
Szenische  Ernüchterung:  „Der
Traum ein Leben“ von Walter
Braunfels an der Oper Bonn
geschrieben von Werner Häußner | 31. März 2014

Nilpferd  und
Nashorn:  Der
„Führer“  (als
Rustan:  Endrik
Wottrich) traf des
„Feindes Macht“ und
kehrt als „Sieger“
heim. Foto: Barbara
Aumüller

Wenn  der  Traum  das  Leben  ist,  dann  ist  dieses  Leben  ein
Alptraum.  Walter  Braunfels  hat  sich,  im
nationalsozialistischen  Deutschland  aus  allen  Ämtern
entlassen,  in  der  inneren  Emigration  Franz  Grillparzers
Märchen  „Der  Traum  ein  Leben“  als  Opernstoff  gewählt  und
zwischen 1934 und 1937 komponiert. Die romantische Vorlage
wird zu einer Parabel über Macht, Moral und Märchenwelten.
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Dem jungen Rustan ist die häusliche Idylle mit ihrem Gleichmaß
des Tage „schal und jämmerlich“; er fühlt sich zu Größerem
berufen. Doch der Traum von großen Rettungstaten und einer
verliebten Prinzessin wächst sich zum Alptraum aus: Macht und
Ruhm gewinnt sich durch Lüge und Mord. Und Braunfels steigert
das Unheimliche in seinem eigenen Libretto noch, indem er die
Vorlage  Grillparzers  zuspitzt:  Ist  es  dort  die  typisch
romantische  Polarität  einer  biederen  Existenz  mit  einer
mehrdimensionalen,  faszinierenden  wie  unheimlichen  zweiten
Realität, dringt bei Braunfels der „Traum“ lebensgefährlich
zugespitzt in die Lebenswirklichkeit ein.

Es ist sicher nicht zu weit gegriffen, die Oper auch im Licht
von Braunfels‘ Lebenssituation zu lesen: Etwa wenn Rustans
Diener Zanga, der sich als Verführer und Träger des Bösen
entpuppt, in einem wilden Lied Sieg und Krieg verherrlicht.
Aber auch, wenn Braunfels im Nachspiel die Genien räsonieren
lässt: „Schatten sind des Lebens Güter … Die Gedanken nur sind
wahr.“ Der Komponist hat es erfahren müssen: 1937 zog er sich
mit seiner Familie nach Überlingen am Bodensee zurück, wo er
bis Kriegsende „still und abseits“ überlebt hat.

Bei der Neuinszenierung an der Oper Bonn – erst die zweite
nach  der  szenischen  Erstaufführung  2001  in  Regensburg  –
vermied Regisseur Jürgen R. Weber die triviale Lösung einer
Nazi-Schmonzette.  Er  setzt  auf  Märchenhaftes,  behutsam
verbunden mit Ironie: „Regie – Theater – Vorfreude“ lesen wir
über  der  Bühne  noch  vor  den  ersten  Klängen  aus  dem
Orchestergraben.  Und  schauen  auf  die  gezimmerte
Tragkonstruktion  einer  Kulisse,  in  der  Bühnenbildner  Hank
Irwin  Kittel  ein  Zeit-Tor  offen  gelassen  hat:  Ein  von
steinernem  Barock  flankierte  Portal,  darüber  eine  Uhr  und
schlafende  allegorische  Stuckfiguren.  Durch  diese  Öffnung
fährt später Rustans Bett ins Reich der Träume. Doch zunächst
malt im Vorspiel die verliebte Mirza Blümchen an die Wand, ihr
Vater Massud bestreicht einen Türrahmen mit grünen Linien, aus
denen sich ein Häuschen formt: Bilder der familiär geordneten



kleinen Welt, der unser Held so gern entfliehen würde.

Buntes  Märchenland,
verspielte  Kostüme  in  „Der
Traum ein Leben“ von Walter
Braunfels an der Oper Bonn.
Foto: Barbara Aumüller

So weit, so gut. Doch als sich die Bühne für den Traum öffnet,
stellt sich schnell szenische Ernüchterung ein. Denn Kittel
hat ein Märchenland gebastelt, das weder schrill grotesk noch
wahnhaft  unheimlich  wirkt.  Geometrische  Strukturen  im
Hintergrund,  die  Kontur  einer  Pyramide,  ein  aufgerissenes
Dämonenmaul,  ein  paar  läppische  Videoprojektionen  (Marjana
Locic) und bunt verspielte Kostüme (Kristopher Kempf) setzen
auf einem Niveau an, auf dem einst provinzielle Bühnen ihr
weihnachtliches  Hänsel-und-Gretel-Pflichtstück  abzuliefern
pflegten. So bewegt sich auch der Chor, hübsch auf Stichwort,
ohne szenisch-psychologische Stringenz.

Wenn  dann  die  Prinzessin  Gülnare  umspielt  von  weißen
Luftballons  einschwebt,  der  König  würdevoll  umherstolziert,
die Familie des stummen Verbrechenszeugen Kaleb wie Orientalen
aus  einer  miesen  „Pilger  von  Mekka“-Inszenierung
umhertrippeln, hat sich Weber endgültig davon verabschiedet,
mehr als ein vordergründiges Geschichtchen erzählen zu wollen.
Auch  die  Drei-Wort-Kommentare,  die  als  wohl  ironisierender
running gag weiter aufs Bühnenportal geworfen werden, retten
nichts mehr.



Rosa  Herzchen  zum  Finale:
Endrik Wottrich (Rustan) und
Manuela  Uhl  (Mirza).  Foto:
Barbara Aumüller

Wer  bei  einem  solch  komplexen  Gefüge  keine  andere
Bedeutungsebene als die des simplen Erzählstrangs einzuziehen
weiß,  verfehlt,  was  er  vielleicht  erreichen  wollte:  Eine
Geschichte  verstehbar  zu  machen,  die  sich  in  ihrer
Hintergründigkeit  nicht  ohne  weiteres  erschließt.

Das Nachspiel rückt das Geschehen dann ins Peinliche: Mirza
und Rustan haben sich endlich gefunden, weil der Junge in
seinem Schrecktraum kapiert hat, dass er brav zu Hause sein
Glück findet: Beide malen ein rosa Herzchen an die Wand. Eine
Moral, die weder im Sinne Grillparzers noch in der Intention
Braunfels‘ liegt. Aber vielleicht darf man ja auch hinter
dieser sinnigen Bühnenaktion „Ironie“ vermuten?

Die knapp drei langen Stunden wären noch quälend langsamer
vergangen, wenn nicht Will Humburg und das Bonner Beethoven
Orchester als engagierte Sachwalter für die Musik aufgetreten
wären. Das ist nicht einfach, denn Braunfels verweigert sich
fast durchweg dem Kantablen und auch der orchestralen Opulenz.
Er setzt zwar leitmotivähnliche Elemente ein, hebt sie aber
nicht im Wagnerschen Sinn als prägnante Erinnerungen heraus.

Der über weite Strecken rezitativische Stil, die rhetorische
Unmittelbarkeit  und  eine  subtil  ausgeformte,  nicht  selten
spröde Klanglichkeit machen es dem Dirigenten und den Musikern



nicht  leicht,  die  Aufmerksamkeit  zu  fesseln,  zumal  sich
Humburg zurückhält, wo es darum ginge, Akzente zu schärfen
oder dramatisch motivierte Klangmomente herauszustellen.

Kindermärchen-Orient: Graham
Clark  (Kaleb)  und  Johannes
Mertes  (Karkhan).  Foto:
Barbara  Aumüller

Im Ensemble der Sänger hinterlässt Manuela Uhl den besten
Eindruck: Die Sängerin, die sich auf die schwierigen Partien
in den Opern der Vor- und Zwischenkriegszeit versteht, macht
aus  dem  verträumten  Mädchen  Mirza  und  der  selbstbewusst
agierenden Prinzessin Gülnare durch ihre gewandte Darstellung
glaubhafte  Figuren,  bleibt  ihnen  auch  stimmlich  mit  einem
schlank-brillanten Ton nichts schuldig.

Von Endrik Wottrich als Rustan ist solches leider nicht zu
sagen: Mit der rezitativischen Deklamation hat der Tenor keine
Probleme, aber die Höhe im Freiheits-Jubel des ersten Aufzugs
bleibt stumpf und gaumig. Wottrich legt die Rolle eher im
Sinne eines virilen Tatmenschen an; der Aspekt des Träumers
erschöpft  sich  in  konventioneller  Wahnsinns-Gestik.  Rolf
Broman  ist  als  Massud/König  wenig  gefordert;  auch  Graham
Clark,  einst  in  Bayreuth  und  auf  allen  großen  Bühnen  als
Charaktertenor gefeiert, bringt als stummer Kaleb nur ein paar
Töne ein – dafür aber eine auratische Bühnenpräsenz.

Mit  deutlichem  Registerbruch  bewirbt  Anjara  I.  Bartz  als



zombiehaftes  Altes  Weib  ihren  „schaumigen  Saft“,  mit  dem
Rustan den greisen König von Samarkand ums Leben bringen wird.
Mark Morouse bringt einen kernigen Bariton ein. An dieser
Rolle zeigt sich exemplarisch die kraftlose Ambivalenz der
Regie Webers: Morouses Zanga ist frei von den Klischees des
Dämonischen. Doch wer er denn dann sei, wird in der Anlage der
Rolle nicht klar, die sich eher an drolligen Dienerfiguren als
an  den  zwielichtigen  Geschöpfen  unheimlicher  Zwischenwelten
orientiert.

So bleibt als Resümee: Das Theater Bonn hat sich unter seinem
neuen Intendanten Bernhard Helmich trotz gekürzter Zuschüsse
und einer niederschmetternden kulturpolitischen Situation in
der Stadt nicht nur mit dieser mutigen Produktion (der mit
Massenets  „Thais“  am  18.  Mai  die  nächste  Rarität  folgt)
vorteilhaft positioniert. Mit einer profilierteren Regie wäre
dem Experiment sicherlich mehr Erfolg beschieden gewesen.

Tanztheater  Cordula  Nolte:
Verstörendes  aus  der  neuen
Konsumwelt
geschrieben von Katrin Pinetzki | 31. März 2014
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In  der  Legebatterie.  Foto:
Jochen Riese

Ich bin, also konsumiere ich. Ich konsumiere, also bin ich.
Aber was wird aus all dem Konsum – und was macht er mit mir,
aus uns? Verstörende, schockierende, auch komische Antworten
darauf sind nun im Tanztheater Cordula Nolte in Dortmund zu
sehen. „Auf der Kippe“ heißt das jüngste sozialkritische Stück
der freien Tanzbühne. Am Samstagabend feierte es umjubelte
Premiere an der Rheinischen Straße/Ecke Paulinenstraße.

Es gab schon Abende, an denen man mehr gelacht hat in der
charmantesten und vielleicht unbekanntesten Bühne der Stadt.
Doch  obwohl  die  Bilder,  die  das  zehnköpfige  Ensemble  um
Choreografin  Cordula  Nolte  produziert,  Schock-Momente  und
Gänsehaut produzieren – parallel muss man einfach staunen über
die Kraft der Bilder, die tänzerische Ausdrucksstärke und den
Ideenreichtum, mit dem das Ensemble die Konsequenzen des Kauf-
Wahns  in  Szene  setzt.  Dieser  Kommentar  auf  die
Konsumgesellschaft  macht  sicher  mehr  Spaß  und  bewirkt
womöglich mehr als die aktuelle Titelgeschichte des Spiegel,
der mit dem Aufmacher „Konsumverzicht“ an den Kiosk kommt.

Die  Waage  halten
inmitten  des

http://www.tanztheater-cordula-nolte.de/
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Konsums  –  das  ist
schwierig.  Foto:
Jochen  Riese

Zu Beginn hängen sie mit ausdruckslosen Gesichtern an der
Stange, Stirn an Stirn, nackter Schenkel an nacktem Schenkel,
dazu im Hintergrund monotones Gegacker: eine Legebatterie. Wie
sediert  vegetieren  die  Hühner-Menschen  dahin,  schaukeln
autistisch, wimmern und keuchen, bis der Wagen kommt, um sie
abzuholen und, Keule an Keule, in Folie zu verpacken. Dann
rollen die Einkaufswagen auf die Bühne. In Schnäppchen-Laune
balgen sich Frauen in Blümchenkleidern um die Wagen und hüpfen
hinein – der Kampf beginnt. Indem der Mensch konsumiert, wird
er selbst zur Ware – ein Gedanke, der sich durch den ganzen
Abend zieht.

Und schon verwandelt sich die ganze Bühne in eine Müllhalde.
Immer und immer mehr Plastikabfälle schleppen die Tänzerinnen
und Tänzer in Einkaufstaschen auf die Bühne und werfen sie auf
den Boden – shoppen im Rückwärtsgang. Bald ist der ganze Boden
bedeckt  mit  leeren  Milchtüten,  Chipsdosen,  Folie  und
Pappkartons. Auf diesem Boden bewegen sich die Darsteller –
zwanghaft, gehetzt und freudlos. Mit gequälten Gesichtern, wie
am  Fließband  absolvieren  sie  fast  automatisiert
Bewegungsmuster, bewegen sich von A nach B. Olaf Nowodworskis
monotone,  rhythmische  Musik-Samples  dazu  verstärken  den
Eindruck der Getriebenheit.

Konsum  produziert  Opfer  –
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das nimmt man in Kauf. Bild:
Jochen Riese

Doch dann: süße Geigenklänge. Eine Frau im luftigen Kleid
(Sabine Siegmund) scheint über den Abfall zu schweben, etwas
zu suchen. Erwartungsvoll reckt und streckt sie sich bald
hierhin,  bald  dorthin,  bis  sich  die  Erfüllung  endlich
einstellt: Das richtige Produkt ist gefunden. Selig hält sie
es in die Höhe – eine Szene wie aus der Werbung.

Doch die Schatzsuche schien mehr Befriedigung verschafft zu
haben als der Besitz, das Glück währt nur kurz. Mehr und mehr
Produkte grabscht sie aus dem Haufen, stopft sie unters Kleid.
Das Lächeln verschwindet, es folgt die Ernüchterung nach dem
(Kauf-)Rausch.  Die  Frau  kratzt  sich,  fühlt  sich  sichtlich
unwohl im eigenen Körper – und fällt schließlich einfach um.

Die Frau mit Kinderwagen (Alexandra Grothe), die als nächste
die Bühne betritt, nimmt die leblose Figur inmitten der Waren
durchaus wahr. Sie versucht, einen Bogen um sie zu machen, sie
zu ignorieren – erfolglos. Schließlich packt sie die Frau
einfach mit in den Korb. Konsum produziert eben Opfer, die man
kaufend in Kauf nimmt.

Her mit den Waren…
Foto Jochen Riese

http://www.revierpassagen.de/24076/tanztheater-cordula-nolte-verstoerendes-aus-der-neuen-konsumwelt/20140330_1513/img_7393


In einer starken Ensembleszene demonstrieren die Tänzerinnen
in synchroner Monotonie die Gleichförmigkeit des Arbeits- und
Alltagslebens: Sie stecken in grauen Anzügen, nur ein farbiger
Schal sorgt vermeintlich für Individualität. Marionettenhaft,
wie fern gesteuert kreisen sie zugleich die Schultern, reiben
die  Nase,  werfen  den  Oberkörper  nach  vorn,  eine  perfekt
laufende Maschine.

Doch  es  gibt  einen  Störfaktor:  Einer  der  Tänzer  (Holger
Quiering) versucht, die anderen zum Innehalten zu bewegen, sie
aufzurütteln. Doch egal, ob er seine Kolleginnen in die Luft
hebt, ihre Bewegungen grotesk übertreibt oder sie gar von der
Bühne  trägt  –  nichts  kann  das  Funktionieren  des  Systems
stoppen. Dann fällt die erste einfach um – was ein kurzes,
aber ebenfalls wenig nachhaltiges Innehalten bewirkt.

Die  ewige  Wiedergeburt  des
Mülls. Foto: Jochen Riese

Der Abend gerät nach der Pause sogar noch bilderstärker – und
verlangt den Tänzerinnen und Tänzern einiges ab, verbringen
sie doch den Großteil des zweiten Teils in festgebundenen
Müllsäcken. Das Publikum erlebt die endlose Wiedergeburt des
Mülls: Aus dem Loch einer bühnenfüllenden Plane quillen immer
neue  Müllsäcke  und  führen  ein  Eigenleben  auf  der  Kippe  –
komisch-verstörende  Bilder,  die  in  einem  Vulkanausbruch
gipfeln: Der Plastikberg auf der Bühne spuckt hunderte bunte
Plastiktüten. Ein heiteres Bild, ein Bild von Schönheit und
Überfluss – ja, Konsum macht auch Spaß! Doch dann der Schluss:
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Eine riesige Müllwelle rollt direkt auf die Zuschauer zu.
Vorhang.

Nächste Termine: Sa., 10. Mai 2014, 20 Uhr / So., 25. Mai
2014, 19 Uhr.

„Kannibalismus“  in  unseren
Innenstädten  –  ein  neues
Beispiel in Hagen
geschrieben von Hans Hermann Pöpsel | 31. März 2014
In der Innenstadt von Hagen kann man ihn wieder erleben, den
Kannibalismus der geschäftigen Projektentwickler: Eine Galerie
jagt die nächste, eine moderne Mall verdrängt die junge alte.

Es ist noch gar nicht so lange her, dass in Hagen ein Teil des
Rathauses  abgerissen  und  an  seiner  Stelle  ein  überdachtes
Einkaufszentrum errichtet wurde – die „Volmegalerie“, benannt
nach dem Flüsschen Volme, das hinter dem Gebäudekomplex in
Richtung Ruhr fließt. Integriert wurden dort ein Sportartikel-
Kaufhaus und ein Saturn-Elektronikmarkt.

Gut zehn Jahre später entsteht nun direkt nebenan eine ganz
neue Mall, wieder etwas heller, wieder etwas moderner, wieder
etwas  größer.  Auch  dafür  wurde  ein  ganzer  Häuserkomplex
abgerissen,  und  wenn  diese  „Rathaus-Galerie“  demnächst
eröffnet  wird,  ist  auch  Saturn  wieder  dabei:  Die  ziehen
nämlich um von der jungen alten in die dann schon bald wieder
veraltete junge Galerie. Auch andere Geschäfte wandern mit,
und so sieht man jetzt schon, wie in der Volme-Galerie die
ersten Läden leergezogen werden.
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Und wie helfen sich die Volmer? Es wird umgebaut und auf
Optimismus  gemacht  –  es  wird  alles  noch  schöner  und
aufregender, liebe Kunden, bleiben Sie uns treu! Aber dieser
Kannibalismus wird immer weiter gehen, das liegt wohl im Wesen
unserer Markwirtschaft. Und warum ist das so? Wir als Kunden
wollen es doch so, wenn wir nicht schon längst zum Kaufen ins
Netz abgewandert sind.

Bestellt  wird  da  fast  alles,  nur  den  Cappuccino  und  die
Bruschetta kann man sich noch nicht heiß von Amazon schicken
lassen. Kommt vielleicht auch noch.

Tod an der Front: Kunsthalle
Bielefeld  erinnert  an
Weltkriegsopfer  Hermann
Stenner
geschrieben von Werner Häußner | 31. März 2014

Hermann  Stenner:
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Skizze  zu  einem
Selbstbildnis,  1912.
Sammlung Bunte. Foto:
Kunsthalle Bielefeld

Er wurde gerade einmal 23 Jahre alt: Der gebürtige Bielefelder
Hermann Stenner starb im Dezember 1914 an der Ostfront. Ein
Opfer des Ersten Weltkriegs wie andere Künstler auch, etwa
August  Macke  oder  Franz  Marc.  Die  Bielefelder  Kunsthalle
zeichnet nun in einer großen Ausstellung zum ersten Mal die
nur fünfjährige Schaffenszeit Stenners nach. „Er wäre einer
der  besten  Maler  Deutschlands  geworden“,  schrieb  sein
Studienfreund Willi Baumeister noch 1950 rückblickend an die
Familie.

Über 250 Gemälde, Aquarelle, Zeichnungen und Grafiken stellen
Stenners  Arbeiten  in  den  Kontext  seiner  Zeitgenossen.  47
Künstler,  von  Max  Ackermann  bis  Josef  Alfons  Wirth,  der
ebenfalls  1916  dem  Krieg  zu  Opfer  fiel,  umfasst  die
Ausstellungsliste.  Darunter  sind  prominente  Namen  wie  Max
Liebermann, Emil Nolde, Christian Rohlfs oder Oskar Schlemmer,
aber  auch  Stenners  Schicksalsgefährten  August  Macke,  Franz
Nölken oder Hermann Stemmler.

