Franziska Mense-Moritz) widersetzt sich Jahr für Jahr renitent
dem Nichtraucherschutz („Wo ich bin, is Raucherecke!“). Die
„Hossa  Boys“  intonieren  mit  heiligem  Ernst  Bierhymne  um
Bierhymne. Darin sind die „Geier“ um Regisseur Günter Rückert
groß; das Ensemble besteht aus versierten und professionellen
Kleinkünstlern,  Musikern  und  Comedians,  die  auch  alleine
Abende bestreiten können.

„Kimberley,  komm
vom  Gerüst  weg“:
Sandra Schmitz als
Hartz  4-Mutti.
Foto:  StandOut

Es sind jedoch  die Nummern dazwischen, die den Geierabend zu
dem  machen,  was  er  heute  ist:  ein  relevantes  Stück
Gegenöffentlichkeit.  In  einer  Zeit,  in  der  ein  schwuler
Fußballer auf mehr Interesse stößt als Umwelt- oder Abhör-
Skandale und in einer Region, die sich überwiegend schon an
die Existenz nur einer Zeitung vor Ort gewöhnt hat, holt der
Geierabend  das  Politische  auf  die  Bühne  öffentlicher
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Unterhaltung  zurück.  Das  ist  altmodisch,  aber  heute  sogar
wichtiger als zu Blütenzeiten des Kabaretts vor drei, vier
Jahrzehnten.

Es ist vor allem eine Nummer, bei der einem Großteil des
Publikums das Lachen im Halse stecken bleibt: „Eine Seefahrt
vor Lampedusa“. In der bitterbösen Satire hat eine Familie
eine Seefahrt mit besonderer Attraktion gebucht: Flüchtlinge
gucken.  Walfische  standen  schließlich  schon  im  vergangenen
Jahr  auf  dem  Programm.  „Die  hab‘  ich  mir  viel  schwärzer
vorgestellt“, sinniert der Vater (Murat Kayi), während das
Kind  (Sandra  Schmitz)  quengelt:  Es  will  die  über  Bord
gegangenen Flüchtlinge füttern, am liebsten einen mitnehmen.
„Füttern verboten! Du darfst eines herausholen, aber hinterher
kommt es wieder ins Wasser!“, mahnt der Kapitän (Roman Henri
Marczewski). „Wenn ein Neger vor Lampedusa im Meer versinkt…“,
singen die Geier auf die Melodie von „Bella Bella Marie“. Wer
sich traut zu lachen, hält plötzlich erschrocken inne.

Hitler  und  sein  Hund  Eva.
Foto: StandOut

Denn politisch korrekt sind wir Deutschen ja – keiner kann das
besser beurteilen als „Osman und Yüksel“ (Hans-Peter Krüger,
Murat  Kayi).  „Roma?  Wer  Sinti?“,  fragt  der
einbürgerungswillige  Türke  seinen  bereits  erfolgreich
integrierten,  ja  assimilierten  Landsmann.  Dieser  erklärt
seinem Kollegen, wie wichtig die korrekte Wortwahl ist – Eiche
rustikal reiche nicht, um ein guter Deutscher zu werden. Was
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wiederum Unverständnis provoziert: Ayshe rustikal? Am Ende ist
man sich einig: Die Deutschen bürgern Türken wohl vor allem
aus  einem  Grund  ein:  Damit  es  wieder  einen  Türken  in
Deutschland  weniger  gibt.

Mutti macht die Raute. Foto:
StandOut

Diese Botschaft kommt in der Nummer „Neujahrsansprache der
Kanzlerin“ so zwar nicht vor – dafür wird diese aber gereimt
und gesungen. Mense-Moritz ist ein wunderbares Mutti-Double,
zurzeit originalgetreu auf Krücken. Und selbst mit denen kann
frau die berühmte Raute machen.

Es  geht  um  weiterhin  um  die  NSA  und  den  Luxus  liebenden
Bischof, das Ende der FDP und die Zukunft des Ruhrgebiets,
vegane  Ernährung,  singende  Sauerländer  und  fliegende
Holländer. Doch das bislang heftigste Erregungspotential birgt
zumindest  den  Reaktionen  auf  Facebook  zufolge  eine
Homöopathie-Nummer:  „Der  Steiger“  (Martin  Kaysh)  schluckt
Geierabend  für  Geierabend  den  Inhalt  einer  zufällig
ausgewählten  Flasche  Globuli.  Ein  Menschenversuch  auf  der
Bühne. Auf der Facebook-Seite des Steigers entbrannten bereits
engagierte Diskussionen über wahlweise Sinn und Unsinn dieses
Experiments sowie der Homöopathie.

Wie geht es heute, das richtige Leben, und wird es durch
Homöopathie besser? Das sind Fragen, die die Menschen bewegen
– zumindest dazu bewegen, sich zu Wort zu melden. Es wird
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wirklich Zeit für mehr gutes Kabarett.

Wer  es  drei  Stunden  lang  eingeklemmt  zwischen  bestens
aufgelegten Mitmenschen auf Bierbänken aushält, dem sei der
Geierabend 2014 warm empfohlen.

(Offenlegung: Die Autorin verfasst ab und zu Pressetexte für
den  Geierabend.  Für  diesen  Beitrag  wird  sie  jedoch  nicht
bezahlt).

Kindheitsmuster  der
Nachkriegszeit  –  Volker
Reiches  Graphic  Novel
„Kiesgrubennacht“
geschrieben von Bernd Berke | 31. Januar 2014
Irgendwann muss sich jedes Genre auch mal nobilitieren. Und so
reden wir nicht mehr durchweg vom Comic, sondern raunen seit
einigen  Jahren  gern  von  „Graphic  Novel“,  als  quasi  von
bildnerisch gestalteten Romanen. Auf dem Felde mischt auch der
ehrwürdige Suhrkamp-Verlag mit.

„Kiesgrubennacht“  heißt  die  umfängliche  Schöpfung  des
Zeichners und Texters Volker Reiche. Tatsächlich gehört Reiche
(der 2002 bis 2010 für die FAZ den Comicstrip „Strizz“ schuf)
zu jenen, die diesen hehren Begriff adäquat füllen können. Mit
diesem sehens- und lesenswerten Band beweist er es.
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Reiche  schildert  Szenen  seiner  eigenen  Kindheit,  die
Geschichte setzt im Nachkriegssommer 1948 ein, als der kleine
Volker vier Jahre alt ist und in einem knallgelben „Luftanzug“
herumtollt, der zum Fanal für die verheißungsvollen Seiten des
Kindseins wird.

Spiele mit Stahlhelm und Gasmaske

Diese Lebensphase, so erfahren wir, verlief damals herrlich
bis grausam unbehütet, sie bestand aus vielen kleinen, oft
nicht ganz ungefährlichen Abenteuern, den rauhen Charme der
Kargheit inbegriffen. Zwischen den Ruinen wurde nicht selten
der Krieg nachgespielt – vielfach noch mit Original-Objekten
wie im Schutt gefundenen Stahlhelmen oder Gasmasken.

