
TV-Nostalgie  (23):  Dieter
Kürten  und  die  große  Zeit
beim „Aktuellen Sportstudio“
geschrieben von Bernd Berke | 30. Juli 2014
Mit  den  Jahren  beschleicht  einen  bei  manchen  Dingen  das
Gefühl, dass sie früher einfach besser gewesen sind. So auch
beim „Aktuellen Sportstudio“ im ZDF. Das wurde – im Gegensatz
zu heute – in der guten alten Zeit noch live gesendet. Und
gern erinnert man sich an sympathische Moderatoren wie Harry
Valérien und Dieter Kürten.

Wir konzentrieren uns mal auf Dieter Kürten (geboren 1935 in
Duisburg), der 1963 über eine Düsseldorfer Boulevardzeitung
zum ZDF kam. Von 22. Oktober 1967 bis zum 30. September 2000
(!) hat er „Das aktuelle Sportstudio“ 375 Mal moderiert – ein
phänomenaler Rekord.

Locker und seriös zugleich

Spaßeshalber (und es hat wirklich Freude gemacht) habe ich mir
noch einmal eine Sendung von 1985 angeschaut, außerdem einige
weitere Ausschnitte, in denen stets die Qualität des Dieter
Kürten deutlich wird. Er verfügt über enorme Fachkenntnis, mit
der er aber nicht prunkt und protzt. Vom Erscheinungsbild her
verbindet  er  eine  gewisse  Lockerheit  und  Seriosität  auf
geradezu ideale Weise.
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Dieter  Kürten  am  9.  März
1985  im  „Aktuellen
Sportstudio“  des  ZDF.
(Screenshot  aus:
http://www.youtube.com/watch
?v=8VLZyGx8Wac)

Der  Mann,  der  sein  journalistisches  Nachrichtenhandwerk
spürbar von Grund auf gelernt hatte, besticht besonders durch
unaufgeregte und souveräne Gesprächsführung. Man merkt, dass
Dieter  Kürten  sich  auf  die  jeweiligen  Interviewpartner
einstellt und sich in sie einfühlt, ohne dass er deswegen an
Sachlichkeit einbüßen würde. Ein wunderbares Fundstück ist –
nicht nur in dieser Hinsicht – Kürtens 1971 geführtes Gespräch
mit  dem  gerade  19jährigen,  eben  erst  zu  Bayern  München
gekommenen Uli Hoeneß. Man schaue und genieße…

Nicht  zu  vergessen:  Dieter  Kürten  war  dem  Metier  auch
sprachlich gewachsen. Nachträgliche Sprachkritik, so heißt es
glaubhaft, habe zu seiner Zeit in den Redaktionskonferenzen
eine wichtige Rolle gespielt.

Es waren entspanntere Jahre

Und überhaupt: Noch bis in die Mitte der 80er Jahre fällt „Das
aktuelle Sportstudio“ angenehm durch geduldiges Herangehen und
entspannte Sichtweisen auf. Kürten und Kolleg(inn)en können es
sich  noch  erlauben,  zahlreiche,  oft  recht  ausführliche
Beiträge über sogenannten „Randsport“ zu bringen, also über
Sportarten, die nicht unbedingt Millionen mobilisieren.

Von der heute oft so anbiedernden Fußball-Lastigkeit, ja erst
recht  von  haltloser  Fußball-Vergötterung  war  man  damals
jedenfalls noch ein ganzes Stück entfernt. Man darf vermuten,
dass  sich  dies  mit  dem  Aufkommen  der  privaten
Fernsehkonkurrenz  allmählich  geändert  hat.  Seither  spielen
Zuschauerquoten eine immer größere Rolle und man muss „dem
Affen Zucker geben“.



Dieter Kürten hat 2003 seine Erinnerungen unter dem Titel
„Drei  unten,  drei  oben“  herausgebracht.  Dreimal  darf  man
raten, worauf sich der Titel bezieht. Ja, sicher. Natürlich
aufs  Torwandschießen,  diese  herzlich  simple  und  doch  so
herrlich langlebige „Sportstudio“-Erfindung.