Die rund 400 Exponate der Ausstellung mit dem Titel „Das Glück
in der Kunst. Expressionismus und Abstraktion um 1914“ stammen
aus der Sammlung des Bielefelders Hermann-Josef Bunte. Sie
wird erstmals in großem Umfang öffentlich gezeigt. Der bis zur
Emeritierung  an  der  Universität  der  Bundeswehr  Hamburg
lehrende  Rechtswissenschaftler  hat  seit  1974  mit  dem
Schwerpunkt auf dem Œuvre Stenners gesammelt. Buntes Sammlung
ist inzwischen die größte im Privatbesitz zum Werk des früh
verstorbenen  Bielefelder  Künstlers,  der  mehr  als  1.700
Gemälde, Aquarelle und Zeichnungen geschaffen hat.

http://www.kunsthalle-bielefeld.de


Hermann  Stenner:
Kaffeegarten  am  Ammersee,
1911. Sammlung Bunte. Foto:
Kunsthalle Bielefeld

Die Ausstellung „Das Glück in der Kunst. Expressionismus und
Abstraktion um 1914“ ist in der Bielefelder Kunsthalle bis 3.
August zu sehen. Ein umfangreicher Katalog enthält Texte von
Herausgeberin Jutta Hülsewig-Johnen, Alexander Klee, Uwe M.
Schneede und anderen Autoren. Die gebundene Ausgabe mit etwa
300 Seiten, angekündigt für April, erscheint im Kerber Verlag
und kostet im Buchhandel 39,95 Euro.

Die Kunsthalle Bielefeld ist Dienstag bis Freitag und Sonntag
von 11 bis 18 Uhr, Mittwoch von 11 bis 21 Uhr und Samstag von
10  bis  18  Uhr  geöffnet.  Der  Eintritt  kostet  8,  für
Ermäßigungsberechtigte 4 Euro. Zur Ausstellung gibt es ein
umfangreiches  Rahmenprogramm,  unter  anderem  einen
Ausstellungsrundgang mit Hermann-Josef Bunte am 16. April, ein
Kurzseminar  über  Hermann  Stenner  am  2.  Mai,  ein  Konzert
(„BilderKlang“) am 5. Mai und eine Lesung aus Hermann Stenners
Briefen am 11. Juni.

Info: www.kunsthalle-bielefeld.de

http://www.kunsthalle-bielefeld.de


Drama in Damaskus: „Kuss“ am
Düsseldorfer  Schauspielhaus
uraufgeführt
geschrieben von Eva Schmidt | 31. März 2014
Aktuelle politische Konflikte auf die Bühne zu bringen, ist
immer ein Risiko: Kann man dem Schrecken des Krieges und dem
Leid der Opfer im fiktionalen Raum wirklich gerecht werden?
Kann man den jeweiligen Konflikt überhaupt verstehen, wenn er
sich  in  einem  völlig  anderen  Kulturkreis  und  Machtgefüge
abspielt?  Wie  entgeht  man  der  Gefahr  des  herablassenden
europäischen  Blickes,  der  den  betroffenen  Gesellschaften
zuerst  mangelndes  Demokratieverständnis  attestiert  und  sich
dann ratlos abwendet?

Die  Uraufführung  „Kuss“  von  Guillermo  Calderón  am
Schauspielhaus  Düsseldorf  entgeht  dieser  Gefahr  auf
bestmöglichem Wege, indem sie sokratisch zugesteht: „Ich weiß,
dass ich nichts weiß“. Diese Erkenntnis verknüpft sie zudem
mit  einem  Überraschungseffekt,  der  aus  einer  klugen
Dramaturgie  erwächst:  Denn  zunächst  wirkt  das  Kammerspiel
zwischen  zwei  befreundeten  Paaren  in  Damaskus  wie  eine
konventionelle  Soap-Opera.  Sie  ist  angesiedelt  in  dem
naturalistisch  nachgebautem  Wohnzimmer  von  Hadeel  (Simin
Soraya)  mit  Perserteppichen,  Sofas  und  Couchtisch.  Hadeel
wartet auf ihre Freunde, um gemeinsam Fernsehen zu schauen.
Denn,  und  darauf  fußt  laut  Programmheft  das  Konzept  von
„Kuss“, in Syrien erfreuen sich eben jene Fernseh-Soaps großer
Beliebtheit. Sie sind Kult und jeder fiebert mit den Helden
mit.

Doch zum gemütlichen Fernsehabend kommt es diesmal nicht, weil
sich die Protagonisten so sehr in ihre eigenen Liebes- und
Beziehungsprobleme verstricken, dass die Freundschaft am Ende
zerbricht.  Es  beginnt  schon  damit,  dass  Youssif  (Marian
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Kindermann) viel zu früh auftaucht und Hadeel seine Liebe
gesteht. Das Problem: Sie ist eigentlich mit Ahmed (Gregor
Löbel) verlobt und er mit Bana (Anna Kubin) zusammen, die
wiederum die beste Freundin von Hadeel ist. Trotzdem wird
Hadeel beinahe schwach, doch da betritt ihr Verlobter Ahmed
die Szene und verkompliziert die Angelegenheit, indem er ihr
einen Heiratsantrag macht. Bana, die als zuletzt dazu stößt,
wird als erste eifersüchtig und klagt Liebesverrat und Betrug
durch die beste Freundin an.

Gerade  als  sich  die  Zuschauer  fragen,  wo  denn  nun  die
politische  Relevanz  eines  Stückes  liegen  soll,  in  dem  es
hauptsächlich  um  gebrochene  Herzen  geht  und  der  Spielort
Damaskus offensichtlich überhaupt keine Bedeutung hat, dreht
sich der Plot. Hadeel fällt um und liegt tot auf dem Teppich.
Bana fällt aus der Rolle, entpuppt sich als Regisseurin des
Spiels  im  Spiel  und  will  nun  per  Skype  Kontakt  mit  der
angeblichen Autorin des Stückes aufnehmen, die in den Libanon
geflohen sein soll.

Der sich nun entspinnende Skype-Dialog (über eine Leinwand auf
die  Bühne  projiziert)  ist  derart  von  Missverständnissen
durchsetzt und zeigt die Diskrepanz des Lebens hier und des
Lebens  als  Kriegsflüchtling  mit  solcher  Deutlichkeit,  dass
dies die eigentlich Botschaft transportiert: Wir haben trotz
medialer Berichterstattung einfach keine Ahnung, was Menschen
im syrischen Krieg wirklich widerfährt und welche Konsequenzen
das für ihr Leben hat.

Als Beispiel genügt schon die Diskussion um die Todesursache
von Hadeel: Während die Schauspieler der festen Überzeugung
sind, Hadeel sei an gebrochenem Herzen gestorben, stellt die
syrische Autorin klar: „Habt ihr denn nicht die Regieanweisung
gelesen, dass Hadeel die ganze Zeit hustet?“ – „Ja, natürlich,
sie hustet ja auch ab und zu, aber wo ist das Problem?“ –
„Hadeel ist Opfer eines Giftgasangriffs in Damaskus geworden,
daran  stirbt  sie.  Ihr  Geist  ist  verwirrt  und  benebelt,
deswegen kommt sie mit ihren Liebhabern durcheinander.“



Nicht  zuletzt  entpuppt  sich  die  vermeintliche  Autorin  als
Hadeels Schwester. Die Schöpferin des Stückes ist bereits tot.
Auch der titelgebende Kuss bezeichnet keinen Austausch von
Zärtlichkeiten, sondern einen Kontakt mit dem Geheimdienst,
erfährt  man.  Betroffen  inszeniert  die  Schauspielertruppe
einige Szenen noch einmal neu: Kitschig sind sie nun nicht
mehr.

Infos:
http://duesseldorfer-schauspielhaus.de/de_DE/Premieren/Kuss.95
4851

Immer der Geige nach: Auf den
Spuren der wunderbaren Hilary
Hahn
geschrieben von Eva Schmidt | 31. März 2014

Hilary  Hahn  (Foto:  Michael
Patrick OLeary)
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Menschen,  die  ihrem  Star  hinterher  reisen,  jedes  Konzert
besuchen oder die Tourdaten ihres Lieblingspianisten auf Jahre
im  Kopf  haben,  sind  mir  bisher  immer  etwas  seltsam
vorgekommen. Die haben wohl zu viel Zeit, habe ich gedacht,
wenn sie Konzertsäle in ganz Europa aufsuchten, nur um ihren
angebeteten Musiker zu hören.

Bei der Geigerin Hilary Hahn könnte ich selbst fast schwach
werden. Vor Jahren begleitete ich eine Freundin zu einem ihrer
Auftritte und er kam mir irgendwie überirdisch vor. Ich weiß
nicht mehr, was gespielt wurde, ich weiß nur noch, dass ich
dachte: Diese zierliche, fast scheue Person produziert Töne,
die nicht mehr von dieser Welt sind. Als nun ein Konzert von
Hilary  Hahn  in  meiner  Heimatstadt  Düsseldorf  angekündigt
wurde, wusste ich gleich: Da muss ich unbedingt hin. Dabei war
mir völlig gleichgültig, welches Programm Hilary Hahn in der
Tonhalle beim Konzert der Freunde und Förderer spielen wollte,
eine „Sternstunde“ würde es für mich bestimmt werden.

Ich  bin  keine  Musikkritikerin  und  möchte  hier  auch  keine
Rezension verfassen. Ich konnte auch gar nicht mitschreiben,
weil ich bereits nach drei Takten mit den Tränen kämpfte, da
Hilary die Geige so hoch und klar und sehnsüchtig singen ließ.
Dabei weine ich nicht einmal bei Kitschfilmen, höchstens bei
„Vom Winde verweht“.

Es sei allerdings verraten, dass Hahn das Konzert für Violine
und Orchester von Johannes Brahms spielte begleitet vom HR-
Sinfonieorchester  unter  Paavo  Järvi.  Das  Stück  dauerte  38
Minuten. Hilary Hahn und ihre Geige verschmolzen zu einem
Wesen. Ihr Oberteil glitzerte und ihr Rock schwang mit der
Melodie.  In  all  ihrer  musikalischen  Perfektion  wirkte  sie
unprätentiös, vergnügt und beinahe sportlich. Dort, wo Brahms
„Zigeunermusik“ zitierte, hüpfte sie ein paar Schritte über
die Bühne und man spürte ihr Temperament, das durch Disziplin
geformt, eine zielgerichtete Kraft in den Saal verströmte. Die
Geige sang, die Geige tanzte. Energie und Gefühl befanden sich
genau  im  richtigen  Mischungsverhältnis.  Das  Publikum  war



äußerst gespannt und still, es gab Momente, da blieben sogar
die sonst unvermeidlichen Huster aus.

Doch plötzlich, viel zu schnell, war der Spuk wieder vorbei,
die Tonhalle jubelte bravo und die Teufelsgeigerin bekam einen
Blumenstrauß. Pause und Signierstunde. Im zweiten Teil brauste
dann  Bruckners  dritte  Symphonie  (Ich  habe  nicht  ganz
verstanden, in welcher Fassung) über die Köpfe hinweg und die
Bläser machten sich deutlich bemerkbar. Aber das übertönte nur
die  Leere  vorne  auf  der  Bühne,  wo  die  Geigerin  gestanden
hatte. Denn Hilary war schon weg.

Aber zum Glück kann ich am 13. Mai ins Dortmunder Konzerthaus
reisen: Dort gastiert Hilary Hahn, begleitet von dem Pianisten
Cory  Smythe,  u.a.  mit  Werken  von  Schönberg,  Schubert,
Telemann.

Abgrund  der  Seele:  Auch
Stevensons  „Schatzinsel“
liegt  in  neuer  Übersetzung
vor
geschrieben von Frank Dietschreit | 31. März 2014
Jüngst  wurden  einige  gewichtige  Neuübersetzungen  aus  dem
Englischen vorgelegt. Kürzlich besprachen die Revierpassagen
neue deutsche Fassungen von T.C. Boyles „Wassermusik“ und von
Joseph Conrads „Lord Jim“. Hier geht es abermals um einen
Klassiker: „Die Schatzinsel“ von Robert Louis Stevenson.

Ob Mark Twain oder Marcel Proust, Henry James oder Bertolt
Brecht: Sie alle haben „Die Schatzinsel“ geliebt und sich von
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Robert  Louis  Stevensons  Reise  in  den  Abgrund  der  Seele
inspirieren lassen. Denn die Fahrt der „Hispaniola“ geht ja
nicht nur zu einer exotischen Insel, sondern ins Herz der
finstersten Gemeinheit, dahin, wo nur noch nackte Geldgier und
purer Neid herrschen.

Wenn die um Long John Silver versammelten Piraten vom mutigen
Jim Hawkins und seinen Freunden daran gehindert werden, sich
den sagenumwobenen Schatz des Käptn Flint anzueignen, geht es
nicht nur um ein blutiges Abenteuer, sondern um den Verlust
aller Illusionen. Überleben kann nur, wer schlau ist und vor
List und Tücke nicht zurückschreckt.

Was  anderswo  als  Weltliteratur  gilt,  wurde  in  Deutschland
bisher zumeist als Jugendbuch gelesen und in gekürzter oder
kindlich eingedampfter Weise übersetzt. Die Neuübersetzung von
Andreas Nohl begeistert dagegen nicht nur mit großer Werktreue
und  vorsichtig  modernisierter  Wortwahl,  sondern  auch  mit
vielen  Hintergrundinformationen,  Worterklärungen  und
Erläuterungen  nautischer  Begriffe.

So erkennen wir endlich Stevensons Roman als das, das er immer
war: ein literarischer Geniestreich und ein Meisterwerk der
Moderne. Höchste Zeit, noch einmal mit all den dubiosen und
verkommenen, seriösen und skurrilen Figuren in See zu stechen
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und die Schatzsuche noch einmal ganz neu zu beginnen. Wie
recht Italo Calvino doch hatte, als er meinte: „Ich liebe
Stevenson, es gibt einem das Gefühl des Fliegens.“

Robert  Louis  Stevenson:  „Die  Schatzinsel“.  Roman.
Neuübersetzung von Andreas Nohl. Carl Hanser Verlag, München,
384 Seiten, 27,90 Euro.

Kent Nagano und Kit Armstrong
überraschen  in  Essen  mit
Berlioz und Liszt
geschrieben von Werner Häußner | 31. März 2014

Kent Nagano. Foto: Leda and
St-Jacques/Sony Classical

Über  dem  Konzert  stand  nicht  die  glutvoll  goldene  Sonne
Italiens,  sondern  das  kühle  blaue  Licht  des  griechischen
Gebirges.  Kent  Nagano  und  das  Orchestre  symphonique  de

https://www.revierpassagen.de/24004/erwartung-und-kontrast-kent-nagano-und-kit-armstrong-ueberraschen-in-essen-mit-berlioz-und-liszt/20140326_1430
https://www.revierpassagen.de/24004/erwartung-und-kontrast-kent-nagano-und-kit-armstrong-ueberraschen-in-essen-mit-berlioz-und-liszt/20140326_1430
https://www.revierpassagen.de/24004/erwartung-und-kontrast-kent-nagano-und-kit-armstrong-ueberraschen-in-essen-mit-berlioz-und-liszt/20140326_1430


Montréal  durchleben  in  der  Essener  Philharmonie  Hector
Berlioz‘  „Symphonie  fantastique“  nicht  als  fiebriges
Passionsstück. Sie richten den Blick auf die Exaltationen,
Leidenschaften  und  Schmerzen  dieser  ur-romantischen
Komposition, als säßen sie auf den Rängen eines Amphitheaters,
während unten eine Tragödie spielt. Eine erhabene Tragödie,
kein heißblütiges Melodram.

Kent Nagano hat einen höchst präzisen, höchst reflektierten
Zugang zu solchen Werken. Er ist kein „Bauch“-Musiker, der
sich in die elegischen und grotesken, die hochfahrenden und
depressiven Seiten hineinwirft, die Berlioz in fünf Sätzen
aufblättert. Er betrachtet diese Seelen-Landschaft nicht, als
habe sie Eugene Delacroix mit sattfarbigem Schwung auf die
Leinwand geworfen, sondern als habe – sagen wir einmal – der
Goethezeit-Maler  Jakob  Philipp  Hackert  eine  ordentlich
gegliederte, kühl beleuchtete Landschaft gemalt.

Oder,  musikalisch  gesprochen:  Bei  Nagano  führt  eher  der
lichte,  erhabene  Tonfall  des  von  Berlioz  hochverehrten
Christoph  Willibald  Gluck  Regie,  nicht  der  brodelnde
Hexenkessel eines Franz Liszt. Frisch und durchsichtig wirkt
der  Klang  des  Orchesters  aus  Montréal.  Hier  interessieren
Entwicklungen, Dissoziationen von Klang und Form, Reibungen
und Verschränkungen des Materials. Kochende Emotionen, Wahn
und Rausch, Bizarres und Magisches treten unter diesem nahezu
perfekt  gestalteten  Klanggewand  nicht  offen  hervor:  Es
scheint, als verhülle ein kostbar-leicht gewebter Stoff ihre
brutale Unmittelbarkeit.

Wer sich auf diesen distanzierten Zugang zu Berlioz einlässt,
muss zunächst Askese üben: Das Idyllische und das Fiebrige im
zweiten Satz haben keine Farbe. Der „Szene auf dem Lande“
fehlt  der  melancholisch  träumende  Duft,  den  eine
spannungsreiche  Agogik,  das  Spiel  mit  Pause,  Fermate  und
melodischem Bogen erzeugt. In der psychedelischen Wahnwelt des
Finalsatzes  sind  weder  die  klanglichen  Extreme  etwa  von
Klarinette  und  Fagott  ausgereizt,  noch  spielt  das  –



ausgezeichnet disponierte – Blech mal so richtig „dirty“.

Aber die Belohnung lässt auch nicht auf sich warten: Nagano
weiß ja, was er tut, sein Tauschgeschäft zeitigt Früchte. Er
führt  konsequent  weiter,  was  einst  Lorin  Maazel  mit  dem
Sinfonieorchester  des  Bayerischen  Rundfunks  schon  einmal
durchexerziert  hat:  Gegen  alle  Kritik  an  den  formalen
Dispositionen gibt er Berlioz vor dem Hintergrund Beethovens
die Würde als Symphoniker zurück. Hier erklingt eben nicht
romantische Stimmungsmusik, sondern trotz aller „idée fixe“
ein auch aus seiner Form heraus faszinierendes Werk. Und um
diese Erkenntnis nicht durch den überwältigenden Effekt zu
übertönen, übt Nagano überlegte Zurückhaltung. Die Münchner
mochten ihn deswegen nicht – aber wer sagt, dass an der Isar
das Urmaß musikalischen Denkens definiert wird?

Mit dem 21jährigen Kit Armstrong hat Nagano einen Partner für
Franz Liszts Zweites Klavierkonzert gefunden, der es ihm in
der  Verweigerung  des  Naheliegenden  gleich  tut.  Hei,  wie
könnten die Finger fliegen, wie könnte das Pathos prunken, wie
könnte der mondäne Virtuose sein Publikum becircen! Nichts
dergleichen bei dem sehr ernsten, einmal zu reif, dann wieder
fast kindlich schüchtern wirkenden Armstrong: Wie absichtslos
verwebt er die Arpeggien des Beginns aufs Delikateste mit dem
Orchester.

Wie glücklich geben und nehmen sich die Musiker aus Montréal
und der Solist die Motive und Stimmungen gegenseitig weiter.
Wie geschmackvoll finden sich die kontrollierte Noblesse des
Pianisten und der fein-sonore Ton des Solo-Cellos zu intimer
Salonmusik zusammen. Hier wird eher über Liszt meditiert als
Material  lustvoll  ausgestellt.  Für  jeden  Freund  saftigen
Musizierens enttäuschend, wer aber subtile Zwischentöne und
einen  moderat-unkonventionellen  Zugang  liebt,  wird  reich
beglückt.  Auch  in  seiner  Zugabe  hält  sich  Kit  Armstrong
konsequent  von  virtuosem  Auftrumpfen  fern:  eine  zart
sinnierende  Liszt-Miniatur  statt  einer  beifallheischenden
Glanznummer.



Mit Claude Viviers „Orion“ bringt das Orchester einen Blick
auf  Kanadas  zeitgenössische  Musik  mit:  Der  1948  geborene
Vivier  studierte  unter  anderem  in  Köln  bei  Karlheinz
Stockhausen,  ließ  sich  von  östlich-asiatischer  Musik
inspirieren und kam 1983 durch einen Mord in Paris ums Leben.
Das knapp viertelstündige Werk, 1980 vom Montréaler Orchester
unter seinem damaligen Chef Charles Dutoit uraufgeführt, setzt
ausgiebig  Schlagwerk  ein,  aber  der  Solo-Trompete  ist
vorbehalten,  eine  Melodie  vorzustellen,  die  in  sechs
Abschnitten verarbeitet wird. Das klingt, wie es eben in den
achtziger Jahren geklungen hat: tonal gezügelt, klangverliebt
und in ahnungsvoller Ruhe meditierend. Ein Konzert, das in der
Sicht auf Berlioz wie auf Liszt aufschlussreich ent-täuschte.