Und die im Titel genannte Kiesgrube? Sie verweist auf die Orte
zahlloser Hinrichtungen, von denen – wenn überhaupt – nur
schaudernd  geflüstert  wird.  Die  Erwachsenen  aber  schweigen
sich aus oder reden grauenhaft naives Zeug.

Mehr  als  nur  nebenbei  zeigt  sich,  wie  schon  damals
Bilderbücher und erste Comics dem kleinen Helden die Tore zu
einer  anderen  Wahrnehmung  geöffnet  haben.  Sonst  wäre  bei
wachen Sinnen so manches kaum auszuhalten gewesen. Als der
Junge größer wird, frisst er begierig alle Lektüre in sich
hinein – heute Donald Duck und Karl May, morgen Eugen Kogons
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„Der SS-Staat“.

Streit mit dem Kater Paul

Das damalige Geschehen steht bei Reiche ohnehin nicht plan für
sich, sondern ist durchzogen von späterer Reflexion. Da sehen
wir zwischendurch immer mal wieder den Zeichner von heute, der
im steten Streit mit seinen alteingeführten Figuren (Kater
„Herr Paul“, Hunde Müller und Tassilo) zu ergründen sucht, wie
man  die  Szenen  einer  solch  frühen  Lebensphase  angemessen
darstellt, wie verlässlich die Erinnerung überhaupt ist und
wie man Gewalt bildlich fassen kann, ohne dass man ihr selbst
aufsitzt  oder  gar  verfällt.  Derlei  Selbstbefragungen
überwuchern  stellenweise  gar  den  eigentlichen  Stoff.  Doch
keine  Angst,  meistenteils  wird  hier  mitten  aus  dem  Leben
erzählt.

Noch einmal zurück in die so fern gerückte Vergangenheit: Die
Flüchtlingsfamilie wohnt mit fünf Kindern denkbar schlicht,
die  Kleinen  müssen  sich  zu  mehreren  die  Betten  teilen.
Wahrhaftig  ruft  Reiche  hier  mit  prägnanten  Bildern,  ja
manchmal mit veritablen Tableaus eine versunkene Welt auf. Auf
der  Suche  nach  der  verlorenen  Zeit…  Um  mal  ins  oberste
Romanregal zu greifen.

Der Vater als Herrenmensch

Es fehlt auch nicht der dramatische Handlungsstrang, dem man
streckenweise  atemlos  folgt,  weil  die  Bilder  so  überaus
wirksam gesetzt sind wie Hiebe: Der Familienvater wähnt sich
nicht nur als unumschränkter Herr im Hause. Dieser einstige
Kriegsberichterstatter  und  völkische  Verseschmied,  der
zunächst ärmlich als Foto-Vertreter neu anfangen musste, hat
gewisse Denkmuster und Verhaltensweisen aus der NS-Zeit noch
nicht überwunden. Doch (wie so viele damals) mag er an früher
nicht erinnert werden. Bei allfälligen Wutausbrüchen schlägt
der  Kraftprotz  seine  Frau  grün  du  blau  –  im  Beisein  der
versammelten Kinderschar. Als die Familie zerbricht und die



Frau mit fünf Kindern allein bleibt, ist der Herrenmensch
schon wieder Amtsrichter. Ein deutsches Leben.

1973, als Volker längst erwachsen ist, gibt es noch einen
bizarren  Nachhall  mit  dem  gespenstisch  vital  gebliebenen
Vater. Eine Lehre aus dieser schmerzlichen Farce: Über solch
lähmendes Entsetzen kommt man nur hinweg, wenn man es eines
Tages ganz entschieden hinter sich bringt und sich nach vorn
ins werdende, also schöpferische Leben wirft.

Volker  Reiche:  „Kiesgrubennacht“.  Graphic  Novel.  Suhrkamp
Verlag, 232 Seiten, 21,99 Euro.

[FI’LO:TAS]  leidet  im
Bochumer Schauspielhaus
geschrieben von Rolf Pfeiffer | 31. Januar 2014
Ein Mensch hockt bewegungslos auf der Bühne, schreibt dann mit
den Händen hektisch Zeichen in den Sand, verwischt sie wieder,
erstarrt.  Er  wechselt  die  Position,  seine  Handlungen
wiederholen  sich.  Schon  diese  ersten  Minuten  in  Roger
Vontobels  Einpersonenstück  „Filotas“  im  Kleinen  Haus  des
Bochumer Schauspiels lassen erkennen, dass dies ein Gefangener
ist,  gefangen  von  Feinden  ebenso  wie  in  zwanghaften
Vorstellungswelten, deren Sinnlosigkeit er ahnt und erleidet,
ohne sie jedoch überwinden zu können.
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Foto:  Jana  Schulz  als
gequälte  Kreatur  in  Roger
Vontobels  Lessing-Adaption
„Filotas“.  (Foto:  Diana
Küster/Schauspielhaus
Bochum)

Der Mensch ist die Schauspielerin Jana Schulz, das Stück die
Bochumer Wieder-Inszenierung jener Arbeit, mit der der junge
Schweizer Regisseur Roger Vontobel (Jahrgang 1977) im Jahr
2002, damals in Hamburg noch, unter Verwendung von Motiven aus
Gotthold  Ephraim  Lessings  Drama  „Philotas“  seine  Karriere
begann.  Den  Stücktitel  schreibt  das  Theater  in  einer  Art
Lautschrift: „[FI’LO:TAS]“, was möglicherweise den Charakter
der Interpretation betonen soll.

Lessing  erzählt  in  seinem  Stück  die  Geschichte  des
Königssohnes Philotas, der sich in der Kriegsgefangenschaft
entleibt,  um  nicht  vom  gegnerischen  König  Aridäus  als
Druckmittel  gegen  den  eigenen  Vater  eingesetzt  werden  zu
können. Im Sterben erst muss er erkennen, dass die Tat sinnlos
ist, weil, kurz gesagt, auf gegnerischer Seite ebenso viel
Heldentum zu finden ist, sich kriegerisches Töten und Sterben
zum  Nullsummenspiel  verrechnen.  Eine  klare,  friedliche
Botschaft, wie vom großen Menschenfreund Lessing nicht anders
zu erwarten.

Das tragische antike Geschehen nun, so ist allerdings eher im
Programmheft  zu  lesen  als  auf  der  Bühne  wahrzunehmen,
verbindet  Vontobel  mit  der  Geschichte  des  jungen  US-
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Amerikaners John Walker Lindh, der in Afghanistan auf Seiten
der Taliban kämpfte und 2001 20-jährig in Kriegsgefangenschaft
geriet.  Bei  den  jungen  Männern,  so  die  These,  gibt  es
Parallelen.