____________________________________________________________

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), Loriot (11), “Kir
Royal” (12), “Stahlnetz” (13), “Kojak” (14), “Was bin ich?”
(15), Dieter Hildebrandt (16), “Wünsch Dir was” (17), Ernst
Huberty  (18),  Werner  Höfers  “Frühschoppen”  (19),  Peter
Frankenfeld (20), “Columbo” (21), „Ein Herz und eine Seele“
(22)

“Man braucht zum Neuen, das überall an einem zerrt, viele alte
Gegengewichte.” (Elias Canetti)

Flaneur im Stress – der Roman
„Leise  singende  Frauen“  von
Wilhelm Genazino
geschrieben von Rolf Pfeiffer | 30. Juli 2014
Die neuerliche Begegnung mit Wilhelm Genazino war eher Zufall.
Ich sah das Buch beim Buchhändler liegen und dachte: schau
doch mal rein. „Leise singende Frauen“ heißt der gerade einmal
176 Seiten umfassende Roman (im Paperback), den Titel ziert
das Foto einer keusch berockten Dame mit Highheels und ohne
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Oberkörper, die sich bedrohlich weit aus einem Fenster zu
lehnen scheint.

Erst auf den zweiten Blick gewahrt man, daß das Bild entweder
ein farblich ganz zurückhaltendes Buntbild sein muß oder aber
doch wenigstens ein kleines Bißchen Rot mitgedruckt wurde. Was
sagt uns das? Eher – nichts. Man könnte allenfalls über die
Motive der titelprägenden Firma („Wildes Blut, Atelier für
Gestaltung“)  spekulieren  und  vielleicht  auch  ein,  zwei
erwähnenswerte  Erklärungsversuche  herausdestillieren,  doch
wirklich weiter brächte einen das nicht.

Dem Autor jedoch, zumindest könnte ich mir das gut vorstellen,
wäre dieses Titelbild ein Kapitel wert. Wie ihm auch andere
Wahrnehmungen  in  seiner  alltäglichen  Umwelt  der  textlichen
Erwähnung würdig scheinen, die unsereiner, eher eilend als
flanierend in den großen Städten unterwegs, vielleicht nie
gemacht hätte. Aber der Reihe nach.

Wilhelm Genazino, der nun auch schon über siebzig ist und der
bis vor wenigen Jahren noch als so etwas wie der Star unter
den unbekannten Autoren galt, ist wieder einmal in seinen
Frankfurter Kernlanden herumgeschlendert, im Erlebnisbereich
zwischen Mainufer, Eisernem Steg, Zeil und Constabler Wache,
hat sich die Welt angeschaut, sich darüber Gedanken gemacht
und selbige notiert.

Ab und zu hat er sogar interveniert, hat beispielsweise ein
Paar herrenlose Damenschuhe ganz unerlaubt von einem Ort zum
anderen  getragen  und  dann  geguckt,  wie  die  Umwelt  darauf
reagiert (kaum). Oder er hat einem armen „Stadtstreicher“, der
mit  bürokratenhafter  Regelmäßigkeit  Mülltonnen  nach  Eßbarem
durchforschte,  selbige  fristgerecht  mit  den  Pausenbroten
gefüllt, die Berufsschüler vordem in die Abfallbehälter vor
ihrer Schule gestopft hatten. Und dann hat er geguckt, wie der
„Stadtstreicher“ guckt, wenn er so reich beschert wird.

Solche Eingriffe in den normalen Gang der Welt zählen aber



schon zu den Höhepunkten des Romans. Meistens beschränkt sich
Genazino auf das reine Beobachten. Pflanzen und Tiere, in
Sonderheit Insekten, scheinen ihn oft mehr zu interessieren
als die Menschen. So viel zunächst einmal zum Setting, und das
alles wäre auch in keinster Weise zu kritisieren, wenn dem
Flaneur beobachtenderweise die schöpferischen Ideen kämen, die
die alltäglichen Ereignisse aus dem Alltag herausrissen und
idealerweise  zu  poetischen,  das  Bewußtsein  der  Leserschaft
weitenden, in ihrem assoziativen Reichtum hin und wieder gar
verblüffenden  literarischen  Stücken  (oder  doch  wenigstens
Miniaturen) würden.

Das aber passiert – meistens – nicht. Da bleiben die Gedanken
auf der Erde, arbeitet sich der Denker eher angespannt an
Amseln, Kühen, Schwalben, Nachtfaltern, Spinnen und vor allem
Wespen ab, die einzeln oder im Kollektiv bemerkt zu werden sie
zweifellos mit Stolz erfüllen dürfte, die aber deshalb noch
lange nicht zu tragenden Charakteren werden.