Von der Ruhr nach Wien: Karin
Bergmann  am  Burgtheater,
Tomáš  Netopil  an  der
Staatsoper
geschrieben von Werner Häußner | 31. März 2014
Das Wiener Burgtheater hat sich in den letzten Wochen über
einen Mangel an Schlagzeilen nicht beklagen können – wohl aber
über ihren Inhalt: ein weitreichender Finanzskandal, dubiose
Praktiken  in  der  Geschäftsführung,  der  Rausschmiss  von
Direktor  Matthias  Hartmann,  das  Bekanntwerden  üppiger
Zusatzgagen  und  Produktionskosten,  drohende
Steuernachzahlungen  in  Millionenhöhe,  ebenso  ein  deftiges
Minus in der Bilanz. Nun soll es eine Frau aus dem Revier
richten: Karin Bergmann leitet das größte Ensembletheater der
Welt interimistisch bis 2016. Die 60jährige, die sich selbst
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als  „Theaternarr  seit  Jugendtagen“  beschreibt,  stammt  aus
Recklinghausen. Zum ersten Mal steht mit Bergmann eine Frau an
der Spitze des Burgtheaters.

Aus  Recklinghausen
nach  Wien:  Karin
Bergmann.  Foto:
Reinhard  Werner,
Burgtheater

Das Ensemble habe sie mit tosendem Applaus begrüßt, hieß es in
der österreichischen Presse. An der Burg ist Bergmann keine
Unbekannte:  Sie  kam  schon  1986  mit  Claus  Peymann  als
Pressesprecherin  ans  Haus.  1993  holte  sie  Intendant  Rudi
Klausnitzer als Pressesprecherin und Direktionsmitglied an die
Vereinigten  Bühnen  Wien,  bis  sie  1996  in  den  gleichen
Funktionen zu Klaus Bachler an die Volksoper Wien wechselte.

Als Bachler 1999 an das Burgtheater berufen wurde, nahm er
Karin  Bergmann  als  stellvertretende  Direktorin  mit.  2008
übernahm er parallel zum Burgtheater die Münchner Staatsoper;
Bergmann führte für ihn in Wien die Geschäfte und organisierte
den Übergang zur Matthias Hartmann, bei dem sie als seine
Stellvertreterin noch in der ersten Spielzeit 2009/10 blieb.
Bergmanns  Theaterlaufbahn  hatte  1979  unter  Peymann  am



Schauspielhaus  Bochum  begonnen.

Für  die  Interims-Direktorin  geht  es  nun  darum,  das
wirtschaftlich  schlingernde  Haus  zu  stabilisieren  und  die
Spielzeit 2014/15 zu planen. Ob sie sich für die Zeit nach
2016  auf  die  Burgtheater-Direktion  bewerben  wird,  ließ
Bergmann im Interview noch offen.

Tomás  Netopil  dirigiert  in
Wien und Dresden. Foto: TUP

Auch für Tomáš Netopil zeigen die Wegweiser nach Wien: Der
Essener  Generalmusikdirektor  debütiert  an  der  Wiener
Staatsoper.  Am  5.,  10.  und  13.  September  leitet  er  drei
Aufführungen  von  Antonín  Dvořáks  „Rusalka“  mit  Kristine
Opolais als Rusalka und Piotr Beczala als Prinz. Auch die
Dresdner Semperoper hat eine Neuproduktion mit Netopil am Pult
angekündigt: Am 18. Oktober hat an der Elbe Leoš Janáčeks „Das
schlaue Füchslein“ in einer Regie von Frank Hilbrich Premiere,
bis 9. Dezember folgen sechs weitere Aufführungen.

Man  wird  sehen,  ob  Netopil  die  „Rusalka“  auch  nach  Essen
bringen wird – in seine Linie slawischer Opern würde das Werk
passen. Freilich war „Rusalka“ erst 2012 in Gelsenkirchen zu
sehen: Aus dem breiten slawischen Repertoire gäbe es durchaus
Werke, die seit Jahren nicht – oder noch nie – im Ruhrgebiet
zu erleben waren.

http://www.semperoper.de/
http://www.revierpassagen.de/8919/kleine-nixe-mit-groser-sehnsucht/20120502_2237


In einer Welt ohne Halt und
Gewissheit:  Joseph  Conrads
„Lord Jim“ neu übersetzt
geschrieben von Bernd Berke | 31. März 2014
Welch ein machtvoller Roman! Man spürt schon beim Einstieg den
schweren Ernst, die Größe und Tiefe. Wahrlich kein Wunder,
dass es „Lord Jim“ von Joseph Conrad zu einiger Berühmtheit
gebracht  hat.  Jetzt  liegt  der  monumentale  Titel  in  neuer
Übersetzung  vor.  Eine  lohnende  Anstrengung,  die  uns  den
Klassiker wieder näher bringen kann.

Jener Jim heuert auf dem Pilgerschiff „Patna“ an, das Hunderte
von armseligen Passagieren an Bord hat. Das Schiff, auf dem
ein wahrhaft hässlicher Deutscher das Kommando führt, ist ein
durch und durch maroder Seelenverkäufer.

Durch eine fluchwürdige Reihe von Zufällen gerät Jim (Häufig
wiederholter Ausruf oder auch Seufzer: „Er ist einer von uns“)
in eine furchtbar schuldbehaftete Lage: Es sieht ganz danach
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aus, als hätte er mit dem üblen Kapitän und ein paar anderen
Halunken vor einem vermeintlichen Schiffsuntergang frühzeitig
die  Flucht  ergriffen  und  die  schlafenden  Passagiere  ihrem
Schicksal  überlassen.  Während  der  Käpt’n  sich  vollends
davonstiehlt, ist Jim Manns genug, als einziger vor Gericht
die Verantwortung zu übernehmen. Doch sein Leumund ist damit
ein für allemal zerstört. Von der Selbstachtung gar nicht zu
reden.

Joseph  Conrad  erzählt,  zumeist  aus  der  Perspektive  des
erfahrenen Seemanns Marlow, wie die – wenn auch unwillentliche
–  Verfehlung  ein  junges,  anfangs  aussichtsreiches  Leben
zerfrisst. Schon ein Gran Verderbtheit oder auch nur Trägheit
kann,  so  erweist  sich,  alle  guten  Anlagen  nachhaltig
vergiften. Die Fährnisse auf hoher See führen allemal in kaum
auszulotende Untiefen der Seele. Hier erfährt man, wie es
gehen kann, wenn einer sich wirklich ein Gewissen macht. In
Zeiten vielfachen Gewissensverlustes ist dies also per se eine
aufrüttelnde Lektüre.

Die  Übersetzung  ergeht  sich  hie  und  da  in  wahren
Gedankenstrich-Orgien,  die  Sprache  gerät  immer  wieder  ins
Stocken und lässt geradezu körperlich spüren, wie sich Jim
selbst peinigt und quält. Unverhofft erhält er später eine
zweite Chance, indem er einen äußersten Handels-Vorposten auf
einer fernab von aller westlichen Zivilisation gelegenen Insel
betreuen  darf  und  gleichsam  ein  hoch  geachteter,  weil
„unfehlbarer“  Beschützer  der  Eingeborenen  wird.  Kann  er
dadurch sein vorheriges Versagen gleichsam tilgen? Ach!

Wenn man so will, ist „Lord Jim“ schon so etwas wie ein
Vorbote  des  Existenzialismus.  Heftiger  in  eine  böse,
grenzenlos in Unordnung geratene Welt geworfen ward bis dahin
selten  eine  andere  Figur.  Und  wie  verzweifelt,  verloren,
gottfern und von allen Menschen verlassen dieser Jim sich
fühlt: „Wer sein Schiff verliert, der verliert seine ganze
Welt; die Welt, die ihn gemacht hat, erhalten hat, versorgt
hat.“  Alle  inneren  und  äußeren  Katastrophen  sind  fortan



denkbar, jeder Halt ist trügerisch. Wenn man nun erwägt, dass
dieser Roman im Jahr 1900 erschienen ist, am Beginn eines
Jahrhunderts also, das alle (un)vorstellbaren Gräuel mit sich
gebracht hat…

Als  Triebkräfte  menschlichen  Leidens  werden  nicht  zuletzt
Neugier und Zweifel ausgemacht, zwei Haltungen, die gemeinhin
vor allem als Tugenden gelten. Doch hier wendet sich noch jede
Hoffnung  zur  Nachtseite.  Was  Wahrheit  sei,  kann  letztlich
nicht  mehr  gesagt  werden,  ein  zentraler,  lapidarer  Satz
lautet: „Es gab keine Gewissheit (…)“. Und so erscheint denn
auch Jim selbst geisterhaft undurchdringlich.

Uns Heutigen mag die schuldbeladene Gewissenserforschung allzu
herzensinnig und ausufernd erscheinen, doch man sollte sich
dieser unzeitgemäßen Mühe unterziehen. Dringlicher Hinweis im
Roman: „Erst wenn wir uns mit dem tiefsten Nöten eines anderen
Menschen  befassen,  begreifen  wir,  wie  unverständlich,
unbestimmt  und  flüchtig  die  Wesen  sind,  die  mit  uns  den
Anblick der Sterne und die Wärme der Sonne teilen.“

Joseph Conrad: „Lord Jim“. S. Fischer Verlag. Neu übersetzt
von Manfred Allié (nach der Kritischen Ausgabe, 1996 bei W.W.
Norton & Company – New York/London – erschienen). 493 Seiten.
22,99 Euro.

Brigitte  Bardot  und  die
erotische Nostalgie
geschrieben von Bernd Berke | 31. März 2014
Heute  Abend  war  Henri-George  Clouzots  Filmklassiker  „Die
Wahrheit“ (1960) im arte-Programm zu sehen. Da dachte ich
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spontan: Den schaust du dir noch einmal an. Wer spielt die
Hauptrolle? Richtig: Brigitte Bardot! Mit diesem Film wurde
sie  erstmals  auch  als  ernsthafte  Charakterdarstellerin
wahrgenommen.

Zuvor hatte die Bardot vor allem als blonde Lolita Männern –
wie  man  früher  zu  sagen  pflegte  –  „den  Kopf  verdreht“,
vorwiegend  in  nicht  allzu  ambitionierten  Filmen.
Charakteristisch schon die (deutschen) Titel wie „Gier nach
Liebe“, „Das Gänseblümchen wird entblättert“, „Und immer lockt
das Weib“ oder „Mit den Waffen einer Frau“. Da wurde ganz
anders fabuliert als im französischen Original.

Schwärmerei und Raserei

Mehr Markenzeichen ging damals nicht. In den 50ern und den
frühen  60ern  galt  die  Bardot  als  das  weibliche  Sexsymbol
schlechthin. Ihre Ehen mit Roger Vadim und Gunter Sachs wurden
legendär und zogen Klatschpresse samt Paparazzi zuhauf an.
Wohl so manche Spießer-Phantasie wurde dabei aufgestachelt.
Sie hatte das Zeug dazu, Männer zum Schwärmen oder gar zur
Raserei zu bringen.

Szene  aus  „Die  Wahrheit“
(1960):  Dominique  (Brigitte
Bardot)  bringt  den  jungen
Dirigenten  Gilbert  (Sami
Frey)  zur  Verzweiflung.  (©
ARTE  France/CPT  Holdings
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Inc.)

Wer hätte damals gedacht, dass sie schon sehr bald für den
hochintellektuellen Regisseur Jean-Luc Godard (1963 in „Die
Verachtung“) spielen würde? Und wer hätte vorausgesehen, dass
sie nach dem abrupten Ende ihrer Filmkarriere (1973) einmal
als  militante  Tierschützerin  und  als  Galionsfigur  der
französischen  Front  National,  also  der  fremdenfeindlichen
Rechtsaußenpartei,  Aufsehen  erregen  würde?  Kurzum:  Sie  ist
einem inzwischen herzlich unsympathisch geworden.

Heute sind andere Typen gefragt

Auch  erotische  Moden  haben  ihre  Zeit,  insofern  kann  man
geradezu von „erotischer Nostalgie“ sprechen. Ich kann mir
nicht  vorstellen,  dass  eine  wie  die  Bardot  heute  ähnlich
Furore  machen  würde.  Jetzt  sind  längst  andere  Frauentypen
gefragt – und andere Männertypen als damals.

Trotzdem: Wenn man ein wenig älter ist, kann man immer noch
gut  nachvollziehen,  was  damals  den  Mythos  der  Bardot
ausgemacht hat. Man ist ihr ja vielleicht selbst ein wenig auf
den  Leim  gegangen;  seinerzeit,  als  Brigitte  Bardot  ein
gehöriges Stück Zeitgeist buchstäblich verkörpert hat.

Geilheit als Generationenfrage

War  ihre  flirrend  unschuldige  und  doch  so  „sündige“
Ausstrahlung  nicht  auch  ein  Zeichen  der  Freiheit,  eine
Rebellion gegen starre Moral-Verhältnisse? Genau darum ging es
in  Clouzots  Gerichtsfilm  „Die  Wahrheit“,  der  ganz
grundsätzliche Kritik an der Justiz übt. Der Streifen hat bis
heute Bestand – nicht zuletzt wegen der grandios agierenden
Bardot. Dazu diese aufregende Pariser Atmosphäre…

Vor ein paar Jahren fiel einmal der Name Brigitte Bardot in
einem freundschaftlichen Gespräch. Ein junger Mann, der damals
auf die 30 zusteuerte noch heute (knapp) unter 40 ist, musste
bekennen, dass er den Namen Brigitte Bardot noch nie gehört



hat. Unfassbar! Da merkt man denn doch, woran die Geister sich
scheiden. Auch Geilheit ist eine Generationenfrage…

Übrigens: Im nächsten September, so sagt der Kalender, wird
Brigitte Bardot 80 Jahre alt. Kann man sich das vorstellen? Du
meine Güte! Irgendwie nicht.

Mit  Lebenslust  altern  und
sterben  –  Der  Film  „Rosie“
kommt ins Kino
geschrieben von Frank Dietschreit | 31. März 2014

Sibylle  Brunner  als  Rosie
(Bild:  Look  Now!
Filmverleih)

Rosie geht es gesundheitlich gar nicht gut. Trotzdem hat sie
keine Lust, mit dem Trinken und Rauchen aufzuhören.

Der Rat ihrer Ärzte kann ihr gestohlen bleiben und gegen die
Vorhaltungen ihrer (erwachsenen) Kinder ist sie immun. Wenn
sie schon das verbitterte Gesicht ihrer schmallippigen Tochter
Sophie sieht oder den besänftigenden Dackelblick ihres Sohnes
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Lorenz, dann wird ihr ganz anders. Rosie, obwohl bereits vom
Tode gezeichnet, ist eine lebenslustige Frau, die kein Blatt
vor den Mund nimmt und lieber sterben will als ihr viel zu
großes Haus zu verkaufen und in einem Altenheim zu vegetieren.
Rosie kämpft um ein Altern und Sterben in Würde.
Wie  schwer  das  ist,  das  zeigt  der  anrührende  Film  von
Regisseur  Marcel  Gisler.  „Rosie“  ist  ein  Kammerspiel  der
großen Gefühle, die man nicht nach außen trägt, sondern in
sich einbunkert. Ob Rosie (Sibylle Brunner), Sophie (Judith
Hofmann)  oder  Lorenz  (Fabian  Krüger),  sie  alle  schweigen
beharrlich  über  das,  was  sie  wirklich  bewegt.  Um  sie  zu
verstehen, muss der Zuschauer zwischen den Zeilen der wenigen
Worte lesen und die vom Marcel Gisler gefundenen Bildsequenzen
dechiffrieren.

Das ist manchmal ziemlich anstrengend, aber meistens auch ganz
schön aufregend. Wer sich darauf einlässt (und sich nicht vom
Schweizer  Dialekt  verstören  lässt),  wird  mit  einem
beeindruckenden und überraschenden Familienporträt beschenkt.

In Rosies Leben gibt es einige Geheimnisse, die nur langsam
ans Tageslicht kommen. Da muss sogar Lorenz staunen. Der lebt,
weit  entfernt  von  seinem  Schweizer  Familienhaus,  als
Schriftsteller in Berlin und hat sich einen Namen gemacht als
Autor  schwuler  Befindlichkeit.  Zurück  in  seinem  Heimatort,
fühlt er sich fremd und merkt gar nicht, dass ihm dort, wenn
er nur wollte, die große Liebe des Lebens begegnen könnte.

Das  Leben  könnte  so  schön  sein,  man  muss  es  nur  richtig
anpacken und den Mut haben, seine Träume zu bewahren. Doch
wovon  soll  man,  von  schuldbewussten  Kindern  in  eine
Seniorenresidenz  abgeschoben,  noch  träumen?

(Start in ausgewählten Kinos am 27. März)



Russland  gehört  zu  Kultur-
Europa
geschrieben von Rolf Pfeiffer | 31. März 2014
Ich sehe die Geschehnisse in der Ukraine und denke, das kann
doch nicht wahr sein. Jetzt ist Rußland wieder der Feind? Das
Reich  der  finsteren  und  selbstverständlich  unbelehrbaren
Despoten?  Die  ideologische  Konfrontation  schien  doch
überwunden.  Und  die   Gegenüberstellung  von  „Europa“  und
„Rußland“ ist doch geographischer Unsinn. Europa geht bis zum
Ural, natürlich liegt Moskau in Europa.

Um  nicht  mißverstanden  zu  werden:  Ich  will  hier  kein
politisches Urteil fällen. Nach meinem Eindruck haben beide
Seiten des Konflikts gravierende Fehler gemacht, die aber alle
nicht in den Untergang führen müssen. Mir geht es, ich bitte
um Entschuldigung für den bombastischen Sound, um „Kultur-
Europa“, in dem die russische Kultur größte Bedeutung hat.
Landauf,  landab  spielen  Theater  und  Konzertsäle  in  allen
europäischen Ländern Tschechow und Tschaikowsky, um nur die
beiden zu nennen; die russische Literatur hat Weltgeltung, und
in den letzten Jahren hat beispielsweise auch die vormoderne
russische  Malerei,  die  sich  mit  dem  Namen  Ilja  Repin
verbindet, im Westen wachsende Beachtung erfahren. Russische
Kultur ist, wie auch die französische oder die italienische,
Teil unserer gemeinsamen europäischen Kultur. Wie kann man
eine Nation, mit der uns kulturell viel verbindet, politisch
ausgrenzen? Nach meinem Empfinden geht das nicht. Auch deshalb
nicht, weil man den Russen Unrecht täte, die in ihrer großen
Mehrzahl fraglos vernünftige Menschen sind.

Eine  Lösung  habe  ich  nicht  –  nur  die  Hoffnung,  daß  „die
Politik“ vernünftig handelt. „Versöhnen statt spalten“, war
ein Drei-Worte-Spruch unseres ehemaligen Ministerpräsidenten
Johannes Rau. Zu seinen Lebzeiten klang das banal; doch jetzt
wäre es für alle Beteiligten die richtige Parole.
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Wie neue Lebensmittel kreiert
werden
geschrieben von Bernd Berke | 31. März 2014

Produktentwicklerin  Karin
Tischler  mit  einer  neuen
Muffin-Kreation.  (©
ZDF/SWR/Lothar Zimmermann)

Gibt es nicht schon mehr als genug verschiedene Lebensmittel?
Dieser Überfluss allüberall! Doch die Industrie muss mit immer
neuen Sorten und Einfällen aufwarten. Eine Systemfrage. Wer
rastet, der rostet. Sonst springt der Verbraucher womöglich
ab. Um das zu verhindern, gibt es „Die Lebensmittel-Erfinder“
(3Sat).

TV-Reporter Lothar Zimmermann brachte sich leider selbst über
Gebühr  in  seinen  Bericht  ein.  Er  spielte  gleichsam  den
Fragesteller und Vorkoster der Nation. Auch gab er sich gern
den Anschein, exklusiv Geheimnisse zu enthüllen. Oft genug war
er im Bild. Oft genug klangen seine Sätze ebenso auswendig
gelernt wie banal.

Das perfekte Knack-Geräusch für Kekse
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Allzu viele Hintergründe konnte er freilich nicht beleuchten.
Der  durchweg  abgesprochen  und  gestellt  wirkende  Beitrag
erschöpfte sich eher im begriffslosen Staunen und Stirnrunzeln
über einige Phänomene der Lebensmittel-Branche. Mit welchem
Aufwand Ton-Designer allein das perfekte Knack-Geräusch für
Kekse modellieren!

Im Mittelpunkt der Sendung stand die Produktentwicklerin Karin
Tischler,  die  sich  mit  dem  Team  ihrer  bei  Düsseldorf
angesiedelten Firma ständig neue Lebensmittel ausdenkt und auf
Verbrauchergeschmack wie Zeitgeist zuschneidet. Auch nationale
und regionale Vorlieben müssen bedient werden. Und den Chefs
der Lebensmittel-Firmen muss es natürlich auch zusagen.

Die Inszenierung eines Minikuchens

Frau Tischler genoss es sichtlich, ihr Ideenlabor im Fernsehen
vorführen zu dürfen. Bei Geschmacksproben war „lecker“ das
häufigste Wort. Aber hinter den Kulissen geht es sicherlich
professionell zu. Da werden trendgerechte Minikuchen nach US-
Vorbild inszeniert, auf dass die kalorienreiche Versuchung gar
groß werde.