Der Menschen auf der Bühne ist sicherlich eher gefangener
Taliban als Königssohn. Lessing kommt nur mit wenigen Sätzen
ins Spiel, die angesichts der starken Erregung des Helden
ebenso  auch  persönliche  Beruhigungsmantras  sein  könnten,
seelische Positionierungsversuche im traumatischen Geschehen.
Das  zwanghafte  Memorieren  diverser  Zahnbürstengrößen  aus
vergangenen  amerikanischen  Jugendzeiten  verfolgt  den  selben
Zweck.

Satzfragmente sind zu vernehmen, Wörter wie König, Vater und
Sohn, die an ein ödipales Problem denken lassen, ohne dass
dies indes Kontur gewönne. Das Spiel mit einem Stuhl, dessen
Beine zum Schwert werden, nimmt breiten Raum ein. Doch alles
in allem geschieht wenig. Zu sehen sind 55 Minuten im Leben
eines Gefangenen, der mit seiner Situation überfordert ist und
am Ende gar noch – piff! – eine Sprengladung zündet. Möglich,
dass  der  „amerikanische  Taliban“  Lindh  irgendwie  ein
Seelenverwandter  des  Königssohns  Philotas  ist,  zumindest
jugendliche Radikalität mag beiden eigen sein.

Doch damit hat es schon sein Bewenden. Keine radikalisierenden
Ohnmachtserfahrungen deuten sich an, keine psychischen Krisen
in früheren Zeiten und auch nichts anderes aus dem Bereich
Motivforschung. Man wundert sich, wie wenig Energie dieses
Bühnenprodukt  für  ein  intellektuelles  Durchdringen  des
vermeintlich Ungeheuerlichen aufwendet. Hätte es sich nicht
aufgedrängt, jetzt, in der Bochumer Neuauflage nach immerhin
zehn Jahren, etwas mehr in die Tiefe zu gehen? Doch nach wie
vor herrscht dort, wo es wirklich spannend werden könnte,
geradezu unverständliche Gleichgültigkeit.

Wenn  diese  Momentaufnahme  aus  einem  Kriegsgefangenenlager
unbefriedigend  bleibt,  ist  das  sicherlich  nicht  der



Schauspielerin Jana Schulz (Jahrgang 1977) anzulasten. Sie,
die diese Rolle vor über 10 Jahren auch in Hamburg spielte,
formt den Titelhelden mit androgyner Kreatürlichkeit berührend
aus, verkörpert seine existentiellen Dimensionen überzeugend.
Ihr galt in Bochum der größte Applaus.

 

Nächster Termin: 15. Januar. Karten Tel.: 0234 / 33 33 55 55 

tickets@schauspielhausbochum.de

 

„Der  Ruf  des  Kuckucks“:
Joanne  K.  Rowlings  Krimi
unter Pseudonym
geschrieben von Frank Dietschreit | 31. Januar 2014
Seit  die  Britin  Lula  Landry  zum  schillernden  Top-Model
avanciert ist und mit ihrer geheimnisvollen Ausstrahlung die
internationale  Modewelt  verzückt,  lernt  sie  auch  die
Schattenseiten einer Berühmtheit kennen, die, je nach Lust und
Laune, von den Medien gefördert oder vernichtet wird.

Jeder ihrer Schritte wird vom Boulevard beäugt, ihr Luxus-
Appartement von Paparazzi umzingelt. Selbst ihr Telefon wird
abgehört.  Um  die  Medienmeute  abzuschütteln,  trifft  Lula
private Verabredungen und Vereinbarungen nur noch vom Handy
einer Freundin aus. Doch es gibt immer jemanden, der eine
heikle Information aufschnappt und an die Presse verkauft.
Oder jemanden, der, voller Neid und Missgunst, sein eigenes
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erpresserisches Süppchen kocht.

Als Lula eines nachts vom Balkon ihrer Wohnung in den Tod
stürzt, deuten alle Indizien darauf hin, dass das notorisch
misstrauische und seit Jahren in psychiatrischer Behandlung
befindliche  Model  ihrem  turbulenten  Leben  selbst  ein  Ende
gesetzt  hat.  Nur  ihr  Bruder,  ein  reicher  Anwalt,  mag  den
Ergebnissen der polizeilichen Ermittlungen nicht glauben. Als
die mediale Hysterie abgeflaut und Lulas Fall schon zu den
Akten gelegt ist, engagiert er den Privatdetektiv Cormoran
Strike.  Dass  der  ehemalige  Soldat,  der  in  Afghanistan
körperliche  und  seelische  Wunden  davon  getragen  hat,  bei
seiner Wahrheitssuche in einen Sumpf aus Intrigen gerät und
die Welt der Schönen und Reichen als ein von Machtspielen und
Medieninteressen  vermintes  Schlachtfeld  der  Eitelkeiten
erlebt, verwundert kaum. Denn von der Macht der Medien und dem
hoffnungslosen  Versuch,  sich  selbst  –  trotz  plötzlicher
Berühmtheit – treu bleiben zu können, kann Joanne K. Rowling
ein Lied singen.

Seit sie mit ihrer Saga um den Zauberlehrling Harry Potter in
die Liga der Super-Reichen aufgestiegen ist, wird das Leben
der ehemaligen Sozialhilfe-Empfängerin in der Öffentlichkeit
breit getreten, wird jede private Regung, politische Äußerung
und literarische Zeile mit einer Mischung aus Bewunderung,
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Neugier und Häme unter die Lupe genommen. Die Sehnsucht nach
Anonymität muss groß gewesen sein. Vor allem, nachdem „Ein
plötzlicher Todesfall“, ihr erster Roman der Nach-Potter-Ära,
von der Kritik als klischeehaftes Sozial-Drama abgetan wurde.

Um ihren literarischen Wert zu testen, hat sie ihren neuen
Roman, „Der Ruf des Kuckucks“, unter dem Pseudonym Robert
Galbraith  veröffentlicht.  Dass  das  Versteckspiel  am
unaufhörlichen  Geplapper  der  modernen  Kommunikationsmedien
scheitern  würde,  hätte  sie  sich  eigentlich  denken  können.
Nachdem die Nachricht über die wahre Autorschaft sich via
Twitter durch die globalen Netze gefressen hatte, schoss der
Roman von Robert Galbraith, der vorher zwar von der englischen
Kritik gut aufgenommen, von den Käufern aber eher missachtet
wurde, binnen Minuten an die Spitze der Verkaufs-Charts bei
Amazon. Zu dem Zeitpunkt hatte sich der Verlag Blanvalet, der
keine  Ahnung  hatte,  welche  Lizenz  zum  Gelddrucken  man  da
billig erworben hatte und der dann mit einer Auflage von 300
000 an den Start ging, die deutschen Rechte bereits gesichert.