Fast  ist  man  dem  Autor  dankbar,  wenn  er  einmal  einen
schillernden  Traum  erinnert,  in  dem  es  –  die  Familie  muß
flüchten, der Träumende muß alles arrangieren, es funktioniert
nichts  wie  geplant  –  recht  offensichtlich  (auch)  um
Versagensängste geht. Bei diesem Traum vermeint man den Autor
geradezu vor sich zu sehen, der ein neues Buch vollschreiben
soll mit seinen einstmals so federleichten Weltbeobachtungen
und  dem  dieses  Ansinnen  den  nämlichen  Versagens-Streß
verursacht.

Aber vielleicht ist diese Phantasie schon zu weitreichend. Wie
auch immer, die geneigten Leser dieser Zeilen ahnen es längst:
Ich war von den „Leise singenden Frauen“ eher enttäuscht, weil
ich nicht recht fand, was ich suchte. Vielleicht aber auch war
ich mit meiner Suche bei diesem Autor falsch.

Die Titelfiguren indes, Putzfrauen mutmaßlich südeuropäischer
Herkunft,  die  hinter  geöffneten  Fenstern  bei  ihrer  Arbeit
einen  anmutigen,  polyphonen  Gesang  anstimmen,  der  beim



Auftauchen einer weiteren Person sein abruptes Ende findet,
bevölkern einen der zarteren und auch etwas magischen Absätze,
wie ich sie mir in diesem Buch in reicherer Zahl erhofft
hatte.

Wilhelm Genazino: „Leise singende Frauen“, dtv, 176 Seiten,
9,90 €

Rätsel  des  Alltags  (4):
Spinnenkleber
geschrieben von Bernd Berke | 30. Juli 2014
Warum ruft man die „Revierpassagen“ auf? Richtig, wegen der
zahllosen weltexklusiven Geschichten. So war hier schon von
ungeahnten  Alltagsrätseln  wie  dem  Stöpsel-Spuk,  dem
Brezelschwund und den Problemkassen die Rede. Und jetzt dies:

Ich bin kein Insektenforscher, sondern eher das Gegenteil,
wenn  es  das  geben  sollte.  Doch  dieser  Tage  habe  ich  ein
rätselhaftes Phänomen aus dem Reich der Entomologie beobachten
dürfen: Ein spinnenartiges Kleinlebewesen (genauer vermag ich
es halt nicht zu sagen) krallte sich an der naturgemäß glatten
Seitenscheibe  meines  Autos  fest.  Selbst  bei  rund  120
Stundenkilometern blieb das winzige Tier am Glas haften. Wie
ist so etwas nur möglich?
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Leider  unscharf:  ein
spinnenartiges Wesen an der
Autoscheibe.  (Bild:
Forschungsprojekt  Berke)

Staunend steht man mal wieder vor einem Rätsel des Alltags.
Hat  diese  Spinne  unendlich  feine  Härchen  mit  immenser
Haftwirkung?  Verfügt  sie  über  eine  Art  Klebstoff  an  den
Beinen? Wer weiß, vielleicht eröffnet sich hier der Forschung
ein weites Feld, um Uhu, Pattex und ähnliche Substanzen noch
effektiver zu machen. Wir wollen da nicht vorgreifen. Aber
bevor da die Millionen-Patente angemeldet werden, wäre eine
Rückfrage bei den Revierpassagen hilfreich.

Die Spinne (oder was es nun war – siehe unscharfes Foto) war
übrigens schlau. Sie hat abgewartet, bis das Auto deutlich
langsamer gefahren ist. Bei 40 km/h hat sie dann losgelassen
und sich vermutlich in eine Böschung am Straßenrand gleiten
lassen.

P.S.: Nun habe ich gerade im Netz (!) das Wort Webspinne
gelesen  und  im  allerersten  Moment  gemeint,  das  sei  ein
Internet-Begriff. Von wegen world wide web. Tja.
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Dortmund als Spaghettiträger-
Metropole: „Juicy Beats“ mal
anders betrachtet
geschrieben von Rolf Dennemann | 30. Juli 2014
Um 12 Uhr mittags gehen im Dortmunder Kreuzviertel die Türen
auf. Heraus strömen die Freiluftlivemusikfreunde. Gelassen und
lässig wandern sie zum Westfalenpark. Manche sind ausgerüstet
wie für einen Kurzurlaub, anderen reichen Flipflops und ein
Jutebeutel mit Proviant. Die meisten sind zwischen 15 und 30.