Man sah also, wie in langwierigen Versuchsreihen neue Cupcakes
(Muffins  mit  Cremehäubchen)  entstanden  –  im  Auftrag  einer
Großbäckerei.  Wirkliche  Geheimnisse  wurden  dabei
selbstverständlich nicht verraten; auch nicht bei Abstechern
zum Schoko-Hersteller Ritter Sport, wo Lebensmittel-Ingenieure
eine neue Kokos-Sorte entwarfen, und zu Pulmoll, wo man Stevia
statt Zucker als Süßungsmittel erprobte. Keine leichten Jobs.
Die Floprate für neue Lebensmittel liegt bei über 75 Prozent…

Die Wurst, in der der Senf schon drin ist

Der  Reporter  verfolgte  auch  einen  kreationswilligen
Stuttgarter Metzger bei seinem Bemühen, neue Sachen auf den
Markt zu bringen, beispielsweise eine Wurst („Stuggi“), in der
der  Senf  schon  drin  ist,  und  frittierte  Maultaschen
(„Schwaben-Chips“).  Der  liebenswerte  Tüftler  hat



wahrscheinlich  kaum  eine  Chance  gegen  Konzerne  und  ihre
Forschungsabteilungen. Geradezu rührend war es zu sehen, wie
er seine Ideen bei der Münchner Backmesse anpreisen wollte.
Aber vielleicht gelingt ihm ja noch der große Glücksgriff.

Märchenhafter Realismus: T.C.
Boyles Roman „Wassermusik“ in
Neuübersetzung
geschrieben von Frank Dietschreit | 31. März 2014

Mit der Präzision eines Schweizer Uhrwerks
veröffentlicht T. C. Boyle seit 30 Jahren
in  kurzen  Abständen  seine  Romane  und
Erzählungen.

Bei diesem Schreibrausch des US-Autors ist sein 1982 in einem
Kleinverlag  erschienenes  Debüt  „Wassermusik“  fast  in
Vergessenheit  geraten.  Zu  Unrecht,  wie  jetzt  eine
Neuübersetzung  belegt.

Boyle reist mit dem Afrika-Forscher Mungo Park ins Herz der
Finsternis und beutet dessen Aufzeichnungen poetisch aus. Weil
Mungo  Park  von  seiner  zweiten  Niger-Expedition  (1806)  nie
wieder  zurückgekehrt  ist,  kann  Boyle  das  im  Dunkeln  der
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Geschichte liegende Scheitern nach Belieben ausschmücken.

Ein parallel verlaufender Handlungsstrang spielt in England.
Im Mittelpunkt: Ned Rise, der stets Glück im Unglück hat,
sogar  seine  eigene  Hinrichtung  am  Strick  überlebt  und  im
Leichenschauhaus zu neuem, frechem Leben erwacht. Ned Rise ist
eine ins Groteske gewendete Oliver-Twist-Figur, ein Satiriker
der sozialen Verwerfungen.

Wie  es  Boyle  es  gelingt,  den  (frei  erfundenen)
Überlebenskünstler Ned Rise und den (historisch verbürgten)
Afrika-Forscher Mungo Park literarisch zusammenzubringen, das
ist ganz großes Erzähl-Kino, komisch, abenteuerlich, berührend
und  unvergesslich.  Eine  wild  wuchernde  Geschichte,  die
zwischen märchenhafter „Tausend-und-einer Nacht“-Fantasie und
sozialkritischem  Charles-Dickens-Realismus  angesiedelt  ist.
Großartig.

T.C.  Boyle:  „Wassermusik“.  Roman.  Neuübersetzung:  Aus  dem
amerikanischen Wnglisch von Dirk van Gunsteren. Carl Hanser
Verlag, München 2014, 576 Seiten, 24,90 Euro.

Ansichten  eines
Hörbuchjunkies  (8):  Der
Hundertjährige,  bei  dem  es
nie langweilig wird
geschrieben von Rudi Bernhardt | 31. März 2014
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Nun kommt das 100-jährige Chaos
auch als Film: Jonas Jonassons
Erstling, der mich als Hörender
platt  machte.  Das  muss  ich
sehen.

Allan Karlsson soll zum so sehr
besonderen  Anlass  seines  100.
Geburtstages  ein  Fest  im
Altenheim  von  Malmköpping
gegeben  werden,  eine
Vorstellung,  der  Allan  nur

ungern  und  missvergnügt  entgegen  sieht.  Und  so  fasst  der
ungewöhnlich  rüstige  ältere  Herr  einen  wegweisenden
Entschluss.  Er  öffnet  das  Fenster  seines  Altenwohnraumes,
zwängt seine Gestalt trotz zugegebenermaßen rostiger Gelenke
durch die Öffnung und entweicht in eine ihm fast unbekannt
gewordene  Freiheit.  Wie  der  Titel  schon  sagt:  „Der
Hundertjährige, der aus dem Fenster stieg und verschwand“.

Und dann beginnt eine Handlung, deren Absurdität nur einer
übertreffen kann, der Autor Jonas Jonasson selbst, was er auch
mit dem Nachfolgewerk „Die Analphabetin, die rechnen konnte“
tat.  Doch  noch  sind  wir  bei  Allan,  der  seine
bewegungsallergische Gestalt hinaus in die nahe Ferne bewegt
und  an  einer  Bushaltestelle  die  erste  Begegnung  mit
menschlichen Wesen der Gegenwart hat. Mit einem jungen Mann,
der  Allan  bittet,  mal  kurz  auf  seinen  Trolleykoffer
aufzupassen,  während  er  sich  im  WC  erleichtern  will.

Gutmütig willigt der alte Mann ein, klettert aber, als der
Jüngling nicht schnell genug zurückkehrt, in den pünktlich
eintreffenden  Bus  Richtung  Strängnäs  und  entschwindet,  mit
Koffer und Inhalt, der aus sehr viel Geld besteht, wie sich
später herausstellt.

Nun beginnt sich um Allan, während er sich immer weiter vom
behaglichen Altenheim entfernt, ein Freundeskreis zu scharen,
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der  seinesgleichen  sucht.  Es  beginnt  mit  dem  70-jährigen
Forstdieb Julius Jonsson, bei dem der gutherzige Kofferdieb
einkehrt und alsbald wieder von dem ihn wütend verfolgenden
Jüngling eingeholt wird, den die beiden Greise aber ungewollt
nach kurzem Kampf einfrieren, weil sie vergessen, die Kühlung
im Gefrierraum abzustellen, in den sie den Ganoven, Mitglied
einer Rockerbande, einsperren.

Der sich zufällig erweiternde Freudeskreis gewinnt Julius, den
Langzeitstudenten, hinzu, den ehemaligen Imbissbudenbesitzer
Benny Ljungberg und die einsam auf ihrem Hof lebende Gunilla
Björklund, auch „die Schöne Frau“ genannt, die eine aus einem
Zoo in Växjö entflohene Elefantendame namens „Sonja“ ständig
mit sich führt. Später gesellen sich noch der Rockerbandenchef
und der ermittelnde Polizeibeamte dazu, der eine, weil er
seinen  Kindheitsfreund  in  der  schrillen  Gesellschaft
wiedertrifft, der andere, weil er die Nase voll hat vom Leben
des Beamten.

Zwischen die krassen Ereignisse rund um den wachsenden Kreis
irrer Neuzeitgenossen streut Jonasson die Rückblenden auf das
lange Greisenleben, vom begabten Jung-Sprengmeister, über den
beiläufigen Geistesblitzer, der das Manhattan-Projekt in Los
Alamos rettet und zum besten Kumpel von Harry Truman wird, mit
Zwischenstation in China, wo er Maos Frau vor den bösartigen
Attacken der Chiang Kai-chek-Gattin bewahrt bis zum Gefängnis
in Teheran, wo Allan den staatsbesuchenden Churchill von einem
fiesen Attentat bewahrt. Ach ja, und Stalin trifft er auch…

Episch breit und nie breit getreten, keine Sekunde langweilig,
bunt und schrill wandert die Geschichte durch die Jahrzehnte,
geleitet  von  einem  zunächst  beschränkt  wirkenden  Helden,
dessen unbedarfte Art ihn stets die direktesten Wege gehen
lässt, und der dabei über Brücken läuft, die kein anderer
erkennt. Beiläufig zupfen Jonassons Figuren schier allem, was
hohen Rang oder historischen Wert hat und an Institutionen,
die mehr um ihrer selbst als wegen ihres gesellschaftlichen
Gewichts existent gehalten werden, jede erdenkliche Maske der



Seriosität ab.

Peter Weis‘ sonores Organ erzählt über 13 Stunden lang, als
sei es sein eigenes Leben…

Jonas Jnasson: „Der Hundertjährige, der aus dem Fenster stieg
und verschwand“. Gelesen von Peter Weis. 13 Stunden und 25
Minuten. Der Hörverlag.

Kinostart: 20. März 2014 (u. a. Camera und Cinestar (Dortmund)
/ UCI, Union und Casablanca (Bochum) / Cineworld (Lünen) /
Schauburg (Gelsenkirchen) / CinemaxX und Lichtburg (Essen))

Ausstellungen im Kreis Unna:
Schwierige Verhandlungen über
das Schloss Cappenberg
geschrieben von Bernd Berke | 31. März 2014
Über zwei wichtige Ausstellungsstätten verfügt der Kreis Unna
am Ostrand des Ruhrgebiets: Schloss Cappenberg in Selm und
Haus Opherdicke in Holzwickede. Doch vor allem in Cappenberg
dräuen nun Schwierigkeiten, die eine Kulturpolitik der kleinen
Schritte erfordern.

Das Schloss gehört Sebastian Graf von Canitz. 1985, also vor
fast 30 Jahren, hat sein Vater mit dem Landschaftsverband
Westfalen-Lippe  (LWL)  ausgehandelt,  dass  größere  Teile  des
Gebäudes als Ausstellungsfläche genutzt werden dürfen – gegen
entsprechende Miete, versteht sich. An diese Verträge hat sich
der Kreis Unna angeschlossen und seither viele sehenswerte
Kunstschauen auf dem Schloss präsentiert. Die Miete teilt man
sich mit dem LWL, der im Schloss historische Zeugnisse über
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den Freiherrn vom Stein zeigt.

Bei Ausstieg drohen hohe Kosten

So weit, so gut. Bald aber könnte es ungemütlich werden. Denn
Ende 2015 läuft der Vertrag aus. Problem: Das Papier sieht
vor,  dass  LWL  und  Kreis  Unna  umfangreiche,  womöglich
millionenschwere Restaurierungen am Gebäude bezahlen müssen,
falls sie aus dem Kontrakt aussteigen. Da hat man damals wohl
reichlich sorglos verhandelt. Es waren andere Zeiten…

Schloss Cappenberg in Selm,
Teilansicht. (Foto von 2009:
Bernd Berke)

Dr. Thomas Wilk, Kulturdezernent (und Kämmerer) des Kreises
Unna, findet, dass der Kreis allein schon deshalb an einer
Fortsetzung  der  Ausstellungstätigkeit  interessiert  sein
sollte.  Eine  Vertragskündigung  könnte  die  öffentliche  Hand
erst einmal teurer zu stehen kommen als weitere Mietzahlungen
(derzeit 90000 Euro pro Jahr, allein für den Kreis). Mal ganz
davon abgesehen, dass es gilt, eine kulturelle Attraktion zu
erhalten,  die  Besucher  aus  ganz  NRW  anzieht.  Doch  eine
Fortsetzung  des  Vertrags  „um  jeden  Preis“  werde  es  nicht
geben,  so  Wilk  kurz  vor  einer  Sitzung  des
Kreiskulturausschusses,  dem  er  seine  Sicht  der  Dinge
nichtöffentlich  darlegen  wollte.

Konfliktstoff vor der Renovierung
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Wie auch immer. Das Schloss muss auf jeden Fall gründlich
renoviert werden. Zur Zeit wird ein von allen beteiligten
Seiten  paritätisch  bezahltes  Gutachten  erstellt,  das  die
Schäden auflistet (bis hin zu undichten Fenstern und marodem
Parkett). Anschließend müssten der Graf, der LWL und der Kreis
Unna sich einigen, welcher Seite welche Kosten zuzurechnen
sind. Da wird mancher Konfliktstoff zu entschärfen sein.

Dezernent Wilk stellt klar, dass der Kreis Unna keinesfalls
Investitionen in die Gebäude-Substanz tragen kann. Dies und
der  (vorgeschriebene)  barrierefreie  Umbau  seien  Sache  der
gräflichen Familie. Um ausstellungsspezifische Kosten wird der
Kreis  allerdings  schwerlich  herumkommen.  Man  will  den
Gesamtaufwand reduzieren, indem man weniger Fläche anmietet
als  die  bisherigen  1067  Quadratmeter  (davon  rund  600  qm
Ausstellungsfläche).

Eins steht – selbst bei geschickt oder glimpflich absolvierten
Verhandlungen – schon heute fest: Ausstellungen auf Schloss
Cappenberg werden künftig wohl kleinere Dimensionen und einen
anderen Zuschnitt haben als bisher.

Die Befindlichkeit des Kunstsammlers

Weitere  Kulturbaustelle  des  Kreises  ist  immer  noch  die
teilweise  hochkarätige  Kunstsammlung  des  Wiesbadeners  Frank
Brabant. Schon seit einigen Jahren bemüht man sich, über ein
Stiftungsmodell  umfangreiche  Bestände  nach  Holzwickede  zu
holen.  Mehrere  Ausstellungen  mit  Brabant-Leihgaben  im  Haus
Opherdicke  haben  ahnen  lassen,  dass  dies  ein  lohnendes
Unterfangen ist. Die nächste Schau folgt ab April.



Kunstsammler  Frank  Brabant
(2. v. li.) im August 2012
bei  einer  Ausstellungs-
Vorbesichtigung  im  Haus
Opherdicke.  (Foto:  Bernd
Berke)

Entsprechende  Stiftungsverträge  sind  eigentlich  schon  seit
Jahren ausformuliert und praktisch unterschriftsreif. Dennoch
sind  die  Gespräche  seit  langem  ins  Stocken  geraten.
Kulturdezernent Thomas Wilk sieht dafür vor allem emotionale
Gründe. Beim Besuch in Wiesbaden habe er gemerkt, welch ein
leidenschaftlicher  Sammler  Frank  Brabant  ist.  Es  tue  ihm
offenbar  in  der  Seele  weh,  sich  dauerhaft  von  Stücken  zu
trennen, die seine gesamte Wohnung über und über anfüllen.

Auf diese Befindlichkeit soll nun noch mehr Rücksicht genommen
werden.  Wilk  plädiert  dafür,  dass  man  jede  zeitliche
Festlegung und erst recht jeden Zeitdruck aus den Gesprächen
„herausnehmen“ müsse. Der jetzt 75-jährige Sammler könne ganz
sicher sein, dass zu seinen Lebzeiten der gesamte Kunstbesitz
bei  ihm  verbleibe.  Erst  nach  seinem  Tod  würde  das
Stiftungsmodell in Kraft treten und einen wesentlichen Teil
der Schätze in Holzwickede beieinander halten.

Nach  Lage  der  Dinge  werden  die  Westfalen  freilich  teilen
müssen.  Kürzlich  hat  Brabant  dem  Landesmuseum  an  seinem
langjährigen  Wohnort  Wiesbaden  einen  wertvollen  Jawlensky
(„Helene im spanischen Kostüm“, 1901/02) geschenkt. Wenn das
kein Signal ist! Auch Brabants Geburtsort Schwerin soll einmal
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etliche Bilder erhalten. Keine geringfügige Konkurrenz.

Kleists  „Amphitryon“  in
Bochum:  Von  Göttern  und
Gatten
geschrieben von Katrin Pinetzki | 31. März 2014
Ach, was für ein Schluss: Alkmenes bedeutungsvoller Seufzer am
Ende des „Amphitryon“. Auf dieses letzte „Ach“ läuft alles
hinaus, es ist der Höhe- und Wendepunkt – und für Alkmene der
Beginn eines neuen Lebens mit einer bitteren Erkenntnis:  Der
vergötterte Gatte ist in Wirklichkeit auch nur ein Mensch, der
dem  Idealbild  selten  gerecht  wird.  In  den  Bochumer
Kammerspielen inszenierte Lisa Nielebock Kleists „Amphitryon“
ganz pur, klug komprimiert und temporeich auf seinen komischen
Kern fokussiert.

Sascha Gross‘ Bühne macht dem Publikum schon zu Beginn klar,
worum es geht: Um die Frage nach dem wahren Gesicht, dem
wahren  Wesen  der  Menschen  –  und  Dinge.  Eine  riesige
Spiegelwand dominiert den Bühnenraum. Sie steht auf Rollen,
bald  wird  sie  sich  drehen  und  drehen,  bis  den  handelnden
Figuren  und  den  Zuschauern  alle  Sinne  verwirren.  Auf  der
Rückseite der Spiegelwand sieht man ein stabiles, hölzernes
Gerüst.  Welche  Seite  die  richtige  ist,  lässt  sich  nicht
beantworten – Spiegel und Gerüst funktionieren nur zusammen.

Bei Amphitryon liegen die Dinge da schon komplizierter. Als
der  Feldherr  der  Thebaner  von  einer  siegreichen  Schlacht
zurückkehrt, muss er erkennen, dass offenbar ein Doppelgänger
ihm den Triumph des Sieges genommen und bereits am Vorabend
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mit  Frau  und  Hof  gefeiert  hat.  Gattin  Alkmene,  noch  ganz
berauscht  von  der  Liebesnacht,  kann  und  will  nicht
akzeptieren, dass sie den eigenen Gatten nicht erkannt haben
soll, erfüllte er nach langer Abwesenheit doch genau ihre
Sehnsüchte und Erwartungen.

Der  Doppelgänger  heißt  Jupiter,  gemeinsam  mit  seinem
Götterkollegen Merkur ist er gekommen, um in Theben Herzen zu
brechen und Verwirrung zu stiften. Oder kam er etwa, um den in
Identitätsfragen etwas einfältigen Menschen eine Lektion zu
erteilen: Du bist nicht nur, was du glaubst, sondern auch, was
die anderen in dir sehen? Jupiters wahre Motive werden nicht
ganz klar in der Inszenierung, die darauf abhebt, die Handlung
– das Verwechslungsspiel – der Auflösung entgegen zu treiben,
ohne sich von ihr treiben zu lassen.

In kurzweiligen, sogar fesselnden anderthalb Stunden kosten
die Akteure jede Gelegenheit zum Witz aus: Während Alkmene und
Jupiter  in  Amphitryon-Gestalt  im  Hintergrund  Versöhnung
feiern, wackelt und rumpelt die ganze Spiegelwand – und im
Vordergrund pfeift Merkur  „Großer Gott, wir loben dich“,
 sicher zur Erheiterung vieler Schüler, die diese Inszenierung
hoffentlich erleben werden. Sie werden staunen, wie lebendig
und modern fünfhebige Jamben klingen können.

Und die Schauspieler ziehen nicht nur sprechend alle Register.
Marco Massafra als Amphitryon und Nicola Mastroberardino als
Jupiter spielen die Kontraste zwischen ihren Figuren deutlich
aus:  Dieser  eher  ein  pflichtbewusster,  ernster  Langweiler,
jener ein draufgängerischer Charmebolzen. Therese Dörr zeigt,
wie ihre Alkmene zwischen existenziellen Gefühlen hin und her
geworfen  wird:  Wut  und  Glückseligkeit,  Unsicherheit  und
Überzeugung, Liebe und Hass.

Extra-lauten Applaus erhielt in der Premiere Roland Riebeling
als Amphitryons Diener Sosias. Seine komisch angelegte Figur
bringt eine weitere Ebene in das Spiel mit Identitäten. Sosias
erkennt als erster, dass die Götter Identitätsklau begehen und



reagiert  darauf  höchst  menschlich  –  als  Wendehals,  der
blitzschnell bereit ist, die Seiten zu wechseln, und das sogar
zu Recht: Schließlich dient er weniger einer Person als einem
Funktionsträger.

Doch Menschen, sogar Götter wollen nun einmal um ihrer selbst
willen  geliebt  werden.  Ein  klassischer  Konflikt,  der  seit
Kleists Zeiten nichts an Dramatik verloren hat.

Neuerscheinungen  zur
Leipziger  Buchmesse:
Scheitern ist wieder „in“
geschrieben von Wolfgang Cziesla | 31. März 2014

Spätestens  die  diesjährige
Leipziger  Buchmesse  machte
deutlich:  Scheitern  ist  wieder
ganz  groß  im  Kommen.  Seit
mindestens dreißig Jahren wartet
eine  älter  werdende  Generation
auf  die  Wiederherstellung  des
guten Rufs der Erfolglosigkeit,

und nun, da sich der Wunsch endlich erfüllt, schwingen sich
Jüngere  zu  den  Propheten  und  Protagonisten  des  neuen
Scheiterns  auf.