Dabei ist „Der Ruf des Kuckucks“ nicht mehr, aber auch nicht
weniger, als ein klug komponierter, spannend geschriebener und
stilistisch sauber gearbeiteter Krimi. Die Autorin weiß, wie
man  die  Leser  bei  der  Stange  hält  und  veranstaltet  eine
kriminalistische Schnitzeljagd. Privatdetektiv Cormoran Strike
braucht lange, um zu begreifen, dass das, was unaufmerksame
Zeugen, verlogene Freunde und machtgeile Medienprofis über das
Leben von Lula Landry zu wissen meinen, und dass das, was sie
glauben  gehört  und  gesehen  zu  haben,  nur  selten  der
Wirklichkeit  entspricht.  Strike,  unehelicher  Sohn  eines
ehemaligen  Rockstars,  muss  ein  gigantisches  Puzzle  aus
Halbwahrheiten,  Lügen  und  Manipulationen  neu  und  richtig
zusammensetzen.

Strikes  kriminalistisches  Denken  und  seine  Leidensfähigkeit
sind geschärft, seit er in Afghanistan bei einer Militär-
Einheit war, die Verfehlungen und Verbrechen der britischen
Armee aufdeckt. Bei diesem gefährlichen Dienst hat Strike den



Unterschenkel  eines  Beines  verloren.  Aber  das  kann  er  im
Alltag  genauso  gut  kaschieren  wie  die  Tatsache,  dass  er
emotional angeschlagen ist, nachdem die Beziehung zu seiner
langjährigen Freundin in die Brüche gegangen ist und er auf
einer  Campingliege  in  seinem  Büro  seine  einsamen  Nächte
verbringt. Zu einem derangierten Detektiv passt, da kennt das
Klischee kein Erbarmen, eine umsichtige und loyale Sekretärin:
Die sympathische Robin gehört zum Stamm selbstloser Frauen,
die ihrem muffligen Chef den Rücken frei halten und für ein
kleines Kompliment bereit sind, Überstunden und Gefahren auf
sich zu nehmen.

Irgendwann  sind  alle  Mode-Designer  und  Film-Mogule,  alle
falschen Freunde und fiesen Feinde der schönen Toten durch die
Mangel gedreht, ist das kriminelle Knäuel entwirrt und der
psychopathische Mörder dingfest gemacht. Bleibt die Hoffnung,
dass Robert Galbraith alias J. K. Rowling den nächsten Fall
etwas  gradliniger  angeht.  Denn  eine  Fortsetzung  wird  es
bestimmt geben: Strike hat schließlich noch eine Rechnung mit
seinem  Vater  offen,  und  er  muss  herausbekommen,  ob  beim
Drogentod seiner Mutter nicht vielleicht doch eine Mörderhand
im Spiel war.

Robert Galbraith (J.K.Rowling): „Der Ruf des Kuckucks“. Roman.
Deutsch  von  Wulf  Bergner,  Christoph  Köhler,  Kristof  Kurz.
Blanvalet Verlag, München 2013, 638 S., 22,90 Euro.

Gnadenlos harter „Tatort“ aus
Köln
geschrieben von Bernd Berke | 31. Januar 2014
Was war das für ein Krimi-Abend im ARD-Programm! Zunächst ein
Fall aus Frankfurt mit Joachim Król, den wir hier ausblenden
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wollen  –  und  dann  die  volle  Härte  aus  Köln:  der  erste
„Tatort“,  der  aus  Jugendschutzgründen  nicht  um  20.15  Uhr
gezeigt wurde, sondern erst um 22 Uhr. Was hatte es damit auf
sich?

Die Kommissare Ballauf und Schenk waren ebenso machtlos wie
das hochgerüstete Sondereinsatzkommando (SEK) und erst recht
der  Staatsanwalt  (der  jüngst  verstorbene  Schauspieler
Christian  Tasche).  Niemand,  wirklich  niemand  konnte  den
Häftling  Daniel  Kehl  (tatsächlich  beängstigend:  Hinnerk
Schönemann)  hindern,  die  Kripo-Kollegin  Franziska  (Tessa
Mittelstaedt) als Geisel zu nehmen und schließlich bestialisch
zu ermorden.

Das Gefühl der Hilflosigkeit

Auch als Zuschauer fühlte man sich bei diesem Knast-Drama
völlig hilflos. Weil man daran gewöhnt ist, dass „Tatort“-
Geschichten meist wenigstens halbwegs glimpflich ausgehen, saß
man atemlos und am Ende niedergeschlagen vor dem Bildschirm.
Ein „Tatort“, der Alpträume nach sich ziehen könnte…

In  der  Gewalt  des
Geiselnehmers:  Franziska
(Tessa  Mittelstaedt).  (©
WDR/Martin Valentin Menke)

Besagter  Häftling  Kehl,  ein  verurteilter  Vergewaltiger  und
Mörder, steht eigentlich kurz vor seiner Haftentlassung, die

http://www.revierpassagen.de/22615/gnadenlos-harter-tatort-aus-koln/20140106_0030/tatort-franziska


Kripofrau  Franziska  betreut  ihn  als  ehrenamtliche
Bewährungshelferin  und  plädiert  nachdrücklich  für  seine
Freilassung.  Warum  nur  nimmt  er  sie  –  in  dieser  offenbar
aussichtsreichen Situation – als Geisel und legt ihr eine
teuflische Kabelbinder-Schlinge um den Hals? Ist es wirklich
seine Angst, für den Mord an einem Mithäftling verantwortlich
gemacht zu werden?

Schreckliches Psycho-Duell

Während  das  SEK  alle  (un)möglichen  Zugriffs-Möglichkeiten
erkundet, sollen Ballauf und Schenk im geradezu wahnwitzigen
Eiltempo den Mord aufklären. Zwischen Geiselnehmer und Geisel
entwickelt  sich  unterdessen  ein  ungemein  intensives,
klaustrophobisches  Psycho-Duell  mit  allen  Facetten  zwischen
Selbsterhaltungstrieb und Selbstaufgabe, fatal vermischt mit
heftigem  Mutter-  und  Frauenhass,  sexueller  Demütigung  und
letztem Winseln um Verständnis. Welch ein schrecklich düsteres
„Kammerspiel“.

Ob  es  wirklich  nötig  war,  die  „Tatort“  –Zuschauer  einer
solchen  Nervenzerreißprobe  („nicht  geeignet  für  Zuschauer
unter 16 Jahren“) auszusetzen, das steht auf einem anderen
Blatt.  Schon  beinahe  penetrant  waren  die  anfänglichen
Einblendungen, die auf einen Live-Chat zur Sendung hinwiesen.
Man wollte die Zuschauer denn doch nicht allein lassen, sie
sollten im Netz miteinander reden. Reden erleichtert. Nun gut.

Bitte zurück an die Bude!

Von wenigen kleinen Ausrutschern abgesehen: Dialoge, Regie und
Schauspieler standen jedoch größtenteils dafür ein, dass hier
keine  bloße  Sensationslust  oder  ein  dümmliches
Steigerungsprinzip („härtester ‚Tatort’ aller Zeiten“) bedient
wurden. Respekt!

Trotzdem eine innige Bitte: Beim nächsten Mal möchten wir
Ballauf  und  Schenk  zum  Schluss  wieder  an  der  berühmten
Rheinufer-Bude sehen. Vielleicht mit einem Bier in der Hand.