Die  Palette  ihrer  Lieblingsmusiken  reicht  von  Raggae  bis
House, von Ethno bis Hiphop. Um 12 eröffnete das diesjährige
19. Juicy Beats Festival, das zum ersten Mal (damals noch
unter dem Titel „Juicy Fruits“) am 26. Juli 1996 die Live-
Musik  in  Dortmund  unter  dem  Sonnensegel  im  Westfalenpark
bereichern wollte. Inzwischen haben sich Programmumfang und
Publikum vervielfacht. Ausverkauft. Früchte sind die Wegweiser
zu den Veranstaltungen –  über 40 Live-Acts und 100 DJs, die
dafür sorgen, dass hier keine Ruhe einkehrt.

Alles  so  schön  bunt  hier:
Screenshot  der  „Juicy
Beats“-Homepage.

Als „Alter Sack“ fühle ich mich wie Methusalem und beobachte
das Treiben und sehe nur einige  Ü40er und Ü50er oder sogar
mehr, manche in Erinnerung an früher, andere, um sich das
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Jungsein zumindest musikgeschmacktechnisch zu erhalten, manche
auch, weil sie so sind, wie sie sind. Alle verlassen sich auf
den  Wetterbericht.  Sommerliche  Kleidung,  zuversichtliche
Gesichter, hier eine lange Party zu feiern. Kein Regen, also
kein  Woodstock  in  Dortmund  mit  vermatschten  Böden  und
klitschnassen  Liebespaaren.

Schon lange bin ich kein regelmäßiger Konzertbesucher mehr.
Nur  ab  und  an  verschlägt  es  mich  zu  Pop-  oder
Rockmusikveranstaltungen. Meist muss man stehen oder wird gar
zu  Bewegungen  aufgefordert,  die  allgemein  als  Tanzen
bezeichnet  werden.  Ganz  anders  natürlich  „früher“.  In  den
70ern  gab  es  eine  Band  namens  „Juicy  Lucy“
(https://www.youtube.com/watch?v=qcPGtxUqAVU), die ich live im
Londoner  Marquee-Club  gesehen  habe,  auch  „Cream“  und
„Tyrannosaurus  Rex“.  Wow!  Die  Liste  der  Bands  war
übersichtlich. Es wurde nicht getanzt, sondern gewackelt. Ich
erinnere mich an die Rolling Stones Konzerte in Stadien, wo
gleich mehrere Generationen zugegen waren. Ich war einer unter
Tausenden  auf  der  Isle  of  White,  erinnere  mich  aber  nur
dürftig daran. Der Alkohol war mein Festivalbegleiter. Wäre
ich fit wie die Turnschuhe, die in variabelsten Variationen
mit den Füßen der Juicy Beatler verankert sind, würde ich
Wacken in Angriff nehmen, aber dort wird heftige Kondition
verlangt. Dagegen ist es im Westfalenpark eher beschaulich,
allerdings mit gefühlten tausend Musikrichtungen. Das macht es
dem Flaneur und der Begleitung einfach.

Viele Spezialisten versammeln sich, aber ebenso welche wie
ich, die keinen Überblick über Bands und Musikgruppen haben,
sondern einfach flanieren, rein in die Menge und ab die Post.
Das  Dortmunder  Festival  gehört  inzwischen  sicher  zu  den
beliebtesten im Lande, gut organisiert, große Auswahl, gute
Stimmung, angemessener Preis.

Meine Begleiterin ist partyerprobt und schmeißt sich als Mid-
Agerin ins Vergnügen. Hier ein paar ihrer Eindrücke:



15  Uhr  Wallis  Bird  aus  Irland  –  eine  sympathische  rote,
blonde, kleine Rockröhre begeistert mit ihrem Gitarrenrock auf
der Rentless Energy Stage. Es ist jetzt schon voll mit Leuten.
16.30 Frittenbude. „Mit Heißhunger geht man nicht auf solche
Veranstaltungen“, denke ich, aber Frittenbude ist eine Band.
Three  guys  on  stage  auf  der  Mainstage  gefallen  meiner
Begleitung mit ihrem Remix über die Liebe, Elektro, Punk und
Hip Hop. 17 Uhr: Kalle Mattson im Spatengarten, kanadische
Band,  wunderbar  sonore  Stimme  aus  Kanada,  Akustik-  und  E
Gitarre und Horn. Findet sie sehr relaxt. Der Frontmann sagt,
er habe noch nie so viele Spaghettiträger-Shirts (Tank Tops)
in seinem ganzen Leben gesehen, wie heute. Dortmund ist also
die  Spaghettiträger-Metropole.  Oma  Doris  Indiestage  gefällt
ihr am besten, mit dem Sofa unter Nadelbäumen.