Katrin  Bauerfeind  scheitert  vergnüglich,  wobei  sie  das
tägliche  kleine  Scheitern  der  großen  Katastrophe  vorzieht.
Beim neuen Flughafen Berlin Brandenburg habe man schließlich
auch nicht die Rollbahn vergessen, sondern es seien 70.000
Einzelmängel, die sich zum großen Fiasko summierten.
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Ariadne von Schirach gebietet im Titel ihres neuesten Buchs
den zahlreichen Leserinnen und Lesern gar: „Du sollst nicht
funktionieren“. Gut. Wenn sie das sagt, tun wir das in Zukunft
nicht  mehr  und  raffen  all  unseren  Mut  zusammen,  um
unvollkommen zu bleiben. In Deutschland scheitern wir gern auf
Befehl. Zumindest fühlen wir uns wohler, wenn wir uns auf
jemanden  berufen  können,  der  immerhin  auf  einem  für
philosophische  Fragen  reservierten  Forum  zum  Scheitern
aufruft.

Der Schweizer Lukas Bärfuss beschreibt in seinem Roman „Koala“
den  nach  diesem  auf  australischen  Eukalyptusbäumen  faul
abhängenden Tier benannten Halbbruder des Protagonisten, der
jede Arbeitsaufnahme verweigert und sich schließlich tötet.
Hans-Ulrich  Treichel  schildert  nicht  ohne  Selbstironie  in
„Frühe  Störung“  eine  Lebensvariante  aus  dem
Akademikerprekariat, gepaart mit dem Versagen angesichts der
Anforderungen  einer  sterbenden  Mutter.  Und  der  in  Berlin
lebende  Peter  Wawerzinek  erzählt  in  „Schluckspecht“  sehr
erfolgreich  eine  Alkoholikerbiographie  (wobei  zumindest  die
beiden  letztgenannten  Autoren  nicht  mehr  zur  jüngeren
Generation  gezählt  werden  dürfen).

Wollte man jedoch eine einigermaßen repräsentative Auskunft
darüber wagen, in wie vielen der zigtausend Neuerscheinungen
dieses  Frühjahrs  lustvoll  und  virtuos  oder  auch  ungewollt
gescheitert  wird,  an  einer  solchen  Erhebung  müsste  man
notwendigerweise scheitern.

• Katrin Bauerfeind: Mir fehlt ein Tag zwischen Sonntag und
Montag.  Geschichten  vom  schönen  Scheitern.  Fischer
Taschenbuch, Frankfurt am Main 2014, ISBN 978-3-596-19891-7.

• Ariadne von Schirach: Du sollst nicht funktionieren. Für
eine  neue  Lebenskunst.  Tropen  Verlag.  Berlin  2014,  ISBN
978-3608503135

• Lukas Bärfuss: Koala. Roman. Wallstein, Göttingen 2014, ISBN



978-3-8353-0653-0

• Hans-Ulrich Treichel: Frühe Störung. Roman. Suhrkamp Verlag,
Berlin 2014, ISBN 978-3518424223

•  Peter  Wawerzinek:  Schluckspecht.  Roman.  Galiani  Berlin,
2014, 978-3869710846

Nichts  blieb,  wie  es  war:
Herfried Münklers umfassendes
Werk  über  den  Ersten
Weltkrieg
geschrieben von Theo Körner | 31. März 2014

Es  hätte  ein  deutsches  Jahrhundert  werden  können  –  im
positiven  Sinn.  Ob  Wissenschaft,  Technik,  Medizin  oder
Industrie:  Deutschland  nahm  1914  in  Europa  durchaus  eine
Vorreiterrolle ein und erfuhr vielfältige Anerkennung.

Verheißungsvoll waren auch die Signale des südlichen Nachbarn,
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der k.u.k. Monarchie. Thronfolger Erzherzog Franz Ferdinand
wollte  den  einzelnen  Nationalitäten  mehr  Eigenständigkeit
gewähren,  um  auf  diese  Weise  den  Vielvölkerstaat  in  eine
sichere Zukunft zu führen. „Wo ist da also das Problem?“,
drängt sich als Frage am Vorabend des 1. Weltkrieges auf.
Wieso es dann doch zur „Urkatastrophe des 20. Jahrhunderts“
kam, um den amerikanischen Historiker George F. Kennan zu
zitieren,  analysiert  der  deutsche  Politikwissenschaftler
Herfried Münkler in seinem eindrucksvollen Werk „Der große
Krieg“ und geht noch einige Schritte weiter.

Welche Folgen die Jahre 1914 bis 1918 für die Grenzen auf dem
Globus  hatten,  wie  die  Menschen  mit  dem  unsagbaren  Leid
umgegangen sind, was der Krieg für die politischen Systeme
bedeutet  hat  und  wie  sich  der  Krieg  auch  als  solcher
maßgeblich verändert hat, sind Fragestellungen, die für den
renommierten  Professor  an  der  Berliner  Humboldt-Universität
zwingend  dazugehören,  wenn  er  über  den  Ersten  Weltkrieg
schreibt. Schließlich sucht Münkler auch nach den Lehren, die
aus dem Waffengang zu ziehen sind, und kommt gerade mit Blick
auf  die  heutige  Weltpolitik  zu  eher  ernüchternden
Erkenntnissen.

Aber der Reihe nach.

Wer und was hat den Krieg ausgelöst?

Hat nun der deutsche Militarismus, der Kriegsenthusiasmus der
Bevölkerung,  das  Pulverfass  Balkan  oder  die  komplizierte
Bündnispolitik  auf  dem  europäischen  Kontinent  den  Ersten
Weltkrieg ausgelöst? Es spielten nach den Ausführungen von
Münkler wohl alle aufgeführten Gründe eine maßgebliche Rolle –
in  Kombination  mit  einer  Kette  unglücklicher  Umstände,  so
banal sich das auch anhören mag. Vor allem lässt sich das über
das Attentat von Sarajewo sagen, bei dem der Erzherzog von dem
serbischen Freiheitskämpfer Gavrilo Princip erschossen wurde.
Zu den widrigen Zufällen gehört unter anderem, dass zunächst
eine  andere  Fahrtroute  geplant  war,  die  dem  Attentäter



überhaupt nicht die Chance auf den Anschlag gegeben hätte.

Indem  Münkler  aber  nicht  nur  auf  die  Kausalitäten  des
Kriegsausbruchs  eingeht,  sondern  auch  den  Begriff  des
Militarismus  und  das  Bild  eines  kriegsbegeisterten  Volkes
einer  kritischen  Würdigung  unterzieht,  entsteht  ein  sehr
differenzierte  Betrachtung  der  politischen  Verhältnisse  in
Deutschland  und  in  Europa.  Denn  militaristisch  waren  die
Nachbarstaaten auch aufgestellt, macht der Autor deutlich, zum
Teil sogar noch stärker.

Sicherlich gab es Strömungen, die einen Krieg herbeisehnten,
aber war das die Mehrheit des Volkes? Wenn man aber nun schon
in einen Krieg hineingeraten ist, sich dann aber nach wenigen
Monaten abzeichnet, dass er nicht zu gewinnen ist, warum hat
niemand  der  Kriegstreiberei  ein  Ende  bereitet,  überlegt
Münkler. Es war vor allem – nach seinen Forschungsergebnissen
– eine sehr eigenartige Personen- und Machtkonstellation, die
verhinderte, dass ein Kaiser, dessen Kriegswille bis heute
umstritten ist, und ein Kanzler, der bis zuletzt auf Frieden
setzte, sich nicht gegen einen Generalstab durchsetzen konnte,
der auch nicht in Gänze als kriegslüstern zu charakterisieren
ist.  Das  Verhalten  aller  Beteiligten,  so  wie  es  Münkler
beschreibt, erinnert an einen Satz von Karl Valentin, den man
wie folgt abwandeln könnte: „Mögen hätten wir schon wollen,
aber dürfen habe wir uns nicht getraut“.

Eigentlich gab es nur Verlierer

Am Ende des Krieges gab es zwar offiziell Gewinner, doch nach
Ausführungen  des  Politikwissenschaftlers  eigentlich  nur
Verlierer. Frankreich hatte in Relation betrachtet die meisten
Verluste  an  Soldaten  zu  beklagen,  Großbritannien  sein
Kolonialreich verloren und Italien das Ziel verfehlt, eine
bedeutsame  Stellung  zu  erringen.  Die  Doppelmonarchie
Österreich-Ungarn  gab  es  nicht  mehr,  ebenso  wenig  das
Osmanische  Reich,  und  die  neuen  Staaten  in  Südosteuropa
entpuppten sich als eher fragliche Gebilde. Deutschland war



ein Schatten seiner selbst geworden – mit der Bürde, für den
Krieg verantwortlich zu sein.

Der Begriff der Urkatastrophe meint aber noch mehr als eine
Verschiebung der Machtverhältnisse und eine neue Landkarte für
weite Teile der Welt. Mit den Stellungskriegen, dem Einsatz
von  Giftgas,  Stacheldrahtverhauen,  Panzern  und  Flugzeugen
erreichte  der  Krieg  bislang  ungeahnte  Dimensionen  an
Brutalität,  schreibt  Münkler.  Überdies  musste  auch  die
Zivilbevölkerung in einem Ausmaß Not und Hunger leiden, das
man  bislang  nicht  gekannt  hatte.  Authentizität  verleiht
Münkler er seinen Schilderungen auch dadurch, dass er unter
anderem  Schriftsteller  wie  Ernst  Jünger,  Thomas  Mann  oder
Arnold  und  Stefan  Zweig  zu  Wort  kommen  lässt,  die  ihre
Erlebnisse in Büchern verarbeitet haben.

Waffengänge ohne wirkliches Ziel

Apropos  Literatur:  Der  Politikwissenschaftler  befasst  sich
eingehend damit, wie Schriftsteller der damaligen Zeit den
Krieg bewerten und ihm neue Deutungen gegeben haben. Denn ein
Kriegsziel sei schon sehr schnell abhanden gekommen, wenn es
überhaupt je ein solches gegeben habe, erklärt der Autor. Nach
seinen Ausführungen war das die Geburtsstunde der Helden, die
in der Schlacht kämpften und an denen sich die Bevölkerung ein
Beispiel nehmen sollte.

Eine Zäsur bildete der Erste Weltkrieg schließlich auch, weil
die USA sich schon sehr bald als eine Weltmacht gerierten und
in Russland ein ganz neues Herrschaftssystem entstand, nicht
zuletzt durch deutsche Hilfe. Die Regierung ließ bekanntlich
Revolutionär  Lenin  durchs  Land  gen  Osten  reisen,  um  den
Kriegsgegner Russland zu schwächen.

Angesichts der Tragweite, die dem Weltkrieg und seinen Folgen
zukommt, ist es mehr als unverständlich, dass in Deutschland
die Jahre 1914 bis 1918 nur noch ein Fall für Historiker sind
und politikwissenschaftlich keine Relevanz mehr besitzen, wie



es Münkler ausführt. Es bietet sich zum Beispiel an, darüber
zu  reflektieren,  ob  wirtschaftliche  Verflechtungen  Kriege
verhindern, wie es in aktuellen politischen Debatten häufig zu
hören ist. Der Politikwissenschaftler stellt heraus: Auch vor
dem Ersten Weltkrieg gab es zwischen den späteren Gegnern
intensive  ökonomische  Beziehungen  Und:  Der  Adel  in  den
Monarchien bestand aus nahen Verwandten.

Herfried  Münkler:  „Der  große  Krieg.  Die  Welt  1914-1918“.
Rowohlt-Verlag, 924 Seiten, 29,95 Euro.

Kein  Wunsch  bleibt  offen:
Essener  Philharmoniker
erkunden  die  „russische
Seele“
geschrieben von Werner Häußner | 31. März 2014

Der Dirigent Kirill
Karabits.  Foto:
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Sussie  Ahlburg

Eines muss man dem neuen Essener Generalmusikdirektor Tomáš
Netopil  lassen:  Die  Programme  der  Sinfoniekonzerte  sind
abwechslungsreich  geworden  und  verlassen  sich  nicht
vornehmlich  auf  den  –  durch  häufige  Aufführung  eher
abgewetzten als aufpolierten – Glanz gängiger „Meisterwerke“.
Statt beim Stichwort „Russische Seelenklänge“ wieder einmal
bei  Tschaikowsky  herumzuschwelgen,  bot  das  siebte
Sinfoniekonzert  der  Philharmoniker  mit  Mussorgsky  (in  der
Überformung  durch  Nikolai  Rimski-Korsakow),  Skrjabin  und
Rachmaninow  wahrhafte  Seelen-Musik  aus  der
geistesgeschichtlich  spannenden  Epoche  vor  dem  Ersten
Weltkrieg.

„Seele“ also nicht gleichgesetzt mit Sentiment, sondern in
ihren rätselvollen Tiefen erforscht durch Kompositionen, die
dem Symbolismus der Literatur und Bildenden Kunst und der
radikalen philosophischen Selbstbespiegelung eines Friedrich
Nietzsche anverwandt sind. So geht Programm!

Insofern ist es auch konsequent, von Modest Mussorgskys „Eine
Nacht  auf  dem  kahlen  Berge“  nicht  die  kühne,  schroffe
Urfassung zu spielen, sondern Rimski-Korsakows luxuriöse, aber
auch glättende Version. Dennoch: Es bleiben genug exzessive
Orchesterfarben, rhythmische Grotesken, grelle Entladungen, um
die Essener Orchestermusiker ihr Können vorführen zu lassen.
Der Dirigent des Abends, Kirill Karabits, gehört unter den
vielen neuen Kapellmeistern, die in Essen für Abwechslung und
Qualitätssicherung  sorgen  sollen,  zu  den  erfreulicheren
Gästen: Er bringt offenbar das Gespür und die Technik mit,
Schärfe  und  Konturen,  Farben  und  dynamische  Steigerungen
detailliert  und  dennoch  im  Überblick  zu  entfalten.  Vom
lauernden Pianissimo bis zur Eruption glutheißer Klang-Lava
hat Karabits den opulenten Apparat im Griff.

Körperlich-erotische Musik



Das gilt auch für Alexander Skrjabins „Poème de l’extase“. Der
kühne  Eigenbrötler  unter  den  russischen  Komponisten  wollte
seine eher symbolistisch als programmatisch gedachte Vierte
Symphonie nicht nur schöngeistig aufgefasst wissen. Anspannen,
aufheizen, explosives Entladen: Skrjabin fasste das in eine
vor hundert Jahren als extrem, verrückt und manchmal auch zu
offensichtlich körperlich-erotisch eingeschätzte Musik. Noch
heute reißt das musikalisch frei dem Klang und dem Rausch
huldigende Werk von 1908 in den Strudel seiner Exaltation mit.

Karabits hat den Überblick über ein noch einmal gewachsenes
Orchester-Rund zu wahren und macht schon mit den einleitenden
heiklen  Pianissimo-Strukturen  klar,  wie  umsichtig  er  den
Philharmoniker  helfen  würde,  aufeinander  zu  hören  und  die
Balance des fragilen Klangs zu finden. Und im Gegensatz zu
Mikhail Pletnev, der Skrjabins berauschend-ekstatischen Sabbat
im November 2012 in Essen dirigiert hat, findet Karabits die
drängende  dynamische  Energie,  um  der  Steigerungsdramaturgie
des Werks gerecht zu werden. Dass sich die wirbelnde Unruhe
und  die  fiebrige  Poesie  zwischendurch  erschöpfen,  die
klangfarblichen Effekte verblassen, hat wohl weniger mit der
konzentrierten Ausführung durch die Philharmoniker als mit dem
Werk selbst zu tun: übersteigerte Reize stumpfen schnell ab.

Und um die Philharmoniker in der Schwelgerei des Klangs und
das  Konzert  in  der  Kulmination  des  ideellen  Konzepts  zum
Höhepunkt zu führen, steht am Ende Sergej Rachmaninows Chor-
Sinfonie „Die Glocken“ (op. 35) – ein wegen seines gewaltigen
Aufwands nicht eben häufig aufgeführtes Werk. Verpflichtet dem
morbid-üppigen Luxus eines Zeitalters, das selbstbewusst allen
musikalischen  Möglichkeiten  gebietet;  affiziert  von  einem
Symbolismus, der sich wohlig in die Schauer untergründiger
Ahnungen  kuschelt;  aber  auch  verstört  vom  existenziellen
Grauen eines Edgar Allan Poe, dessen gleichnamiges Gedicht die
programmatische  Basis  der  entfesselten  Musik  bildet.  Die
Glocken sind ja nicht nur Träger von Klang: Sie stehen für die
Lebensstationen  des  Menschen  und  sie  sind  Mahner  an



verborgene,  abgründige,  jenseitige  Sphären  –  man  mag  sie
tiefenpsychologisch  zu  fassen  versuchen  oder  religiös  zu
ergründen.

Muster an Präsenz und Präzision

Karabits  sucht  und  findet  die  klanglichen  Entsprechungen
dieses geistigen Programms in impressionistischer Lyrik und in
imperialem Auftrumpfen. Anders als Simon Rattle, der auf CD
eine  intellektuell  durchdrungene,  aber  klanglich  zur  Dürre
neigende  Version  vorgelegt  hat,  scheut  der  in  Kiew
ausgebildete Dirigent der Essener Aufführung den Klang als
Träger  des  Ausdrucks  nicht.  Das  ist  kein  Gegensatz  zu
Präzision im Detail: die gespenstischen Spiccati des Beginns
gelingen  ebenso  wie  ein  unheimlich  starrer  Spieluhren-
Rhythmus; instrumentale Details sind expressiv eingearbeitet
wie etwa die gestopften Trompeten des zweiten Teils, die den
Klangteppich  der  Streicher  pianissimo  mit  dem  Rauch  des
Unheimlichen  verschleiern.  Dass  Rachmaninow  eminent
theatralische und atmosphärische Musik geschaffen hat, wird
nicht geleugnet.

Und wieder einmal muss Alexander Eberle bescheinigt werden, zu
einem großen Moment beigetragen zu haben: Seine Chöre, der
Opernchor  des  Aalto-Theaters  und  der  Philharmonische  Chor
Essen, sind ein Muster an Präsenz und Präzision: Erst in dem
Summchor, der sich ortlos schwebend in den Klang mischt, dann
im dynamischen Aufwachsen, das den Klang der Stimmen wie einen
Riesenschatten über das Orchester legt.

Dass unter den Solisten die Tenorpartie zu leichtgewichtig
besetzt wird, scheint sich zu einer Tradition zu versteifen:
Alexey Sayapin kämpft gegen den – vom Dirigenten keineswegs zu
kräftig  entfalteten  –  Orchesterklang.  Sandra  Janušaité  hat
dieses Problem nicht, weil sie einen metallisch leuchtenden,
kraftvoll  vibrierenden  Sopran  einsetzt.  Alexander  Vassiliev
muss seinen eher baritonal als „schwarz“ gefärbten Bass in die
Höhe  treiben  –  und  schafft  das  ohne  Anspannung.  Klug

http://www.warnerclassics.com/release/3255796,5099998451920/rattle-sir-simon-rachmaninov-symphonic-dances-the-bells


konzipiert und künstlerisch gelungen – bei so einem Konzert
bleibt kein Wunsch offen!

Uraufführung  in  Bochum:  Aus
der neuen Arbeitswelt
geschrieben von Katrin Pinetzki | 31. März 2014
Es ist die vielleicht banalste und zugleich wichtigste Frage:
Wie soll ich leben? Banal, weil man das doch eigentlich wissen
sollte. Und wichtig, weil es viele Menschen gibt, die sich
diese Frage niemals stellen. Laura Naumann hat ein Stück über
die  Suche  nach  Antworten  geschrieben.  „Raus  aus  dem
Swimmingpool,  rein  in  mein  Haifischbecken“  erlebte  nun  im
„Theater Unten“ am Bochumer Schauspielhaus seine Uraufführung
– es geht um Menschen, die suchen und um solche, die noch
nicht wissen, dass sie auf der Suche sind.

Die junge Autorin, Förderpreisträgerin und Absolventin eines
Studiengangs für kreatives Schreiben, mixt in ihrem fünften
Stück  Dialoge  voller  Schärfe  und  pointierten  Spitzen  mit
Erzähl-Passagen, in denen die Figuren ihr Erleben aus der Ich-
Perspektive  schildern.  Das  gibt  dem  Stück  Witz  und  Tiefe
zugleich. Die temporeiche Inszenierung von Malte C. Lachmann
wurde dem Text vollauf gerecht.

Auf  der  Bühne  prallen  Lebensentwürfe  aufeinander,  dass  es
funkt: Moana (Sarah Grunert) hat gerade ihren stressigen Job
als  Unternehmensberaterin  begonnen  und  will  alles  richtig
machen, um im Team für Paris zu landen: „Ich weiß, ich tauge
zur Leadership.“ Ihre Mutter Christiane (Nicola Thomas) möchte
auch alles richtig machen – allerdings nicht im Hinblick auf
ihre  Karriere  als  Nachrichtensprecherin,  sondern  auf  eine
bessere Welt. Dank der Nachrichten, die sie liest, könnten
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sich die Menschen schließlich ein Bild von der Welt machen und
entsprechend handeln. Nur: Warum bleibt trotzdem immer alles
beim Alten?