Und einigermaßen versöhnt mit dem Zustand der Welt. Ginge das?

Als  Dortmund  einmal  (fast)
holländisch war…
geschrieben von Hans Hermann Pöpsel | 31. Januar 2014
Wenn man in der Adventszeit oder in den Tagen davor über den
Dortmunder  Weihnachtsmarkt  mit  dem  wunderlichen  Groß-Baum
gebummelt ist, dann hat man nicht nur westfälische Mundart
gehört, sondern auch englische Unterhaltungen und vor allem
Holländisches.  Im  Königreich  der  Niederlande  hat  sich  der
heimelige  Ruf  der  westfälischen  Metropole  eben
herumgesprochen.

Blick vom Dortmunder Rathaus
auf  das  alte  und  neue
Stadthaus mit der Berswordt-
Halle (Foto: Bernd Berke)

Dabei ist der Bezug zu Holland gar nicht so weit hergeholt –
zumindest aus historischer Sicht: Als Napoleons Truppen zu
Anfang des 19. Jahrhunderts halb Europa mit ihrem Eroberungs-
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und  Befreiungskrieg  überzogen,  da  war  auch  die  Freie
Reichsstadt  Dortmund  diesen  Titel  bald  los.

Ab 1802 gehörte Dortmund als Exklave zum Fürstentum Oranien-
Nassau,  und  das  ist  bekanntlich  die  Geburtsfamilie  des
niederländischen Königshauses. Der erste König Willem I. trug
neben der Königskrone auch den Titel Prinz von Oranien, den
der jeweilige Herrscher Hollands ab 1732 durch einen Vertrag
mit Preußen offiziell führen durfte. Auch heute noch heißt der
jeweilige  Thronfolger  in  Holland  „Prins  van  Oranje“,  im
Augenblick allerdings in der weiblichen Form, also „Prinzessin
Amalia van Oranje“.

Die Dortmunder Oranje-Periode währte jedoch nur kurz: Schon
vier Jahre später wurde die westfälische Industriestadt durch
die französische Verwaltung zu einem Teil des Großherzogtums
Berg erklärt. Die Stadt war dadurch ab 1806 auch Sitz der
Präfektur  des  Ruhr-Départements.  Nach  dem  preußischen  Sieg
über  Napoleon  fiel  Dortmund  1815  schließlich  an
die preußische Provinz Westfalen und war somit eine Stadt wie
jede  andere.  Geblieben  ist  aber  die  enge  sprachliche
Verwandtschaft des Plattdeutschen mit dem Niederländischen.

Flucht  zum  Jahreswechsel  –
München leuchtet
geschrieben von Rolf Dennemann | 31. Januar 2014
„Ich  will  zum  Jahreswechsel  raus“,  sagen  sich  viele  und
verreisen, um den Wechsel ins Neue Jahr fernab mit Vorsätzen
zu verbringen.

Den einen zieht es ans Meer, um über steife Brisen einen klar
Kopf zu bekommen. Den anderen locken die Berge und der Schnee,
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um sich seiner vielen bunten Bilder zu entledigen, denen man
täglich ausgesetzt ist. Viele reisen in eine Großstadt, um den
Jahreswechsel als ganzheitliche Party zu erleben.  Durch einen
Zufall  war  es  bei  mir  München.  Nicht  deshalb,  um  dem
fußballerischen Feind auf den Pelz zu rücken. Wenn man aus dem
Revier kommt, gehört das Weben des Feindbildes FC Bayern zur
Erziehung. Ich war schlichtweg Begleitung, also nicht nur vom
eigenen Willen geleitet.

Flügelspiel in München

Tatsächlich stehe ich vor dem kleinen Fanshop in der Münchner
City und ein post-weihnachtliches Gefühl überkommt den Gast
aus  Dortmund,  mutet  der  Laden  doch  eher  an  wie  die
Geschäftsstelle des Weihnachtsmannes – alles in rotweiß. Und
um die Ecke in einer Passage, vor einem Dirndlfachgeschäft,
sitzt jemand an einem Flügel und spielt Rachmaninoff auf hohem
Niveau. Es ist Silvester am Nachmittag und die Menschen eilen
– schwer bewaffnet mit Plastiktüten und Koffern voller Wumm-
und Bumm-Material – zu den jeweiligen Parties, um den letzten
Balkankrieg akustisch nachzustellen.

Auf der Suche nach einem unspektakulärem Ort, landen wir „the
night  before“  in  Schwabing  im  „Multikulti“,  einem  kleinen
Lokal gegenüber vom „Lustspielhaus“, in dem sich Kabarettisten
die  Klinke  in  die  Hand  geben,  wo  zur  Silvesternacht  der
urbayrische Barde Willy Michl aufspielt, von dem ich noch zwei
Vinyls  aus  den  1970ern  habe.  Er  ist  der  Begründer  des
bayrischen  Blues  und  tritt  heute  in  Indianerkleidung  auf.
Wollte  man  dabei  sein,  wäre  man  dicker  bayrischer  Luft
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ausgesetzt,  umzingelt  von  urbayrischem  Idiom,  „lost  in
translation“. Und ausverkauft ist es sowieso.

Essen als Herausforderung

Im „Multikulti“ wird derweil das Essen serviert. Die Bedienung
Olga  aus  Kiew  sagt:  “Ich  komme  aus  dem  buntesten  Land
Osteuropas“  und  serviert  uns  gigantische  Portionen  auf
ebensolchen  Tellern.  Mein  „Krautwickel  auf  transsilvanische
Art  mit  Sauerrahm,  Kartoffeln  und  Speck“  wird  von  Koch  Werner
frisch hergestellt. Mutmaßlich hat er für diese Portion den
kompletten  Weißkohlkopf  verwendet,  ein  mittelgroßes  Schwein
zerhackt, einen Sack Paprikapulver eingesetzt und ein paar
Liter saure Sahne angehäuft. „Die letzte Herausforderung des
alten Jahres“, denke ich und verputze schnaufend das zünftige
Mahl.

Meine  Begleiter  haben  es  mit  einem  Haufen  Wiener
Kalbsschnitzeln  und  einer  Lieferung  Spaghetti  mit  allen
Meeresfrüchten des Mittelmeeres zu tun, welches bekanntlich
von  München  weniger  weit  entfernt  ist  als  Dortmund.  Am
Nebentisch  sitzt  ein  junges  italienisches  Paar  mit  ihrem
dreijährigen Kind, das es mit einem „Kinderteller“ zu tun hat.
In  der  Größe  einer  Kinderbadewanne  breiten  sich  auf  dem
„Teller“ Rühreier für einen gesamten Kindergarten aus.