17.30: Swimming TV – ein wie ein Nerd aussehender, sehr junger
DJ mit Laptop und Schlagzeug, knarzige Klick-Klacksounds bis
treibende Beats. Lange Schlangen an den Klos. 19:15: Frans
Zimmer nennt sich „Alle Farben“, gefällige Elektrobeats…sehr
tanzbar.  Ein  kleiner  Mann  bringt  Hunderte  zum  Tanzen.
Zwischendurch  gibt´s  ne  knallrote  Konfettibombe  im
Sonnenuntergangslicht…  “Wow“,  sagt  sie.  21.00:  Auf  der
Funkhaus Europa-Bühne bringt uns Ebo Taylor mit seiner 6-
köpfigen Band zum Grooven. Der 78jährige Erfinder des Afrobeat
(O-Ton) begeistert sie mit seinem jazzig funkigen Hip-Hop.
22.20:  An der FH Drum´n´Bass, Dubstep & Bassmusik Floor legt
Doc Scott auf, wohl einer der prägendsten Persönlichkeiten der
Drum  ´n´  Bass  Szene,  bringt  die  Menschen  im  Nebel  zum
Schwingen  und  hüpfen  und  zucken.

Ansonsten gab es noch einen Junggesellinnenabschied, die einem
verdutzten  Mid-Ager  unbedingt  das  Waschetikett  aus  der
Unterhose trennen musste…die Sammlerleidenschaften! Um 22.00
Uhr waren die großen Bühnen fertig und das wilde Gesuche, wo
noch was ist, geht los. Daddy Blatzheim und See-Pavillon war
wohl das vollste. Aus dem Spatengarten klang 80-er Groove. Und
nachts geht die Party ab. Damals waren DJs auf Live-Bühnen



noch nicht zu sehen. Sie standen in sogenannten Diskotheken
hinter ihren Plattentellern und kündigten um 22.00 Uhr die
Ausweiskontrolle des Jugendamtes an.

Juicy Beats ist eine Massenveranstaltung, die sich auf dem
Gelände in kleine Massen aufteilt, ein Festival mit Auswahl,
für ahnungslose neugierige Musikfreunde aller Altersklassen zu
empfehlen. Da kann man auch mal als älteres Paar nach langer
Zeit mal wieder heimlich hinter dem Gebüsch knutschen und
dabei Raggaesounds lauschen. Die Duftwelle süßen Qualms führt
zur notwendigen Lässigkeit. Heute hab ich wieder was gelernt
und bin noch nicht soweit, Makramee-Kurse für Senioren zu
besuchen.

Ruhrtriennale doch nicht ohne
Gregor  Schneider:  Bochum
springt für Duisburg ein
geschrieben von Werner Häußner | 30. Juli 2014

Gregor  Schneider.  Foto:
Linda Nylind/Ruhrtriennale
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Nun realisiert Gregor Schneider doch noch ein neues Werk für
die  Ruhrtriennale:  Nach  der  Absage  seines  Raumkunstwerks
„totlast“ durch den Duisburger Oberbürgermeister Sören Link
baut Schneider im Kunstmuseum Bochum eine Rauminstallation mit
dem  Titel  „Kunstmuseum“.  Ab  29.  August  ist  das  Werk  zu
besuchen und bleibt bis in den Oktober hinein zugänglich.

Schneider will sich mit Ort und Funktion des Kunstmuseums
auseinandersetzen:  „Ich  freue  mich,  den  Haupteingang  des
Museums  zu  schließen.  Durch  einen  neuen  Eingang  –  ‚ein
Abflussrohr‘ – uns ins Museum in verborgene Räume, in eine
normalerweise im Museum nicht zugängliche ‚abseitige Welt‘ zu
führen“, zitiert eine Pressemitteilung den Künstler. Schneider
setzt für „Kunstmuseum“ einen neuen Baukörper in das Bochumer
Museum  und  verändert  das  Gebäude  in  Form,  Funktion  und
Aussehen vollständig. Der Zugang zum Museum erfolgt durch eine
„Hintertür“.  Der  Museumsparcours  wird  „buchstäblich
umgestülpt“ und führt durch normalerweise nicht zugängliche
Funktionsräume.