Höchst unterhaltsam streiten sich Mutter und Tochter um die
Zukunft des Planeten, das richtige Business-Kostüm und die
Badewasser-Temperatur. Moanas Freund, der Flugbegleiter Boris
(Matthias Eberle), schneit zwischen seinen Flügen herein und
vermittelt – er selbst ist familiär belastet und führt ein
Leben wie auf der Flucht.

Unweigerlich steuert die Konstellation auf eine Katastrophe
zu: Mutter und Tochter katapultieren sich selbst mehr oder
weniger unbewusst aus der Bahn. Moana bricht sich bei einem
Verkehrsunfall  beide  Arme,  und  ihre  Mutter  beschimpft  das
Nachrichten-Publikum  live  als  passiv  und  verantwortungslos:
„Ich werde Ihnen diese Scheiße nicht mehr vorlesen.“

Mit diesem Wendepunkt tritt Nikita (Torsten Flassig) in das
Leben der drei. Nikita hat Moana beim Verkehrsunfall gerettet
und zieht vorübergehend bei den Frauen ein. Ob Nikita Mann ist
oder Frau, ob er oder sie einen Beruf hat, Familie oder einen
Plan fürs Leben – nichts von alledem bekommen sie aus Nikita
heraus.  Nikita  will  sich  nicht  festlegen,  sondern  lebt
vollkommen im Hier und Jetzt. Mit buddhahafter Gleichmütigkeit
ist er einfach nur präsent – und schon projizieren die drei
bedürftigen Mitbewohner ihre Sehnsüchte auf ihn.

Als Nikita plötzlich wieder verschwindet, wird allen dreien
die große Leere in ihrem Leben erst richtig bewusst.

Im Gedächtnis bleibt unter anderem Moanas Monolog eines Anti-
Gutmenschen: Boshaft engagiert, gänzlich unironisch und dabei
sehr traurig erklärt Sarah Grunert als Moana, wie geil sie es
findet, wenn auf Flügen viel CO2 in die Luft geblasen wird.
Wie  sie  ohne  schlechtes  Gewissen  Plastikflaschen  ins  Meer
wirft. „Mir ist vor allem wichtig, möglichst viel kaputt zu
machen“, sagt sie.



Man mag das Stück als Kommentar auf die moderne Arbeitswelt
und ihre Auswirkungen auf den Menschen von der Anlage her
etwas  platt  finden  –  es  funktioniert  jedoch  allemal,  es
unterhält, und es führt unweigerlich zu der Frage: Wo stehen
wir eigentlich selbst?

Nächste Termine hier

_________________________

(Der Text erschien zuerst im Westfälischen Anzeiger)

„Timm  Thaler“  usw.:
Drehbuchautor  Justus  Pfaue
starb mit 72 Jahren
geschrieben von Rudi Bernhardt | 31. März 2014
„Ich bin ja hier so einer, der sich gern mal bei Todestagen
wirklich wichtiger Menschen in dieser Republik zu Wort meldet,
der  aber  noch  viel  lieber  aufzeigt,  wenn  solche  Menschen
Jahrestage haben, Geburtstage zum Beispiel.“ Das schrieb ich
im Juli vergangenen Jahres in den revierpassagen und musste
zerknirscht gestehen, dass ich seinen 80. Geburtstag verpasst
hatte, ihm aber wenigstens ein Jahr danach noch Ehre erweisen
wollte. Ich irrte, er war gerade erst 70 geworden. Dass Justus
Pfaues  Lebensweg  knapp  ein  Jahr  später  mir  den  traurigen
Anlass  gibt,  wieder  über  ihn  zu  schreiben,  senkt  meine
Stimmung. Er starb mit 72 Jahren in Berlin.

Justus Pfaue, der eigentlich Norbert Sellmann hieß, das war
der kluge Mensch, aus dessen Feder so viel Berühmtes stammte:
“Timm  Thaler”,  “Patrik  Pacard  –  Entscheidung  im  Fjord”,
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“Oliver Maass – Das Spiel mit der Zaubergeige”, “Bas-Boris
Bode – Der Junge, den es zweimal gibt”, “Teufels Großmutter
oder  der  Himmel  auf  Erden”,  “Anna”  und  noch  vieles
andere.  Justus  Pfaue  hat  viele  Kinderbücher,  sehr  viele
Drehbücher und aus diesem Fachbereich seiner rastlosen Arbeit
das  eine  oder  andere  auch  für  sehr,  sehr  bekannte  Filme
geschrieben, er war einer der bedeutendsten seiner Zunft in
Europa, lebte wahlweise in München und Positano (Campagna,
Italien), ein Ort, von dem John Steinbeck mal schrieb, dass er
der einzig senkrechte auf der Welt sei.

Und – Justus Pfaue, Norbert Sellmann, geboren in Ballenstedt
(Sachsen-Anhalt), hat lange in Unna gelebt.

Trotz seiner grundständigen Abneigung gegen alles, was mit
Journalismus zu tun hatte, führte ich vor ungefähr 25 Jahren
mal ein langes Telefonat mit ihm, das er dann abrupt abbrach,
als es ihm anscheinend zu nahe kam. Was habe ich es genossen,
diesen Medienphobiker kurzfristig „aufgeschlossen“ zu haben.
Ich behielt vor einem Jahr auch artig mein Herrschaftswissen
über Justus Pfaues Geburtsnamen, den anscheinend nicht einmal
das allwissende Wikipedia kannte – heute, nach seinem Tod,
wird er dort aber veröffentlicht. Die paar Handverlesenen in
Unna, die ihn auch kannten, sind heute traurig.

Er war Jurist, forensischer Psychologe und gestochen scharf
Beobachtender des menschlichen Alltags, woraus er sich bereits
in Studienzeiten Material für seine späteren Produkte holte
und für die „ZEIT“ und den Hörfunk Berichte oder glossierende
Geschichten  schrieb.  Brigitte  Horney,  Peter  Pasetti,  Gerd
Baltus, Loni von Friedl, Eberhard Feik, Elfriede Kuzmany, in
neuerer Zeit Jürgen Vogel – alles Namen, die in den Rängen der
Großen  deutscher  Schauspielerei  zu  siedeln  sind.  Sie  alle
rissen  sich  darum,  in  einer  Serie  oder  einem  Fernsehfilm
mitzuspielen,  dessen  Grundidee  von  Justus  Pfaue  entwickelt
worden war.

Bevor er so begehrt und offensichtlich auch von Fachleuten zu

http://de.wikipedia.org/wiki/Justus_Pfaue


Recht bewundert wurde, zog es ihn durch viele Bereiche Unnas
und immer mal wieder mit seinen Freunden ins Café Jokisch.
Dann aber verlagerte es ihn in Richtung des deutschen Südens
und er wählte München zu seiner Hauptresidenz. Zu den Unnaer
Freunden  hatte  er  nur  noch  vereinzelt  Kontakt.  Aber  ganz
verlor  er  sie  nie  aus  dem  Sinn,  einen  sollte  ich  damals
ausdrücklich grüßen – trug er mir noch auf, bevor er das
Gespräch so abrupt beendete.

Rätsel  des  Alltags  (1):
Stöpsel-Spuk
geschrieben von Bernd Berke | 31. März 2014

Es  ist  von  einem  rätselhaften
Phänomen  zu  berichten,  das
vielleicht in Grenzbereiche der
Naturwissenschaften  führt.  Oder
so.

Die  Sache  ist  die:  Um  meine  Kontaktlinsen  einsetzen  und
abspülen  zu  können,  bin  ich  darauf  angewiesen,  dass  der
Verschluss des Waschbeckens dicht bleibt. Sonst könnten die
Linsen auf Nimmerwiedersehen verschwinden. Gleichsam mit einem
höhnischen Gurgeln.

Nun habe ich folgende Beobachtung gemacht, man kann inzwischen
durchaus  von  einer  langwierigen  Versuchsreihe  sprechen:
Tagsüber fuktioniert der Mechanismus – auf bloßen Fingerdruck
hin oder indem man am Hebel zieht. Abends aber ploppt der
Stöpsel immer wieder hoch und lässt sich auch durch gutes
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Zureden nicht bändigen. Dann muss ich den Ausguss auf andere,
recht umständliche Weise abdichten.

Wenn das keine Tragik ist!

Wie aber lässt sich der Unterschied erklären? Jedenfalls nicht
mit  bloßer  Schulweisheit.  Meine  bisherige,  naturgemäß
laienhafte Hypothese lautet so: Womöglich herrschen in der
Kanalisation  und/oder  im  Rohrleitungssystem  tagsüber  andere
Druckverhältnisse  als  nachts.  Bin  ich  damit  einem  gut
gehüteten Geheimnis der städtischen Wasserwerke auf der Spur?
Handelt es sich um ein Spezifikum des Ruhrgebiets? Oder spukt
es bei uns?

Am Rande der Sprachlosigkeit:
Feridun  Zaimoglus  Roman
„Isabel“
geschrieben von Frank Dietschreit | 31. März 2014

Diese  junge  Frau  ist  ständig  auf  dem
Sprung. Immer ist sie unterwegs durch den
Dschungel der Großstadt. Ziellos hetzt sie
von einem Szene-Lokal zum nächsten.
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Nirgendwo findet sie Ruhe, Halt, Geborgenheit. Fast scheint
es, als würde sie fliehen. Die Frage ist nur: wovor? Was hat
sie Furchtbares erlebt, dass sie fast keinem Menschen mehr
trauen mag und sich freiwillig in ein soziales Niemandsland
begibt? Warum sucht sie, die doch schon als Schauspielerin und
Model  gearbeitet  hat  und  in  der  Kulturschickeria  Berlins
bestens  bekannt  ist,  die  Nähe  von  Pennern  und
Flaschensammlern?  Warum  wohnt  Isabel  neuerdings  in  einer
dieser  anonymen  Plattenbausiedlungen  und  verdient  sich  ein
Zubrot  damit,  dass  sie  –  eingesperrt  in  einen
Keuschheitsgürtel – einem perversen Paar beim Sex zusieht?

„Isabel“, der neue Roman von Feridun Zaimoglu, stellt viele
Fragen und gibt nur wenige Antworten. Der türkischstämmige
Autor,  der  seit  vielen  Jahre  in  Deutschland  lebt  und  mit
„Kanak Sprak“ seinen größten Erfolg feierte, unternimmt eine
literarische Exkursion an die Ränder der Gesellschaft, geht
dorthin, wo Berlin nicht mehr sexy, sondern nur noch arm ist.

Hier gibt es keine kulturellen Verbindlichkeiten mehr, hier
leben  die  Gestrandeten  und  Hoffnungslosen.  Eben  solche
Außenseiter wie Isabel. Sie hat, wie ihr Erfinder, türkische
Wurzeln. Aber das ist nicht wichtig. Denn Zaimoglu hat keinen
Roman über die Ausgrenzung und Benachteiligung von Migranten
geschrieben, und eigentlich hat er auch keinen Berlin-Roman
verfasst.  Die  wuselige  Großstadt  ist  nur  Kulisse  für  ein
literarische Spurensuche und experimentelle Versuchsanordnung:
Was kann man erzählen über das Leben eines Menschen, der sich
einkapselt und nicht mehr reden mag?

Und so wie Isabel nicht mehr reden mag über all die Gewalt und
die Erniedrigungen, die sie erlebt hat, begibt sich auch der
Erzähler auf einen Weg ins Verstummen: Seine Wörter uns seine
Sätze sind bis aufs Skelett abgemagert. Die Dialoge bestehen
nur noch aus Wortfetzen, die Beobachtungen und Beschreibungen
gleichen Leerstellen, die der Leser selbst auffüllen muss.

Aber wollen wir das wirklich? Wollen wir uns ausmalen, auf



welche Weise Isabels Freundin Juliette ums Leben kam? Oder uns
vorstellen,  welche  Grausamkeiten  wohl  Marcus,  der  junge
Soldat, im Kosovo erlebt hat? Marcus ist der einzige Mensch,
der Isabels Vertrauen gewinnen kann. Denn hier haben sich zwei
verwandte verlorene Seelen getroffen. Dass es für die beiden
kein  richtiges  Happy  End  geben  kann,  haben  wir  uns  schon
gedacht. Dass die Gewalt aber immer weiter zunimmt und den
Roman fast unter sich begräbt, hat uns dann doch ziemlich
sprachlos gemacht.

Feridun Zaimoglu: Isabel. Roman. Kiepenheuer & Witsch, Köln.
237 S., 18,99 Euro.

„Und in dem ‚Wie‘, da liegt
der  ganze  Unterschied“:
Camilla Nylund singt Richard
Strauss in Essen
geschrieben von Werner Häußner | 31. März 2014
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Camilla  Nylund.
Foto:  Markus
Hoffmann

So  etwas  nennt  sich  Pech:  Zum  zweiten  Mal  musste  Anja
Harteros, „Residence“-Künstlerin der Philharmonie Essen, ein
Konzert absagen. Eine hartnäckige Krankheit hat ihren Auftritt
unmöglich gemacht. Als Einspringerin kam Camilla Nylund an die
Ruhr – und die blonde Finnin als „Ersatz“ anzusprechen, wäre
mehr als ungerecht.

Im  Gegenteil:  Häufiger  als  Harteros,  die  sich  auf  das
italienische  Fach  und  2013  fast  ausschließlich  auf  Verdi
konzentriert hat, singt Nylund seit Jahren Strauss: Ariadne in
Frankfurt, Salome und Feldmarschallin in Wien, Chrysothemis in
Amsterdam, Daphne in Dresden. In der Region war Nylund 2010 in
Köln im „Rosenkavalier“ zu erleben; demnächst singt sie Salome
in Philadelphia und Arabella in Hamburg – unter Essens Ex-GMD
Stefan Soltesz.

An ihn musste bei dem Konzert öfter denken, auch wer keine
Nostalgie pflegt: Unter Friedrich Haider waren die Essener
Philharmoniker ziemlich weit weg von den raffiniert polierten
Klängen, die Soltesz bei Strauss zu modellieren pflegte. Schon
in der Szene der Ariadne „Ach, wo war ich? … Es gibt ein
Reich, wo alles rein ist…“ nahm Haider wenig Rücksicht auf die
eher  mit  lyrischer  Innigkeit  als  mit  dramatischer  Attacke
agierende Sängerin, ließ sie mit expansiver Energie zudecken.

Das Orchesterzwischenspiel aus der leider auch im Strauss-Jahr
2014 nicht gespielten launigen Miniatur „Intermezzo“ mag in
dem  verschmolzenen  Klangbild,  das  Haider  pflegt,  noch
hingehen. Aber im Schlussmonolog der Gräfin aus „Capriccio“
gewinnt das Orchester kein Profil, erstickt die leuchtende
Finesse  der  Instrumentation  in  dickem  Schwall,  treten  die
harmonischen Spannungen nicht hervor, die Strauss vor allem
durch die Holzbläser erzeugen will. Und Camila Nylund scheint
sich im Konversationston dieser Partie auch nicht wohl zu



fühlen: die Artikulation ist unscharf, der Stimme fehlen die
Farben,  um  dieses  Selbstgespräch  plausibel  und  beredt  zu
gestalten.

Auch nach der Pause bleibt’s eher wuchtig als elegant. Die
„Rosenkavalier“-Walzer poltern lieber lerchenauisch aufgebläht
als in silbriger Eleganz zu schweben. In den Finalszenen aus
„Arabella“ bleiben die Holzbläser wieder unterbelichtet. Und
unter  den  Ausschnitten  aus  Opern  von  Ermanno  Wolf-Ferrari
erreicht nur das Vorspiel zu den „Vier Grobianen“ diskrete
Eleganz; die Suite aus der Oper „Der Schmuck der Madonna“ –
die man auch gerne einmal auf der Bühne kennenlernen würde –
war weniger in die glühende Schärfe des italienischen Verismo
gekleidet als in einen breiig aufgetriebenen Klang.

Camilla Nylund präsentiert sich vor allem im Lyrischen als
exquisite Strauss-Sängerin. Ihre Stimme gebietet nicht über
die klangliche Expansion, die für dramatische Zuspitzung nötig
wäre, aber sie hat eine leuchtende Mittellage, eine natürlich
wirkende Noblesse im Ton und eine funkelnde Höhe. So singt
Nylund  eine  beredte  Feldmarschallin  und  eine  jugendlich
strahlende Arabella, der man abnimmt, dass ihre Liebe über
alle spießigen Niederungen ihrer Umgebung erhaben ist.

Der  kleine  kluge  Mann  –
Erinnerung an Gerard Mortier
geschrieben von Rolf Dennemann | 31. März 2014
Wir  beklagen  den  Tod  von  Gerard  Mortier.  In  den  meisten
Nachrufen wird davon gesprochen, dass er die Oper zu neuem
Erwachen geführt habe,  die Salzburger Festspiele nachhaltig
geprägt habe. Alles richtig. Nur – sein Wirken als erster
Intendant  der  RuhrTriennale  hat  zumindest  hier  eine  viel
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umfassendere  Bedeutung.  Leider  sind  und  waren  die
Entscheidungsträger  für  das  Festival  nicht  auf  seiner
Erkenntnisstufe. Sie hatten nicht mit seiner Widerspenstigkeit
gerechnet und waren am Ende froh, dass er weg war. Welch ein
grandioser Fehler!

Als  ich  ihn  2001  in  einem  Szenecafé  im  Dortmunder  Norden
kennenlernte,  traf  ich  auf  einen  offenen,  charmanten  und
witzigen  Mann,  mit  dem  ich  über  die  Eigenart  der  Belgier
diskutiert  habe,  über  das  Publikum  im  Ruhrgebiet  und  die
Unterschätzung  desselben.   Später  –  bei  einem  Besuch  in
Salzburg  –  sprachen  wir  über  die  Dekadenz  des  dortigen
Publikums und die Sehnsucht nach dem Einfachen im scheinbar
Komplizierten. Die zahlreichen Gespräche mit ihm – vor allem
während seiner Zeit im Ruhrgebiet – gehören zu den prägendsten
meines Lebens.

Der Jurist Dr. Mortier, dessen Namen manche flämisch, andere
französisch aussprachen, war allzeit auskunftsbereit, sprach
und warb für die erste RuhrTriennale an jedem nur denkbaren
Ort.  Seine  Gespräche  mit  Politikern  oder  Vertretern  der
Wirtschaft kosteten ihn Nerven. Er sei „oft von Dummheit“
umgeben gewesen,  sagte er. Nach einer Anlaufzeit mochten ihn
die  Menschen  hier,  so  wie  er  die  Ruhrgebietler  ins  Herz
schloss.  Er  machte  aus  dem  Stand  das  Festival  zu  einem
Highlight,  indem  er  Kreationen  entwerfen  ließ,  die
unvergesslich  sind,  allen  voran  vielleicht  das  Werk
„Sentimenti“,  dass  damals  vom  zukünftigen  Triennale-
Intendanten  Johan  Simons  in  Sezen  gesetzt  wurde.

Damals  in  Salzburg  engagierte  er  Markus  Hinterhäuser  und
Thomas Zierhofer, um für kleines Geld ein erstes „Festival im
Festival“ zu etablieren, genannt „Zeitfluss“, für ein junges,
neues Publikum. So förderte er das Festival „Off limits“,
dessen Leiter ich habe sein dürfen, als Off-Triennale, eine
bis  dato  einmalige  Kooperation.  Wiederstände  gab  es  auch
damals, aber  er setzte es durch.



Er sah sich nie als Künstler, sondern als Ermöglicher und
Vermittler.  Er  überredete  u.a.  Alain  Platel,  für  die
RuhrTriennale ein Werk zu Mozart zu inszenieren, das danach
weltweit Erfolge feierte: „Wolf, oder wie Mozart auf den Hund
kam“.  Er verstand es, Menschen zu überzeugen, Publikum wie
Künstler.

Als der agile Intendant ging, folgte der joviale Jürgen Flimm
und die RuhrTriennale setzte umgehend Staub an, der sich erst
wieder mit Heiner Goebbels zart auflöste. Als Mortier sich
später anbot, noch einmal eine Intendanz zu übernehmen, winkte
man ab. Der kleine Mann ging den Politikern offenbar auf die
Nerven.

Überall,  wo  er  war,  hat  er  Eindruck  und  Nachhaltigkeit
hinterlassen. Viele seiner Weggefährten folgten seinen Ideen
und sind erfolgreiche Intendanten oder Vermittler. Leider hat
das  Wirken  hier  im  Revier  nur  wenig  hinterlassen  –  außer
Erinnerung. Man müsste ihm ein Denkmal schaffen.  Ich werde
ihn trauernd weiter schätzen.