Steffi Graf, gemalt auf einer Rinderhaut

Hier will ich die Silvesternacht verbringen. „Ein Tisch ist
noch frei, der kleine an der Tür.“ Die Einrichtung scheint aus
den 70ern ins Jetzt gebeamt: Wände voll mit Gemälden, die
Kunstsachverständigen Schaum vor den Mund jagen würden. Eins
zeigt  Steffi  Graf,  gemalt   auf  einer  Rinderhaut.  Die
Bestuhlung  stammt  durchweg  von  unterschiedlichen  Omas.  
Lampen, die vormals mal was anderes waren und Kerzenständer um
Kerzenständer mit Kerzen. Im vorderen Bereich herrscht eine
gediegene Wohnzimmeratmosphäre, im Raum hinten rechts laden
kleinere Tische zu Tête-a-têtes, die kurze Theke ist mit ihrem



Umfeld  eine  eigene  Welt  und  hinten  bedeckt  ein  buntes,
wahrscheinlich handgesticktes Tuch einen Billardtisch. In der
Ecke, hinter einem zusammengeknubbelten Vorhang, klemmt sich
einer an einen Spielautomaten. Geradeaus geht’s zur Küche,
rechts  in  die  un-verzierten  Toilettenräume.  Unaufdringlich
läuft das Album „A hard day‘s night“ von den Beatles.

„Multikulti“ in Schwabing

Für  acht  Uhr  ist  gebucht.  Es  soll  live-Musik  geben.  Eine
Seitenlehne des Sessels fällt aus ihrer Verankerung. Ich halte
sie fest, als wäre sie ein Stück von mir. Die anderen Gäste
sind schon da. Die Eingangstür vor uns wird naturgemäß auch
als Ausgang benutzt. Es zieht. Diejenigen, die ich begleite,
tragen ihre Mäntel auch am Tisch. Der Ausgang ist nah, falls
es zu unerwarteten Tumulten kommt. Aber alles ist schön: Die
Junge  Münchener  Generation  am  Nebentisch,  der  Vierertisch
Pelzmantelschickeria, das stille Paar gegenüber. Im anderen
Raum schön sortierte Vierergruppen.

Gibt es wirklich so große Forellen?

Nur an der Theke stehen ein paar abgerissene Anwohner, die
schon  um  acht  den  Eindruck  bestätigen,  Bier  sei  ein
Lebensmittel,  und  zwar  von  morgens  bis  abends.  Auf  dem
abgedeckten  Billardtisch  stehen  Sektflaschen,  einige  junge
Dinger liegen oder sitzen schon querbeet. Es soll noch heiß
werden  in  der  Nacht  ins  kommende  Jahr.  Olga  serviert  die
Forelle, die für jedes Seemannsgarn herhalten könnte. Gibt es
Forellen in dieser Größe? Beim Pulpo hat man auf Fisimatenten
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verzichtet und ihn gar nicht erst in Einzelteile zerkleinert.
Das wäre nur was für die Freunde der Häppchen-Kultur. Hier
wird gegessen, auch, wenn die Teller erheblich die Größe des
Tisches überschreiten. Aber man hat ja zwei Hände. Die beiden
silberhaarigen Live-Musiker hocken mit ihren Gitarren vor der
Theke und spielen ihre Jugend rauf und runter.

Die kaum angezogenen Mädchen und feierlich gekleideten Jungs
am Nebentisch tauschen ihre Flüssigkeiten noch in Form von
Getränken  aus  –  sie  spritzen  Aperol  on  the  rocks  und
Whisky/Cola  .  „Was  ist  Soda?“  fragt  die  mit  dem  offenen
Oberteil.  An  der  Theke  plaudern  sich  die  Einheimischen
gegenseitig vom Hocker. Das Weißbier schäumt ihnen aus den
Ohren. Ihre Haltung jedoch ist die von Lustknaben aus den
Zeiten König Ludwigs.

Welch ein Aperol-Blick!

Die Zwei-Mann-Band spielt irgendwas von Rod Steward oder Keith
Richards.  Helles  und  Weißes  an  der  Theke,  Sekt  am
Billardtisch. Draußen donnern einem beim Rauchen die ersten
illegalen  Polenböller  durch  den  Tinnitus.  Nebel  legt  sich
zwischen Lustspielhaus und Multikulti. Die ersten Plastiktüten
werden im Lokal in Stellung gebracht – ready to be bombastic.
Die junge Lady mit den schwarzen Haaren tänzelt an mir vorbei
und  wirft  ihren  Aperol-Blick  in  mein  Gesicht.  Ich  lächle
zurück und denke nichts. Die Tür geht auf und eine kleine
Partygruppe  stößt  auf  die  andere.  Drei  weitere  Sinnbilder
jugendlicher  Weiblichkeit.  Wäre  ich  ein  unzufriedener
Rollatorschieber mit einer viel zu dicken Frau, würde mir die
Fischsoße aus den Mundwinkeln rinnen. So aber bleibe ich cool
wie ein 25-jähriger Golfspieler und starre bedenkenlos auf die
Beine,  die  sich  vor  mir  aufbauen,  die  High  Heels  in  den
Teppich gerammt.

Draußen herrschen gefühlte 5 Grad minus und vor mir sehe ich
frostbeulenfreie  nackte  Beine  mit  dem  Rocksaum  auf  meiner
Augenhöhe.  „Früher war mehr Wolle“, höre ich mich denken und



ziehe meine Handschuhe wieder aus.  Die Lady stöckelt weiter
zu ihrer Freundesgruppe und legt sich mit einem Eimer Aperol
an. „Die Uhr tickt“, fordern uns zwei der Girls auf, „gleich
ist es soweit. Neujahr!“ rufen sie und erwecken uns damit aus
dem Schlaf der Gesättigten. Gott sei Dank meinen sie nicht
meine Lebensuhr. Nein, es sind anständige Einheimische.

Olga schiebt Biere nach und ist unerlässlich freundlich und
das ist so echt, dass einem schwindelig wird. Die zwei alten
Tanten  in  ihrer  jungen  Kleidung,  zwei  wandelnde  Ü-50-
Boutiquen, vergnügen sich am Vierer-Tisch mit ihren eisgrauen
Männern,  die  aussehen,  als  hätten  sie  noch  am  Nachmittag
einige  Ausstellungen  eröffnet.  Silberringe,  Silberhaare,
Silberzähne und ein paar Meter weiter parken ihre Designer-
Fahrräder. Wir werden herausgeschoben. Auf der Straße zwischen
Multikulti und Lustspielhaus werden die Waffenarsenale in die
endgültige  Stellung  gebracht.  Ganze  Batterien  von  Raketen
aller Art werden in die Luft gejagt. Wer gewinnt? Und es
kommen Menschen und umarmen mich, werfen mir Küsse an meine
erkaltete Wange, auch die mit den Beinen greift mit frohen
Grüßen in meine Souveränität ein.