Ab  Ende  August  durch  die
Hintertür:  Im  Bochumer
Kunstmuseum  wird  Gregor
Schneiders  neue  Arbeit  für
die  Ruhrtriennale
realisiert.  Foto:  Lutz
Lehmann/Presseamt  Stadt
Bochum
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Heiner  Goebbels,  Intendant  der  Ruhrtriennale,  zeigt  sich
erfreut:  „Wir  sind  froh,  dass  Gregor  Schneider  trotz  der
Umstände mit ‚Kunstmuseum‘ eine neue, große Arbeit für die
Ruhrtriennale  entwickeln  kann.  Dass  wir  in  dieser  kurzen
Planungszeit die Ausstellung eröffnen können, verdanken wir
vor allem unseren Partnern. Mein herzlicher Dank gilt neben
Gregor Schneider dem Museumsdirektor Hans Günter Golinski und
vielen weiteren Akteuren der Stadt Bochum.“

Im Lehmbruck Museum Duisburg findet 2014 keine Veranstaltung
der  Ruhrtriennale  statt.  Auch  das  Künstlergespräch  am  14.
September  wird  in  das  Kunstmuseum  Bochum  verlegt.  Bereits
erworbene Tickets für das Lehmbruck Museum sind für Bochum
gültig,  können  aber  auch  über  ein  auf  der  Homepage  der
Ruhrtriennale verfügbares Formular erstattet werden.

Kartellamt  setzt  Grenze:
Lensing darf Funke-Lokalteile
nicht vollends übernehmen
geschrieben von Bernd Berke | 30. Juli 2014
Sieh  an,  es  gibt  Neuigkeiten  aus  der  Presselandschaft  im
Großraum  Dortmund:  Das  Bundeskartellamt  hat  offenbar  die
vollständige Übernahme von 7 Lokalausgaben der Funke-Gruppe
(vormals  WAZ-Gruppe)  durch  den  Dortmunder  Lensing-Verlag
(„Ruhrnachrichten“) verhindern wollen. Deshalb hat Lensing den
entsprechenden Antrag zurückgezogen, wie mehrere Mediendienste
übereinstimmend berichten.

Weitere Konsequenzen aus dem Veto der Kartellwächter sind noch
unklar. Angeblich gibt es bei Funke einen Plan B für die
besagten Ausgaben. Das Konzept dürfte nach Lage der Dinge
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allerdings  mehr  juristische  und  betriebswirtschaftliche  als
publizistische Elemente enthalten.

Konkret geht es um die Ausgaben der WAZ und der Westfälischen
Rundschau (WR, seit Februar 2013 ohne eigene Redaktion) in
Dortmund, Castrop-Rauxel und Lünen (jeweils WAZ und WR) sowie
Schwerte (WR).

Die Ruhrnachrichten, die schon seit Anfang 2013 die lokalen
Inhalte  für  diese  Ausgaben  liefern,  wollten  die  volle
verlegerische  Verantwortung  mitsamt  den  Titelrechten
übernehmen. Begründung: Diese Ausgaben seien Sanierungsfälle.
In diesem Falle wären die Schwellen vor einer Fusion niedriger
gewesen.

Doch  das  Kartellamt  verneint  den  Sanierungsbedarf.  Die
Zeitungstitel der Funke-Gruppe seien mit rund 80 Lokalausgaben
insgesamt profitabel, eine Insolvenz drohe somit auch für die
sieben Lokalteile im Dortmunder Raum nicht.

Anfang 2013 hatte die Funke-Gruppe die komplette Redaktion der
Westfälischen  Rundschau  (120  Redaktionsstellen,  zahlreiche
freie Mitarbeiter) geschlossen. Seither ist die Rundschau eine
Art  Geisterzeitung,  deren  Mantelteil  vom  Essener  WAZ-Desk
kommt und deren Lokalteile von diversen Ex-Konkurrenten (im
Raum Dortmund: Ruhrnachrichten) geliefert werden.