TV-Nostalgie  (11):  Loriot  –
Humor mit Stil
geschrieben von Bernd Berke | 31. März 2014
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Berühmte  Szene  mit  Loriot:
Liebeserklärung mit Nudel im
Gesicht…  (Screenshot  aus
http://www.youtube.com/watch
?v=zArEBFsviHs)

Der  Mann  ist  wirklich  eine  Fernseh-Legende:  Was  Loriot
(1923-2011) geschaffen hat, gehört fraglos zu dem, was man –
etwas altfränkisch – den „Hausschatz deutschen Humors“ nennen
könnte. Auf dieser ehrenvollen Liste stehen auch Namen wie
Wilhelm Busch, Heinz Erhardt oder Robert Gernhardt…

Man muss ja nur ein paar Stichworte oder Halbsätze aus Loriots
Werken nennen, die längst Allgemeingut sind – und schon wissen
alle Bescheid: Jodeldiplom. Kosakenzipfel. Steinlaus. „Früher
war mehr Lametta!“ – „Ein Klavier, ein Klavier!“ – „Die Ente
bleibt draußen!“ – „Es saugt und bläst der Heinzelmann…“ Oder
einfach das unnachahmlich lakonische „Ach was!“

Derlei  Zitate,  die  allseits  bekannt  sind,  kennzeichnen
Klassiker.

„Bitte sagen Sie jetzt nichts…“

Denkt  man  nur  an  die  Redewendung  „Bitte  sagen  Sie  jetzt
nichts…“, so sieht man sofort ihn sofort wieder vor sich –
jenen  bedauernswerten  Mann  (natürlich  Loriot),  dem  beim
gediegenen  Essen  mit  seiner  Bekannten  (natürlich  Evelyn
Hamann) die Nudel zunächst an der Oberlippe, am Kinn und dann
an so manchen anderen Gesichtspartien klebt, während er sich
eine Liebeserklärung abringt.

Mühsam um Beherrschung ringen

In solche hochnotpeinlichen, urkomischen Situationen geraten
Loriots Figuren häufig. Mühsam suchen sie noch im größten
Schlamassel  ihre  Beherrschung  und  Würde  zu  wahren,  die
Anstandsregeln einzuhalten. Doch ach, vergebens! Was da nicht
alles entgleist!



Von Lebenserfahrung zeugen die Eheszenen von Loriot. Man denke
nur an den Cartoon-Film vom Mann, der einfach nur mal still im
Sessel  sitzen  möchte.  Doch  immer  wieder  scheucht  ihn  die
Gattin auf: Er solle doch endlich mal etwas tun, was ihm Spaß
macht. Wie die beiden aneinander vorbei reden, das ist zum
Piepen!

Wie soll man Loriots Komik verorten? Ist sie nicht manchmal
ein wenig hanseatisch? Oder gar einen Hauch britisch? Aber wir
wollen uns jetzt nicht den Kopf zerbrechen. Dazu sind wir zu
lachlustig.

Manchmal auch ein bisschen boshaft

Schon die bloßen Geschichten sind gut, sie wären aber nur die
Hälfte wert ohne punktgenaue Umsetzung und geschmackssichere
Dosierung; auch und gerade, wenn kleine Schlüpfrigkeiten ins
Spiel kommen. Bei Loriot (bürgerlich Vicco von Bülow) stimmt
jedes Timing, es „sitzt“ jede Geste, auch sprachlich passt
alles bis ins Kleinste. Übrigens war Loriot nicht immer nur
nachsichtig  mit  menschlichen  Schwächen,  manchmal  konnte  er
auch  ein  bisschen  boshaft  sein.  Aber  immer  mit  Stil  und
Niveau. Und niemals so platt wie mancher heutige „Comedian“.

Satte 90 Minuten Sketche bei RBB

Warum ich das gerade jetzt schreibe? Weil ich Vorfreude wecken
möchte. Am morgigen Abend (Sonntag, 9. März) zeigt der Sender
RBB satte eineinhalb Stunden Sketche von Loriot. Um 20.15 Uhr
heißt  es  „Über  Vertreterbesuche,  Jodeldiplome  und
Urlaubsbekanntschaften“, um 21.00 Uhr schließt sich Teil zwei
an: „Über Bananen, Lottogewinne und Schweifträger.“ Um 21.45
Uhr  dürfte  man  dann  schlapp  in  der  Couchecke  liegen  und
abwinken, weil man wieder dermaßen gelacht hat…

_______________________________________________

Vorherige Beiträge zur Reihe: “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), “Bonanza” (9), „Fury“ (10)

„Vorhofflattern“:  Ein
erregender Theaterabend
geschrieben von Katrin Pinetzki | 31. März 2014

Foto: dman

Was könnte man sich wieder aufregen: Über die miese Qualität
von Taschentüchern heutzutage. Über die Scheiß-Tölen in der
Stadt. Über Menschen auf Rolltreppen. Über die Erderwärmung
und das trotzdem schlechte Wetter.

Wenn  der  Wutbürger  sein  eigenes  Genörgel  dann  nicht  mehr
ertragen kann, besucht er einen Wut-Workshop. Dort sitzt er,
probiert Modellbau als Substitution und versucht, konstruktiv
mit seiner Wut umzugehen, was so einfach nicht ist: „Ich hasse
Menschen, Tiere und Pflanzen. Aber Steine sind okay.“

„Vorhofflattern“ heißt das Stück von „artscenico performing
arts“, das in Kooperation mit dem Dortmunder Theater im Depot
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und dem Theater Rottstraße in Bochum entstand. Die Gruppe um
Rolf  Dennemann,  eigentlich  Spezialist  für  ortsspezifische
Inszenierungen, spielt diesmal nicht im Freien, nicht im Hotel
oder auf dem Fried- oder Bauernhof, sondern ganz profan auf
der  Theaterbühne.  Wut  rauslassen  lässt  sich  schließlich
überall.

Wie  ein  überdimensionierter  Stammtisch  wirkt  der  schwarze
lange Tisch, an dem die Darsteller (Karin Moog, Maximilian
Strestik, Matthias Hecht, Manuela Stüßer) sitzen und Dampf
ablassen. Was er seinen Darstellern in den Mund legt, hat
Dennemann (Autor und Regisseur des Stücks) collagiert: Es sind
Sätze aus Kommentaren in Sozialen Netzwerken und Internet-
Foren, aufgeschnappt in Kneipen, gelesen in Leserbriefen. Es
ist die vielleicht verzerrte, aber ungeschminkte öffentliche
Meinung,  die  hier  wütet:  schreiend,  zeternd,  motzend,
nörgelnd.

Um  diesen  Zustand  der  Dauer-Erregung  auf  der  Bühne  zu
visualisieren, hat Dennemann starke Bilder gefunden. Schon vom
Ankündigungsflyer  glotzt  schweinsäugig  ein  Pitbull  in
Lauerstellung. Im Stück taucht der Hund als Wackel-Dackel auf:
Der Mensch (der Deutsche?) als ängstlich-angepasster Ja-Sager,
dessen  aufgestaute  negative  Energien  sich  an  Nichtigkeiten
entzünden  und  explodieren.  Die  vier  Darsteller  kommen  und
verschwinden  wie  Handpuppen  im  Puppentheater  hinter  ihrem
schwarzen Podest und regen sich künstlich auf: Gegeben wird
ein großartiges Wut-Theater der großen Posen.



Foto: dman

Doch dann, plötzlich, bewegt sich ein Wesen auf dem Tisch. Es
kriecht und schlängelt sich wie ein Wurm, und es ist zu groß,
um es zu ignorieren. Die Workshop-Teilnehmer versuchen es,
aber  es  wird  nicht  gelingen.  Ist  es  etwa  das  hässliche,
ungeliebte und bedürftige Selbst der Wütenden? Diese beginnen
damit,  das  Wesen  zu  bandagieren  wie  eine  Mumie.  Die
kümmerliche  Kreatur  muss  gebändigt  werden.

In  einer  eingespielten  Simultan-Übersetzung  der  Rede  eines
schwedischen Arztes lernt der Zuschauer dann: Das Wesen steht
für  das  Opfer  eines  Bombenanschlags.  Trotz  schlimmster
Verletzungen kämpfe die Frau jeden Tag um eine bessere Zukunft
im eigenen Körper. „Wir Menschen sind Wesen, die mit Narben
gesund  weiterleben  können“,  heißt  es  leider  etwas
aufdringlich, während sich die Bandagierte oben auf dem Podest
sinnfällig ihrer Fesseln entledigt. Photini Meletiadis heißt
die  Tänzerin  unter  den  Bandagen.  Ihr  Aufbegehren  ist
existenziell,  ihre  pure  Körperlichkeit  steht  in  krassem
Gegensatz zum nun umso sinnloser scheinenden Aufbegehren der
Unversehrten.

Diese, die vier Wut-Bürger, kauern am Ende unterm Tisch in
vier kleinen Kabinen, gefangen im eigenen Unvermögen, mit der
Welt und vor allem sich selbst klarzukommen.
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Wie  Werte  entstehen  und
schwinden  –  „Kunst  und
Kapital“ im Lehmbruck-Museum
geschrieben von Bernd Berke | 31. März 2014

Afrikanischer Schrottsammler
in Griechenland – Filmstill
aus  Stefanos  Tsivopoulos:
„History Zero“ (2013), Film
in  drei  Episoden  (©
Künstler,  Kalfayan  Galeries
und  Prometeogallery  di  Ida
Pisani)

Künstler haben manchmal so ihre Schliche, um die gängigen
Praktiken des Kunstmarkts zu unterlaufen.

Mal  wird  nur  ein  wenig  origineller  Stempel  als  Signatur
verwendet, so dass der Wert des zugehörigen Werkes auf einmal
zweifelhaft ist. Mitunter wird gleich gezielt dafür gesorgt,
dass keinerlei oder wenigstens kein einmaliges oder bleibendes
Objekt  vorhanden  ist,  an  das  sich  zählbare  Wertschöpfung
knüpfen könnte.
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Um solche (teilweise vertrackten) Strategien dreht sich im
Duisburger  Lehmbruck-Museum  die  Ausstellung  des  Akzente-
Festivals. „Hans im Glück – Kunst und Kapital“ handelt davon,
wie wir den Dingen Wert beimessen – auch über den Kunstmarkt
hinaus,  auf  dem  derlei  Wertzuschreibungen  oft  vollends
irrational sind.

In Grimms Märchen „Hans im Glück“ geht es bekanntlich darum,
dass ein junger Mann anfänglich Gold eintauscht und nach und
nach  immer  geringere  Werte  erzielt,  was  aber  nicht
beklagenswert erscheint, sondern als Befreiung von einer Last.
Eine schöne, herzige Utopie der Loslösung vom schnöden Mammon.
Und  so  hält  auch  die  Duisburger  Ausstellung  hie  und  da
Ausschau  nach  Tauschwerten  jenseits  des  Geldes.  Am
sinnfälligsten  gelingt  dies  Hans-Peter  Feldmann,  der  auf
runden  Tabletts  kleine  Weizenfelder  angelegt  hat,  die
gleichsam vor den Augen der Besucher staunenswert wachsen und
eine ungeheure Energie ohne sonderliches Kapital ahnen lassen.

Es herrscht aber nicht rundum Verweigerung. Selbst die Fluxus-
Künstler  der  60er  und  70er  Jahre  (in  der  Ausstellung
vertreten: Robert Filliou, Daniel Spoerri, Ben Vautier, Dieter
Roth) wollten von ihrem Tun leben und haben Auflagenkunst
(Multiples) hergestellt, die sich dann doch leidlich verkaufen
ließ. Allerdings widersprachen sie damit bereits dem Unikat-
Gedanken.  Überhaupt  wehrten  sie  sich  mit  oft  ausgeklügelt
hintersinnigen  Arrangements  gegen  den  Fetischcharakter  der
(Kunst)-Ware.  Ohne  gewisse  Widersprüche  ist  auf  diesem
Spannungsfeld schwerlich zu operieren.

Apropos  Widersprüche,  die  aber  auch  zu  Übereinstimmungen
gerinnen  können:  Daniel  Spoerri  blendete  „ärmliche“
Kunstmaterialien  und  schieren  Luxus  ineins,  als  er  einen
Filzanzug à la Beuys zusammen mit einem Designeranzug à la
Cardin in Goldfolie präsentierte. Um die Wirrnis der Werte zu
steigern, tauschte er die Vornamen aus und nannte die Herren
Pierre Beuys und Joseph Cardin. Wobei zu sagen wäre, dass
Beuys’  Schöpfungen  einen  finanziellen  Vergleich  mit  Cardin



durchaus bestehen würden. Aus dem Ärmlichen erwuchs Reichtum…

Handel und Wandel, ganz konkret und zugleich spielerisch: Die
Deutsch-Japanerin Takako Saito hat einen ganzen Shop im Museum
aufgebaut, den „You and me shop“, in dem man sich zur Kunst
ernannte Objekte zusammenstellen und erwerben kann. Auch ein
Dutzend Duisburger Künstler darf auf Saitos Wunsch hierbei
mitwirken, ohne dass Galeristen von den Verkäufen (allesamt
unter 50 Euro) profitieren.

Slowenische
Künstlergruppe  IRWIN:
„Golden  Smile“
(Fotografie,  2003)  (©
Courtesy  of  Galerija
Gregor  Podnar,  Foto:
Tomas Gregorič)

Das slowenische Künstlerkollektiv IRWIN, das jede individuelle
Schöpfung und Signatur ablehnt, enthüllt mit einigem Witz die
oft  irrsinnige  Preisfindung  für  Kunstwerke.  In  der
dreiteiligen  Arbeit  „Namepickers“  wird  eine  Kreation  der
berühmten (und somit besonders teuren) Marina Abramovic durch
Kopie und Ent-Persönlichung sukzessive im Wert geschmälert.
Ohne  Überhöhung  und  ohne  Aura,  so  zeigt  sich,  schwindet
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gleichsam das Kapital der Kunst. Und gar vieles ist ohnehin
nur  lächerliches  Blendwerk,  wie  das  IRWIN-Lächelbild  mit
gebleckten goldenen Zähnen vor Augen führt.

Renommierte  Gegenwartskünstler  sind  an  der  gleichwohl
übersichtlichen  Duisburger  Schau  beteiligt.  Felix  Droese,
Katharina Fritsch, Per Kirkeby und Wolf Vostell stillen ein
etwaiges  Bedürfnis  nach  Namedropping.  Der  griechische
Biennale-Teilnehmer  Stefanos  Tsivopoulos  ruft  in  einer
beziehungsreichen  Videoinstallation  die  Krise  in  seinem
Heimatland  auf.  Die  gleichfalls  Biennale-erprobten  Rumänen
Alexandra  Pirici  und  Manuel  Pelmus  wählen  das  Mittel  der
Performance, um der Kunst die materielle Basis zu nehmen und
sie flüchtig zu machen wie vergängliches Theater. Da gibt’s
nichts zu kaufen.

Salvador  Dalí:  „Kopf
Dante“  (1964),
Bronze,  grünlich
patiniert,  vergoldete
Silberlöffel  auf
Marmorsockel
(Lehmbruck  Museum,
Duisburg – © VG Bild-
Kunst,  Bonn  /  Foto:
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Britta Lauer)

Sehr weit haben sie sich somit von älteren Positionen der
Moderne entfernt. Salvador Dalís Dante-Kopf, geschmückt mit
vergoldeten Löffeln als Lorbeer, ist – verhaltener Ironie zum
Trotz – ein eitles Sockel-Kunstwerk par excellence. Und auch
Andy Warhols Waschmittel-Box („Brillo“) verdoppelte einst ja
nur  den  götzenhaften  Warencharakter;  eine  damals  in  jedem
Wortsinne  blendende  Idee,  die  man  freilich  nicht  endlos
variieren sollte. Durchaus bemerkenswert, dass eine Arbeit von
Man Ray heute zeitgemäßer wirkt als Warhols Warenzeichen.

Übrigens passen nicht alle Exponate so recht zum Thema der
Ausstellung. Manches (zumal die schon öfter gezeigten Stücke
aus Eigenbesitz) wird eher notdürftig in den Kontext gezwängt.
Man muss schon sehr umständlich erklären, warum Skulpturen von
Otto Pankok oder Wilhelm Lehmbruck („Bettlerpaar“) in diesen
Zirkel gehören sollen.

„Hans  im  Glück  –  Kunst  und  Kapital“.  Lehmbruck  Museum,
Duisburg (Friedrich-Wilhelm-Straße 40). Ab Samstag, 8. März
(Eröffnung 16 Uhr) bis 22. Juni. Geöffnet So 11-18, Mo/Di nach
Absprache, Mi 12-18, Do 12-21, Fr/Sa 12-18 Uhr.
Weitere Infos: www.lehmbruckmuseum.de

Das Theater, das Trauma und
der  Tod:  Das  Aalto-Theater
entdeckt  Bellinis  „La
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Straniera“
geschrieben von Werner Häußner | 31. März 2014

Fremd und unnahbar:
Marlis Petersen ist
„die  Fremde“  am
Aalto-Theater
Essen. Foto: Thilo
Beu

Richard  Wagner  ist  als  Zwanzigjähriger  „La  Straniera“
begegnet. Das war 1833 am Stadttheater Würzburg, Bellinis Oper
war knapp vier Jahre vorher uraufgeführt worden, also eine
aufregende Novität. Wagner erinnerte sich viel später noch an
diese  Oper,  1878,  als  sie  längst  aus  den  Spielplänen
verschwunden war: „Wirkliche Passion und Gefühl“ bescheinigt
er Bellinis Werk, und bemerkt süffisant, dass die „Herren
Brahms & Cie.“ nicht gelernt hätten, was er, Wagner, davon in
seine Melodie aufgenommen habe.

Leider  hat  Wagners  Wohlwollen  für  die  wohl  komplexeste
romantische Oper Bellinis das Werk nicht retten können: „La
Straniera“ bleibt bis heute, was ihr Titel bedeutet: „Die
Fremde“.  Hier  und  da  in  Italien  oder  beim  Wexford  Opera
Festival in Irland hat man sich ihrer erbarmt. Doch Folgen für
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das Repertoire blieben aus. Und die Neuinszenierung im Juni
2013 in Zürich, angeregt und gesungen von Edita Gruberova, die
jetzt ins Aalto-Theater in Essen übernommen wurde und 2015 ans
Theater an der Wien weiterzieht, stand von Anfang an unter dem
Generalverdacht,  hier  werde  einer  alternden  Primadonna  ein
weiteres Belcanto-Vehikel zugestanden.

In Essen stand nicht die Preßburger Diva im Fokus. Das tut der
Wahrnehmung des Werks gut: „La Straniera“ ist nämlich nicht
anders auf seine Protagonistin zugeschnitten als etwa „Norma“
oder ein beliebiges anderes Werk der Epoche. Bellinis Oper ist
sparsam, zuweilen asketisch orchestriert; aber was zu hören
ist, atmet Finesse, bezaubert durch subtile Farben, schafft
nervöse  Spannung  und  verströmt  das  Fluidum  poetischer
Resignation,  aber  auch  kämpferischen  Aufbegehrens.  Bellinis
Raffinesse im Einsatz der schweifenden Tonarten, gepaart mit
einer höchst bewusst eingesetzten Dramaturgie, verbindet sich
mit  seiner  unkonventionellen  Melodik.  Sie  hat  schon  die
zeitgenössische  Kritik  begeistert  oder  verstört  –  und
Nachfolger wie Hector Berlioz und Richard Wagner zu höchstem
Lob animiert.

Bellinis  Aufbrechen  der  geschlossenen  Formen  entspricht
musikalisch  der  radikalen  Romantik  des  Librettos.  Felice
Romani  schafft  im  Einverständnis  mit  dem  Komponisten  die
gewünschten  „neuen  und  großartigen“  Szenen,  geeignet  zum
„Weinen, Schaudern und Sterben“. Doch diese Romantik hat – und
das  interessiert  uns  heute  –  eine  moderne  Seite:  „La
Straniera“ spricht davon, wie unmöglich es sei, ein Leben
linear und folgerichtig zu erzählen. Und vermittelt das Gefühl
der Fremdheit in einer Welt, in der die eigene Passion, der
eigene Lebensentwurf an unbezwingbaren Barrieren zerschellt.
Eine Welt zum Tode: Bellini und Wagner sind sich so fremd
nicht. Wovon anders spricht denn der „Tristan“?



Sehnsucht  über  den  Tod
hinaus:  Alaide,  die
„Staniera“  (Marlis
Petersen),  und  Arturo
(Alexey  Sayapin)  kommen
nicht voneinander los. Foto:
Thilo Beu

Christof Loy, gebürtiger Essener, der zum ersten Mal in seiner
Heimatstadt eine Regie übernommen hat, entdeckt noch andere
Aspekte: Zum Beispiel, dass die Handlung Elemente einer Krimi-
Story in sich trägt. Die Fremde, Alaide, muss ihre Identität
unter allen Umständen geheim halten: Sie ist die französische
Königin, die wegen Bigamie aus der Öffentlichkeit verschwinden
musste. Romani hat überraschende „coups“ geschickt platziert:
ein vermeintlicher heimlicher Liebhaber entpuppt sich als der
Bruder Alaides. Zwei vermeintlich Tote kehren zurück.

Am  Ende  wird  die  Identität  der  „Straniera“  effektvoll
enthüllt. Das löst das die Verwicklung nicht, sondern spitzt
sie unentrinnbar zu: Für Arturo, der auf die geheimnisvolle
Frau aus dem Wald eine existenziell unbedingte, alternativlose
Liebe projiziert, ist die Geliebte künftig unerreichbar: Damit
ist sein Tod durch eigene Hand erschütternd konsequent.