„Ein Stadl is des“

Olga kommt und freut sich. Ich falle in meinen Sessel und
versuche noch, ein Tanzbein zu greifen, aber es entschwindet
mit Toni aus dem Nebenhaus in den Billardraum, wo sich die
knapp gekleideten Sekttrinkerinnen vor der Böllerei versteckt
hielten und nun Liebkosungen austauschen. Wir wechseln den
Tisch. Das Lokal wurde umgeräumt, die ersten Jungen beginnen
zu altern.  Die Schwarze hat dort einen Relief-Slip, wo in den
90ern  noch  das  Geweih  eingestanzt  war.  Das  Böllerfestival
draußen  wird  von  den  letzten  Unentwegten  aufrechterhalten.
Nachdonnern  mit  Kollateralschäden  an  einzelnen  Ohren  und
Mänteln. Die Damentoilette wird zum Lazarett umfunktioniert.
Aperol wird zurückgeführt, Unverdautes bollert in die Keramik.

Die mit den Beinen kann sich auf diesen nicht mehr halten.



„Sie ist das nicht gewohnt“, sagt der junge Mann mit dem
Muskelshirt, der ihren Zickzackgang abfedert. An der Theke
steht Andy Borg in einem langen eleganten Mantel und raunt:
„Ein Stadl is des.“ Inzwischen laufen weitere Betrunkenen-
Transporte per pedes. Wir verabschieden uns von Olga aus der
Ukraine. An der Bahnstation treffen wir wieder auf die nackten
Beine, die kreuz und quer laufen wollen. Aber der Gentleman
hat alles im Griff und sagt: „Sie ist das nicht gewohnt.“

Wir verschwinden in der Dunkelheit des neuen Jahres. Hinter
uns  werden  reihenweise  Papierkörbe  mit  Aperol  gefüllt.  Am
nächsten Tag schreibt die Abendzeitung, ein U-Bahnfahrer sei
betrunken über ein Bein gefahren. Hoffentlich war es nicht
eins der zwei nackten. Prosit Neujahr!

Heilsbringer  in  der
Waschmaschine  –  Michael
Thalheimer  inszeniert
„Tartuffe“ an der Schaubühne
geschrieben von Frank Dietschreit | 31. Januar 2014
Endlich  haben  alle  begriffen,  dass  der  als  Heilsbringer
verehrte Herr Tartuffe nur ein Heuchler ist. Ein Scharlatan,
der sich in religiöser Verzückung kurios verbiegen kann und
sich in leidender Jesus-Pose gefällt.

All die auf die Haut tätowierten Bibelverse und das Gerede von
Schuld und Erlösung können irgendwann nicht mehr vertuschen,
dass  Tartuffe  nur  ein  geldgieriger  Raffzahn  und  notgeiler
Lüstling ist, der die Familie Orgon in den Ruin treiben und es
mit der Frau des Hauses treiben möchte. Plötzlich beginnt die
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kleine Welt der Orgons ins Rutschen zu kommen. Und die Bühne,
eben noch eine mit Blattgold verzierte Mönchszelle, rotiert
wie eine enthemmte Waschmaschine.

Orgon  (Ingo
Hülsmann, li.) und
Tartuffe  (Lars
Eidinger).  (Bild:
Katrin
Ribbe/Schaubühne)

Das Unterste wird nach oben gekehrt, die Menschen fliegen
durcheinander. Nichts und niemand gibt ihnen mehr Halt. Schon
gar nicht jener feist grinsende Herr Tartuffe, der – so will
es Regisseur Michael Thalheimer – zum bitterbösen Ende hin
nicht verhaftet wird, sondern die Familie Orgon einfach vor
die Tür setzen lässt.

Michael  Thalheimer,  offenbar  vom  interneren  Machtkampf  mit
Platzhirsch Andreas Kriegenburg am Deutschen Theater entnervt,
ist als Hausregisseur an die Berliner Schaubühne gewechselt.
Dort inszeniert er jetzt Molières „Tartuffe“ als, ja, als was
eigentlich? Eine ausgelassene Komödie jedenfalls ist es nicht
geworden.  Eher  eine  streng  formalisierte  Groteske.  Ein
moralinsaurer Abgesang auf die Blindheit der Menschen, die
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sehenden Auges in ihr Unglück rennen.

Thalheimer bleibt sich, auch am neuen Theater, treu und macht
das, was er immer macht: Er entkernt den Text, bis nur noch
ein ein dürres Handlungsgerippe übrig bleibt, reduziert die
Menschen auf stilisiert wirkende Macken und Marotten, sperrt
die Figuren – mit Hilfe seines Bühnenbildners Olaf Altmann –
in ein enges Gefängnis. Ob der von allen guten Geistern und
jeder Vernunft verlassene Orgon (Ingo Hülsmann), ob seine um
Haus  und  Hof  fürchtende,  aber  einem  Seitensprung  nicht
abgeneigte Frau Emire (Regine Zimmermann) oder der sich mit
ausgeleierten  Phrasen  und  billiger  Anmache  einschleimende
Tartuffe (Lars Eidinger): Sie alle müssen sich durch einen
kleinen Spalt in den karg möblierten Bühnen-Schrein zwängen.

Lustig  ist  das  nicht.  Genauso  wenig  wie  die  seltsamen
Grimassen, Verrenkungen und Schreiattacken, von denen Tochter
Marian (Luise Wolfram), ihr Verlobter Valère (Tilman Strauß)
und der Gerichtsvollzieher (Urs Jucker) heimgesucht werden.
Einzig  Judith  Engel  als  gelangweiltes  Hausmädchen  Dorine
verbreitet als Unheil verkündende Kassandra eine Komik des
Schreckens.

Längst bevor die falsche Fassade einstürzt, liegen alle Lügen
und alle Wahrheiten offen zutage. Atmosphärische Verdichtung
erzeugt allein noch die enervierende Musik: eine schauderhaft-
schöne Collage aus schwer dröhnenden sakralen Orgelklängen und
metallisch klirrenden Gitarrenriffs. Das bleibt noch lange im
Ohr. So wie die zur rotierenden Waschmaschine werdende Bühne
sich  ins  Theater-Gedächtnis  einschreiben  wird.  Aber  sonst?
Viel Lärm um nichts.

Berlin,  Schaubühne  am  Lehniner  Platz,  Kurfürstendamm  153.
Nächste Aufführungen am 9. und 10. Januar 2014. Karten unter
030/890023 oder ticket@schaubuehne.de



Radikaler  Neuenfels-Abend  in
Frankfurt:  „Oedipe“  von
Georges Enescu
geschrieben von Werner Häußner | 31. Januar 2014
Mythos  und  Politik,  Tragisches  und  Heiteres.  In  der
Frankfurter Oper spielen derzeit Stoffe aus der Antike eine
beachtliche  Rolle:  Ezio  und  Oedipus,  Daphne  und  Dido,
dazwischen  Ariadne  und  bald  Danae  und  Orpheus.  Ein  weit
gefasstes  Spektrum,  aus  dem  Georges  Enescus  „Oedipe“
herausleuchtet. Eine Oper, die seit ihrer Uraufführung 1936
eine ewige Anwartschaft aufs Repertoire einzulösen versucht.
2006  schien  in  Bielefeld  Nicolas  Broadhurst  mit  einer
vielschichtigen  Inszenierung  einen  Anstoß  zu  gelingen:
vergeblich. Jetzt hat sich Frankfurt wieder auf den Solitär
des rumänischen Komponisten besonnen und kein Geringerer als
Hans Neuenfels gibt den Ausgräber.