Auch nach der Intervention des Kartellamts sieht es freilich
so aus, als dürften die Ruhrnachrichten weiterhin die besagten

http://www.revierpassagen.de/25964/kartellamt-setzt-grenze-lensing-darf-funke-lokalteile-nicht-vollends-uebernehmen/20140725_2117/p1140600


Funke-Lokalausgaben  mit  ihren  Inhalten  füllen.  Die
Meinungsvielfalt in dieser Region bleibt arg begrenzt, sofern
sie  sich  in  Zeitungen  widerspiegelt.  Doch  dem  möglichen
Monopol wurde eine letzte Grenze gesetzt.

Also  müssen  wir  wohl  nicht  unsere  Phantasie  bemühen:  Die
Entlassung der WR-Redaktion wird sicherlich nicht rückgängig
gemacht. Und auch sonst ist das Presse-Paradies in weiter
Ferne.

_____________________________________________________

(mit nachrichtlichem Material von newsroom.de, meedia.de und
kress.de)

_____________________________________________________

Festspiel-Passagen VI: Kabale
am  Königshof  –  Rossinis
„Adelaide di Borgogna“ in Bad
Wildbad
geschrieben von Werner Häußner | 30. Juli 2014
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Margarita  Gritskova  als
Ottone in Rossinis „Adelaide
di Borgogna“ in Bad Wildbad.
Im  Hintergrund  Cornelius
Lewenberg als Ernesto. Foto:
Patrick Pfeiffer

Das ist der Stoff, aus dem echte Opern sind! Adelheid von
Burgund,  eine  der  einflussreichen  Frauen  des  Mittelalters,
verliert  ihren  Gatten  Lothar.  Durch  Giftmord,  verübt  von
dessen Kontrahenten Berengar. Der will sich die Macht über
Italien sichern und versucht, die junge Witwe gegen ihren
Willen mit seinem Sohn Adelbert zu verheiraten.

Adelheid wendet sich an Otto I. Der deutsche König kommt ihr
zu Hilfe, verliebt sich auf den ersten Blick in die attraktive
Regentin  und  kann  sie  schließlich  trotz  erbitterten
Widerstands  Berengars  und  Adelberts  ehelichen.

Die  historischen  Fakten  hat  der  neapolitanische  Librettist
Giovanni Schmidt zu einem Textbuch für Gioacchino Rossinis
erste römische Opera seria zusammengeschmiedet: Doch „Adelaide
di Borgogna“, uraufgeführt am 26. Dezember 1817 zur Eröffnung
der Karnevalssaison im Teatro Argentina, war kein Erfolg. Die
Oper  wurde  nur  ein  paar  Mal  nachgespielt  und  später  von
Rossini  als  Reservoir  für  „Eduardo  e  Cristina“  und  das
verschollene  englische  Projekt  „Ugo,  Re  d’Italia“  benutzt.
Moderne Aufführungen – zuletzt beim Rossini-Festival in Pesaro



– konnten letztlich ebenfalls nicht überzeugen. Jetzt kam die
unglückliche „Adelaide“ in Bad Wildbad zur späten deutschen
Erstaufführung.

Der  durchaus  verdienstvolle  Abend  in  der  württembergischen
Ausgrabungsstätte  für  belcanteske  Relikte  der  Rossini-Zeit
bestätigt:  „Adelaide  di  Borgogna“  bleibt  ein  Artefakt  der
Vergangenheit,  das  nur  Kenner  und  Liebhaber  in  Entzücken
versetzen  wird.  Das  hat  unterschiedliche  Gründe,  ein
entscheidender  ist  das  Libretto  Schmidts.  Rossini  vertonte
viele der erklärenden Rezitative nicht. Die Figuren bleiben
eindimensional, die Konflikte verlaufen schematisch. Und die
mäßig inspirierte Personenführung in der Regie von Antonio
Petris hilft diesen Schwächen auch nicht auf die Sprünge.