Einen  so  tragisch  in  seiner  überhitzten  Gefühlswelt
verbrennenden  Helden  kennt  die  italienische  Oper  selten.
Dieser Arturo ist im Rahmen des Geschehens ein glaubwürdiger
Charakter: ein Werther des romantischen Melodramma zwischen
egozentrierter  Radikalität  und  Realitätsverlust.  Alexey



Sayapin  gibt  der  Figur  unter  der  kundig-einfühlsamen  Hand
Christof Loys darstellerische Kontur. Selbst seine monochrome,
selten ganz frei schwingende Stimme passt zu diesem von einem
einzigen inneren Gefühlsbrand verzehrten Menschen.

Ein Geschehen zwischen Realität und theatraler Imagination: So
nähert sich Loy der Handlung, deren Kolportage-Bruchstücke und
verweigerte  Logik  meist  mit  Begriffen  wie  „krude“  abgetan
wird. Doch ein Alptraum, der sich monströs ins reale Leben
wälzt,  folgt  keiner  sauber  ausgezirkelten  Klassiker-
Szenenfolge.

Das Bühnenbild von Annette Kurz macht Elemente des Theaters
sichtbar:  hölzerne  Aufbauten,  Hänger,  Seilzüge.  Die
„romantischen“ Landschaften des Librettos sind als Bild-Zitate
präsent;  die  Waldhöhle  der  „Fremden“  auf  transparenten
Schleiern  ist  zitierter  romantischer  Topos  und  Mittel  der
Verschleierung zugleich. Die Kostüme von Ursula Renzenbrink
verharren in der Entstehungszeit der Oper, zitieren Figuren
wie Braut und Brigant, machen nicht den Versuch, aus ihnen
Menschen  einer  anderen  Epoche  zu  machen:  der  Abstand  des
„Melodramma“ von unserer Gegenwart bleibt unangetastet.

Das  Volk  als  bedrohliches
kollektives Wesen: Wer fremd
ist,  wird  ausgegrenzt  und
verfolgt. Foto: Thilo Beu

Loy  zeigt  aber  noch  einen  anderen,  bedrohlichen  Aspekt



jenseits der romantisch exaltierten Personen des Stücks: Der
Chor – von Alexander Eberle wieder vorzüglich einstudiert –
agiert als bedrohliches kollektives Wesen: die Fremde im Wald
wird beargwöhnt, ausgegrenzt, verdächtigt, verfolgt. Da wird
die „Hexe“ auch schon mal als Puppe aufgeknüpft. Die Meute des
Dorfes hat auch ihren Führer, den – mit leuchtender Klarheit
singenden – Osburgo (Benjamin Bernheim), ein Aufhetzer, von
dem eine direkte Linie zu Brittens „Peter Grimes“ zu ziehen
wäre.  Die  „Fremde“  ist  in  der  Konzeption  Loys  auch  die
„Andere“, die sich dem Anpassungs- und Erwartungsdruck der
Gesellschaft nicht beugen will – und kann.

Während Christof Loy also – wieder einmal – eine durchdachte
szenische  Auseinandersetzung  mit  der  romantischen
italienischen Oper bietet, bleibt die musikalische Seite im
Graben hinter diesem Niveau zurück. Josep Caballé Domenech,
neuer GMD der Oper Halle, bringt die Essener Philharmoniker
ungeachtet  vieler  solistischer  Glanzpunkte  nicht  auf  das
Niveau, das Stefan Soltesz mit seiner sensationellen Deutung
von Bellinis „I Puritani“ vor zehn Jahren erreicht hat. Das
ist keine Frage des versierten Handwerks, sondern zum Beispiel
eine der zu schematischen Agogik. Aber auch eine der Mischung
von Farben, die bei der aquarellnahen Transparenz der Musik im
Detail stimmen muss.



Ein  großer  Abend
für Marlis Petersen
als „La Straniera“.
Foto: Thilo Beu

Die  „Straniera“-Premiere  war  ein  großer  Abend  für  Marlis
Petersen. Ihr Sopran hat die fein melancholische Färbung, die
der  jugendlichen  Frische  einen  resignativen  Schleier
überwirft:  Im  Gesang  äußern  sich  Trauer  und  Qual  einer
gefangenen Seele. Aber die Sängerin kann auch voll Glanz und
Energie  den  Abstand  etwa  zum  zerbrechlichen  Wahnsinn  von
Donizettis Frauen wie „Linda di Chamounix“ oder „Lucia di
Lammermoor“  markieren.  Petersen  stehen  erfüllte
Phrasierungskunst und eine seelenvolle Geläufigkeit zu Gebot;
nur die Höhe bildet sie mit Druck am Gaumen und verfärbt damit
den Ton. Dennoch demonstriert die Sängerin, die unter anderem
in Wien als Traviata und Medea und in New York als Ophélie in
Thomas‘ „Hamlet“ brillierte, dass die Krise des Belcanto nicht
durchgängig ist und es keiner „Diva“ bedarf, um eine Oper wie
„La Straniera“ überzeugend zu besetzen.

Mehr Glück als Gram bereiten auch die anderen Sänger. Sie sind
weit mehr als Stichworte gebende Comprimari: Luca Grassi als
Valdeburgo versucht, seine Schwester zu schützen – auch vor
der wahnwitzigen Leidenschaft seines Freundes Arturo – und
wird so zu dessen Feind. Der Bariton singt mit kraftvollem,
klar fokussiertem Ton, die geschmeidige Linie gehört nicht zu
seinen Stärken. Ieva Prudnikovaite ist Isoletta – die Frau,
mit  der  Arturo  ein  geregeltes  Leben  im  gesellschaftlich
anerkannten Rahmen führen soll, und die er mit seiner in sich
selbst verkrümmten Liebesraserei brüskiert und tief verletzt.
Ihr fest gefügter Mezzo kontrastiert stimmlich treffend mit
der  ätherischen  Kantilenen-Deklamation  ihrer  unbezwingbaren
Rivalin. Mit „La Straniera“ ist dem Aalto-Theater eine der
wichtigsten  Premieren  dieser  Spielzeit  nicht  nur  in  der
Rhein/Ruhr-Region gelungen; es wäre dringen zu wünschen, dass
dieses  komplexe,  überraschende  und  für  eine  ganze  Epoche



exemplarische Werk nicht wieder achtlos beiseite gelegt wird.

www.aalto-musiktheater.de

And the Oscar goes to… – eine
ganz  persönliche
Favoritenschau  in  letzter
Minute
geschrieben von Leah Herz | 31. März 2014
Weil ich ja so gern in Filme einziehe (ebenso gern wie in
Bücher),  hätte  mich  diese  Oscar-Saison  beinahe  in  die
Obdachlosigkeit  getrieben,  wären  da  nicht  doch  noch  zwei
Außenseiter um die Ecke gekommen. Nach einigen Wochen extreme-
movie-watching wurde ich quasi last minute noch fündig. Ein
Glück!

Ich werde hier nur die wichtigsten Kategorien erwähnen, der
Rest kommt bei mir so unter ferner liefen. Hauptsächlich weil
so zeitaufwändig.

Zwei nominierte Filme beziehungsweise Darsteller, für die mein
Herz dann Sonntagnacht ein paar Schläge mehr leisten muss,
sind die, die ich zuletzt gesehen hatte.

„Philomena“  nominiert  für  „Best  Motion  Picture“  und  „Best
Leading Actress“ – Judi Dench
Eine schöne Geschichte, ein wenig traurig, ein wenig heiter.
Bewegend. Vergangenheitsbewältigung einer alten Frau, die sich
auf die Suche nach Anworten macht. Trotz ausgeprägt negativer
Erlebnisse im Namen der Kirche verliert sie erstaunlicherweise

https://www.revierpassagen.de/23714/and-the-oscar-goes-to-eine-ganz-persoenliche-favoritenschau-in-letzter-minute/20140302_1046
https://www.revierpassagen.de/23714/and-the-oscar-goes-to-eine-ganz-persoenliche-favoritenschau-in-letzter-minute/20140302_1046
https://www.revierpassagen.de/23714/and-the-oscar-goes-to-eine-ganz-persoenliche-favoritenschau-in-letzter-minute/20140302_1046
https://www.revierpassagen.de/23714/and-the-oscar-goes-to-eine-ganz-persoenliche-favoritenschau-in-letzter-minute/20140302_1046


ihren Glauben nicht.
Von  mir  Oscars  für  „Bester  Film“  und  „Beste
Hauptdarstellerin“.

„Blue Jasmine“ bekam zwei Nominierungen:
für „Best Actress“ und „Best Supporting Actress“
Woody  Allens  „Blue  Jasmine“  beschreibt  den  neuen
Lebensabschnitt  von  Jasmine,  die  inzwischen  völlig  verarmt
ist.  Nicht  zuletzt,  weil  der  Ehemann  vorher  seinem
betrügerischen Leben ein Ende gesetzt hatte. Jasmine kriecht
bei ihrer Schwester unter, die aber ihre eigenen Probleme hat.
Jasmine bewegt sich rasant in einer Abwärtsspirale zwischen
Traum und Wirklichkeit.
Hier bin ich hin- und hergerissen zwischen Cate Blanchett und
Judi Dench. Eigentlich ist meine erste Wahl doch Cate. Noch
vor Judi.
Ach, ich würd mich für beide gleich freuen.

Nun mal zu meinen Vermutungen, wie die anderen Nominierten so
abschneiden werden:

Kategorie „Best Motion Picture“
„American Hustle“
Ein Schelmenstück. Wer zieht wen geschickter über den Tisch,
wer fliegt auf und warum. Witzig und turbulent erzählt und
gespielt. Für mich allerdings kein Oscar-Kandidat.
„Captain Philips“
Ein  amerikanischer  Kapitän  zur  See  fällt  vor  der  Küste
Ostafrikas  in  die  Hände  von  skrupellosen  Seeräubern.
Durchgehend ziemlich spannend. Schlussszene mit Hanks schon
oscarwürdig,  aber  ein  Schluss  allein  kann  doch  nicht
ausschlaggebend  sein.
„Dallas Buyers Club“
Das  Thema  Aids,  mit  einigem  Humor  und  genügend  ernsten
Untertönen  erzählt.  Unterm  Strich  eine  Bad-Boy-Geschichte,
deren  Held,  ein  Rodeo-Cowboy,  kriminell  wird,  um  anderen
helfen  zu  können.  Mit  seiner  Southern-Boy-Schlitzohrigkeit
sich selbst natürlich auch. Und weil ihn die Politik, das



System,  im  Stich  lässt.  Mit  einem  Oscar  für  „Best  Motion
Picture“ könnte ich leben, aber muss nicht.
„Gravitiy“
Taumeln  im  Weltall.  Abenteuer  und  Nervenkitzel.  Wenn  man
bedenkt, dass bisher alle, die ohne Kapsel auf (filmischen)
Missionen im Weltraum unterwegs waren, nicht zurück kamen,
dann ist das schon ganz großes Abenteuer. Ziemlich früh werden
die Hauptpersonen von zwei auf eine reduziert, die dann ganz
allein und lost in space im dusteren All rumschwebt. Mit 90
Minuten  Spielzeit  durchaus  Standard,  aber  gefühlte  drei
Stunden Spannung. Trotzdem war das Ende vorhersehbar. Wer in
Hollywood  lässt  schon  eine  Sandra  Bullock  so  im  All
verknuspern?  Aber  toll  fotografiert.  Excellent  special
effects,  dafür  allein  müsste  ein  Oscar  drin  sein  (Beste
Kamera). Nix von mir.
„Her“
Science  Fiction.  Muss  man  mögen.  Ich  bin  nur  in  ganz
besonderen Fällen dafür zu haben. Dieser hier hat mich von
Anfang an nicht erreicht. Bestimmt mein Fehler. Aber ich bin
hier der Verteiler von Oscars, deshalb nix von mir. Also nix
für whatever.
„Nebraska“
Vater und Sohn-Geschichte mit einem Hauch Road Movie, in „back
tot he roots“ schwarz/weiß. Berührend, aber auch nicht ohne
Witz und Charme. Wunderbare Vorstellung vom alten Bruce Dern.
Best Motion Picture hab ich da nicht unbedingt gesehen, aber
originelle Story. „Best Director“ allerdings, da wär ich für.
„12 Years a Slave“
Vergangenheitsbewältigungsfilme braucht jedes Land. Und viele
haben sich schon getraut. Auch Amerika hat durchaus einiges zu
bewältigen  in  seiner  238jährigen  Geschichte.  Viel  Böses,
Ungerechtes und Unschönes ist da passiert, das ja immer noch
nicht wirklich bewältigt ist. So ist das überall auf der Welt
und für jeden von uns. Es gibt immer was zu bewältigen, und
das kann man immer in Filmen thematisieren. Das geht witzig
(Inglourious Basterds, Django Unchained) aber es geht auch
staatstragend. Das meine ich nicht abwertend, aber es nimmt



jeder Geschichte die Leichtigkeit. Nun ist Sklavenhandel und
–haltung nichts, das mit Leichtigkeit und Tralala verkitscht
werden sollte. So gesehen, hat man sich in diesem Film des
Themas würdig angenommen. Gute Darsteller, gute Geschichte,
sehr viel Realismus. Und Epos nicht zu vergessen. Unglaublich
brutal. Hollywood schwelgt derzeit in diesem Genre. Deshalb
glaube ich, dass das der Abstauber des Abends werden könnte.
„The Wolf of Wall Street“
The  American  Dream.  Sehr  schnell  sehr  reich  werden.  Im
schlimmsten Fall pflastern ein paar Leichen den Weg dahin.
Bildlich gesprochen. Man braucht eine Idee, einen smarten Kopf
und Chutzpe. All das hat der Wolf, der sein Glück an der Wall
Street, dem Geldzentrum der westlichen Welt, sucht und findet.
DiCaprio kann diese schmierigen Fieslinge gut (tendiert aber
bisweilen  zur  Bräsigkeit).  Egal,  wie  gut  die  Geschichte
erzählt wird, ich kann diesen Storys über Abzocker, die sich
ohne jegliche Skrupel über den Rest der Gemeinschaft (der sie
nicht angehören wollen und können) erheben und sie um ihre
Existenz bringt, einfach nichts abgewinnen. Insbesondere dann
nicht, wenn es sich um wirkliche Ereignisse handelt. (Wie
übrigens einige andere der Wettbewerbsfilme auch.)

Kategorie „Beste Regie“
David O. Russell „American Hustle“
Nun ja, netter Film, lustig und gut besetzt. Durchweg straff
inszeniert  (ein  Gag  jagt  den  nächsten).  Aber  Trophäen-
Material? Nicht für mich..
Alexander Payne „Nebraska“
Schön  erzählt,  ruhig  und  tongue-in-cheek:  Eine  800-Meilen-
Reise des alten Mannes (von Billings, Monatana, nach Lincoln,
Nebraska), der sein Gewinner-Los bei den Sweepstakes einlösen
will.  Kauzige  Darsteller,  (wunderbar  Bruce  Dern),  flotte
Handlung. Paynes Film „The Descendants“ hatte mich nicht so
beeindruckt, aber „About Schmidt“ – unvergessen. Einen Oscar
von mir für „Best Director“ – yeah!
Martin Scorcese „The Wolf of Wallstreet“
Ja, der Marty, hier war ich erst mal hin- und hergerissen.



Bombast  und  satte  Bilder.  Sprachgewalt  und  Spielfreude.
Thematisch nix für mich. Wenn sich die Motion Picture Jury auf
ihn eingeschworen haben sollte, dann kriegt er ihn. Aber die
können sich ja auch nicht vierteilen. Von mir nüscht.
Steve McQueen „12Years a Slave“
Im Rahmen der land slide Nominierungen könnte er gute Chancen
haben.  Hollywood,  I  hear  you  knocking.  Wird  das  echt  der
Abräumer? Schon wieder nix von mir.
Alfonso Cuarón „Gravity“
Nö. Obwohl ja toll fotografiert, tolle Technik, eindrucksvolle
Bilder und all das. Aber NÖ.

Bester Hauptdarsteller
Christian Bale „American Hustle“
Siehe oben. Guter Schauspieler, durchaus. Aber nicht in diesem
Film. Vielleicht wusste ich seine Leistung auch nicht richtig
zu schätzen, weil ich den Film nicht so mochte? Egal. Nix (ich
kann ja auch nur einen Preis pro Kategorie vergeben).
Bruce Dern „Nebraska“
Jaaa, jaaaa, jaaaaa. Bruce Baby. Herrliche Szene gegen Ende,
als  er  am  Steuer  des  (fast)  neuen  Pick-up  Trucks  durchs
Heimatdorf schleicht und seinen Sohn anweist: „Duck dich, duck
dich“. Den Oscar würd ich ihm am liebsten persönlich in die
Hand drücken.
Leonardo DiCaprio „The Wolf of Wall Street“
Der hatte ein paar richtig gute Rollen in den letzten Jahren.
Er verkörpert den gierigen Schmierlapp sehr lebensecht. Aber
er  ist  mir  so  unsympatisch,  dieser  Film  und  seine
Protagonisten.  Nix  von  mir.
Matthew McConnaughy „Dallas Buyers Club“
Ja, damit könnt ich leben. McConaughey wird immer mehr zum
Charakterdarsteller.  Als  Ron  Woodroof,  Elektriker  und  in
seiner Freizeit Rodeo-Cowboy, der für ein paar Dollar auf
wilden  Stieren  rumreitet,  hat  er  mich  überzeugt.  Als
Aidskranker auch. Er war so besessen von der Rolle, dass er
20kg Gewicht verlor, um den immer kränker werdenden Ron so
realistisch wie möglich darstellen zu können. Wenn Dern den



goldenen Knaben nicht bekommt, dann sollte McConnaughy ihn
haben.
Chiwetel Ejiofor „12Years a Slave“
Siehe oben. Hollywood Choice. Verdient hätte er es bestimmt.
Aber… aber…

Beste Hauptdarstellerin
Amy Adams „American Hustle“
Uh-uuh – no no.
Cate Blanchett „Blue Jasmine“
Die isses. Für mich jedenfalls (siehe ganz oben).
Judi Dench „Philomena“
Ja, ja, ja! Am schönsten fänd ich, wenn sie und Cate Blanchett
einen bekommen könnten. Aber wenn Blanchett leer ausgeht, dann
bitte, bitte Judi Dench.
Sandra Bullock „Gravity“
Die Mimik von Frau Bullock durchläuft geschätzte drei Phasen.
Wenn man vergisst, dass es den schönen George (Clooney) schon
ziemlich  am  Anfang  zerdengelt,  ruht  die  ganze
schauspielerische  Anforderung  auf  Sandra  Bullock,  die  auch
eine Art „happy end“ mimen darf. Warum sie für „Best Actress“
nominiert ist, entzieht sich meiner Vorstellungskraft.
Meryl Streep „August: Osage County“
NEE!  Absolut  nicht.  Selten  hab  ich  Streep  so  schrecklich
gefunden. Eigentlich noch nie. Da häng ich ganz schnell mein
Mäntelchen des gnädigen Vergessens drüber.

Bester Nebendarsteller
Barkhad Abdi „Captain Philips“
Nojo! Aber nö.
Bradley Cooper „American Hustle“
Nee, auch nicht.
Michael Fassbender „12 Years a Slave“
Im Rahmen der Anhäufungen von Nomis für gefühlt alle Sparten
des  Films.  Und  Fassbender  ist  ja  ein  guter  Schauspieler,
verdient hätte er einen Oscar allemal. Meinetwegen gerne.
Jonah Hill „The Wolf of Wall Street“



Wär ne Möglichkeit, aber lieber Fassbender. Am liebsten aber:
Jared Letho „Dallas Buyers Club“
Gerne den. Ein Gutes Team, er und McConnaughey.

Beste Nebendarstellerin
Sally Hawkins „Blue Jasmine“
Wär eigentlich okay, jedenfalls nicht so abwegig. Sie hat mir
gut gefallen als die arme Schwester von Jasmine.
Julia Roberts „August: Osage County“
Um Himmels Willen, nein. Also wirklich!!!
June Squibb „Nebraska“
Leider weiß ich schon gar nicht mehr, welche Rolle die hatte.
Offenbar hat sie mich nicht beeindruckt. Vielleicht war sie
großartig, ’schullijung.
Jennifer Lawrence „American Hustle“
Ja! Mit Fug und Recht.
Lupita Nyongo’o „12 Years a Slave“
Könnte  so  ausgehen.  Angesichts  der  Nominierungsschwemme
durchaus möglich. Am besten 99 Oscars für alle, die maßgeblich
an dem Werk beteiligt waren.
Auch für die Kabelträger.

_____________________________________________________

Die Oscar-Verleihung wird heute (Nacht vom 2. auf den 3. März
deutscher  Zeit)  ab  1.30  Uhr  bis  5.50  Uhr  bei  Pro  Sieben
übertragen)
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