Den  eigensinnigen  Altmeister  des  Regietheaters  interessiert
die Radikalität des Mythos. Er will ihn weder aktualisieren
noch  in  antiker  Form  belassen.  Er  will  ihn  „an  uns
heranziehen“. Und wie in seiner legendären Frankfurter „Aida“
von 1981 lässt er einen Archäologen in die mythische Zeit
eintauchen und sich auf die Suche nach seinem Selbst begeben.
Bevor  Oedipus  aus  einem  goldstrahlenden  Ei  geboren  wird,
streift dieser Mensch auf der Bühne Rifail Ajdarpasics durch
unterirdische  Grüfte  aus  Schiefertafel-Mauern,  dicht
beschrieben mit Formeln, Zahlen, Zeichen. Weltwissen, das vor
der Dynamik des Mythischen verblasst.
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Schuld  und  Freiheit:  Die
WIssenschaft  löst  diese
Fragen  nicht.  Der
Wissenschaftler (Simon Neal)
stellt sich ihnen, indem er
zu  Oedipus  wird.  Foto:
Monika  Rittershaus

Wir  lassen  mit  Neuenfels  die  Deuter  hinter  uns:  keine
Altertumswissenschaft, kein Freud, auch keine Religion. Die
Frage ist die nach der Freiheit des Menschen, die der Ödipus-
Mythos  radikal  verneint.  Die  Sphinx  sagt  es  schmerzhaft
deutlich: Selbst die Götter sind Gefang’ne des Geschicks. Die
Antwort  Ödipus‘  auf  das  Rätsel,  was  größer  sei  als  das
Geschick, lautet: der Mensch. Doch die sterbende Sphinx nimmt
das Geheimnis mit, ob sie geschlagen sei oder gesiegt habe.
Neuenfels lässt sie mit – verzweifeltem oder wissendem? –
Gelächter sterben. Und er greift die Ungewissheit auf, wenn er
– eines seiner beliebten Regiemittel – am Ende auf die Bühne
projizieren  lässt:  „Es  gibt  keine  Erkenntnis  außer  der
Hoffnung“.

Für dieses Ende nimmt Neuenfels schwere Eingriffe in Enescus
Stückanlage vor, akzeptiert Dirigent Alexander Liebreich einen
musikalischen Blutsturz. Beinahe die Hälfte des Originals sind
gestrichen,  neben  wichtigen  Szenen  vor  allem  der  gesamte
vierte  Akt:  Die  vermeintlich  christliche  Schilderung  von
Erlösung bedrohe die Radikalität des Mythos, meint Neuenfels
im Interview im Programmheft. Er übersieht dabei, dass die
Fatalität des Oedipus-Mythos an sich schon mit den Begriffen



von Freiheit und Erlösung im Christentum in denkbar schärfstem
Gegensatz steht.

Aber Lösungen sind ja von vorneherein (ideologie-)verdächtig,
und  so  triumphiert  die  Verweigerung.  Am  Ende  lässt  sich
Oedipus mit blutverschmierten, riesigen Augenhöhlen wegführen.
Und Neuenfels bleibt uns bei aller Regiekunst, die sich vor
allem  in  einer  unfehlbaren  Personenführung  offenbart,  die
Antwort schuldig, warum es ausgerechnet die Oedipus-Adaption
Enescus sein muss, mit der er seinen Fundamental-Fatalismus
ausbreitet.

Man hat den Eindruck, diese Frage stellt sich auch Alexander
Liebreich im Angesicht einer Partitur, zu der er offenbar mehr
kritische Distanz als Zuneigung gewonnen hat: Mit der zwischen
spätromantischer  Fülle  und  neosachlichen  Konturen,  zwischen
Detailfinesse und dem Atem großer Aufschwünge changierenden
Musik Enescus geht er mit wenig mehr als kühler Genauigkeit
um. In den kammermusikalischen Momenten zeigt das Frankfurter
Orchester wie stets viel Kompetenz, aber die rauchig-herben,
schimmernd  exquisiten,  sattfarbig  fließenden  Klangmixturen
bleiben spröde, wirken nicht einmal analytisch, sondern nur
ihrer sinnlichen Raffinesse harsch entkleidet.

Simon Neal als Oedipus und
Katharina  Magiera  als
Sphinx.  Foto:  Monika
Rittershaus



Unter  den  Sängern  brillieren  die  Frankfurter  Damen  des
Ensembles  wie  Katharina  Magiera  als  betörend  schillernde
Sphinx, Jenny Carlstedt als warmstimmige Merope, Tanja Ariane
Baumgartner  als  entschieden-klangvoll  singende  Jokaste.
Polternd-angestrengt  tönen  die  drohenden  Weissagungen  des
Tiresias:  Magnús  Baldvinsson  intoniert  sie  als  schmutziger
Greis, in einem Laufkäfig gefangen. Dietrich Volle setzt seine
schöne  Stimme  charakterisierend  ein,  wenn  er  den  alerten
politischen Aufsteiger Kreon vokal geschmeidig gestaltet.

Auch  der  Hirte  (Michael  McCown),  der  Hohepriester  (Vuyani
Mlinde), Phorbas (Kihwan Sim), der Wächter (Andreas Bauer) und
der  grobschlächtige,  seinen  Sohn  mit  Urin  aus  einem
königlichen Penis beschmutzende Hans-Jürgen Lazar als König
Laios – ohne einen solchen Prügel scheint es bei Neuenfels
auch nicht mehr zu gehen – profitieren von der ausgefeilten
Personenregie und ihrem stimmlichen Gestaltungspotenzial.

Simon Neal setzt sich mit fesselnder Ausstrahlung und der
authentischen inneren Kraft eines großen Darstellers für die
Riesenpartie des Oedipus ein; stimmlich opfert er zu heftig
dem Drang zu rüder, vermeintlich expressiver Klangbildung. Der
Chor hatte Glück: Durch die Kürzungen blieben ihm nur Reste,
die er, einstudiert durch Matthias Köhler, mit überzeugender
klanglicher Façon realisiert. Ein kühner Neuenfels-Abend, zu
dem Enescu eine Vorlage geliefert hat, die man demnächst gerne
an einem anderen Haus in ungefleddertem Zustand wiederhören
möchte.

Weitere Aufführungen von „Oedipe“ am 3. und 5. Januar 2014.

Die nächste Frankfurter Produktion mit Antiken-Bezug – und
gleichzeitig  ein  weiterer  Beitrag  zum  Strauss-Jahr  2014:
Wiederaufnahme von „Daphne“ am 28. Februar, inszeniert von
Klaus Guth und mit Stefan Blunier, dem GMD der Oper Bonn, am
Pult.