Die Botschaft des Stücks, der Sieg der beharrlichen Liebe, ist
etwa  von  Händel  oder  von  Rossini  selbst  in  anderen  Opern
musikalisch spannender und differenzierter gestaltet worden.
Die politischen Konflikte – hier eine selbstbewusste, auf ihre
Selbstbestimmung pochende Frau, dort zwei skrupellos um ihre
Macht kämpfende Männer – gewinnen kaum Brisanz. Der einzige
spannende  Zwiespalt  ist  Adelberts  innerer  Kampf  zwischen
seiner ehrlichen Liebe zu Adelaide und der Pflicht, seinen
Vater aus der Gefangenschaft zu befreien. Schmidt porträtiert
einen vom Vater abhängigen Sohn, dem es nicht gelingt, sich
vom  patriarchalen  Unterdrücker  eigener  Lebensregungen  zu
befreien. Und Rossini gibt den kolportagehaften Sätzen der
Szene mit seiner Musik eine berührende Tiefendimension.

http://www.bad-wildbad.de/rossini/


Inszenierung,  Bühne  und
Kostüme  für  Rossinis
„Adelaide  di  Borgogna“
stammen von Antonio Petris.
Auf  dem  Foto:  Ekaterina
Sadovnikova  als  Adelaide.
Foto: Patrick Pfeiffer

Um diesen seelischen Kampf, in dem der Chor die Rolle eines
Freud’schen  „Über-Ich“  einnimmt,  adäquat  auf  die  Bühne  zu
bringen, braucht es einen Sänger, der über die stimmlichen
Mittel  verfügt,  die  Ausdrucksmittel  des  Belcanto  mit
psychologischer Klugheit einzusetzen. Der Tenor Gheorghe Vlad
kämpft in Bad Wildbad eher mit der Technik als mit den inneren
Impulsen von begehrender Liebe und Sohnespflicht. Das Timbre
seiner Stimme wirkt unfertig steif; die hohen Töne tippt er
nur an. Auch als Darsteller kommt er über Stereotypen nicht
hinaus. Es ist alleine die Musik Rossinis, die in dieser Szene
und Arie des zweiten Akts ihren Zauber entfaltet.

Wobei auch diese Magie ihre Grenzen hat: Luciano Acocella
leitet das Orchester „Virtuosi Brunenses“ über weite Strecken
steif,  mit  mechanisch  geschlagenem  Rhythmus,  der  Rossinis
Dreiertakt etwa in gefährliche Nähe zu dem früher spöttisch
bemühten Begriff der „Leierkastenmusik“ rückt. Die Finessen
metrischer  Variabilität,  die  leichte,  elegante  Formulierung
der  Phrasen,  eine  akzentuierte  Tongebung,  eine  flexible
Agogik:  Acocella  achtet  zu  wenig  auf  solche  essentiellen
Parameter,  die  Rossinis  Musik  erst  zu  dem  spritzig-
federleichten  Kunstwerk  machen,  das  seine  Meisterschaft
auszeichnet.

Zum Glück stehen auf der niedrigen, von Antonio Petris mit
zweckmäßigen  schwarzen  Wandelementen  gestalteten  Bühne  der
ehemaligen Bad Wildbader Trinkhalle Sängerinnen und Sänger,
die  mit  versierter  Technik  und  geschmackvoller  Gestaltung
überzeugen:  An  erster  Stelle  ist  Margarita  Gritskova  als



androgyner Ottone zu nennen. Die russische Mezzosopranistin
brillierte  bereits  an  der  Wiener  Staatsoper.  Ihr
wandlungsfähiger  Mezzo  hat  geschmeidige  Noblesse  für  die
zärtlichen  Momente  der  Begegnung  mit  Adelaide  ebenso  wie
schneidenden Schliff für das Quartett des zweiten Akts und den
Triumph des Finales.

Baurzhan  Anderzhanov,
Ensemblemitglied  des  Aalto-
Theaters  Essen,  als
Berengario  in  Rossinis
„Adelaide  di  Borgogna“  in
Bad  Wildbad.  Foto:  Patrick
Pfeiffer

Als  Adelaide  ist  Ekaterina  Sadovnikova  eine  gleichwertige
Partnerin:  Für  den  Ausdruck  des  Leidens  und  der
Ausweglosigkeit hat der klangvolle Sopran die abgeschatteten
Farbtöne; für die Hoffnung auf Liebe und Respekt – genährt
durch Ottones Zuwendung – ließen sich die Phrasen noch eine
Idee flexibler, der Klang etwas weicher bilden. Doch vor allem
im Duett des ersten Akts, aber auch im Quartett des zweiten
zeigt Sadovnikova Stilgefühl und Sicherheit in der Platzierung
des Tons.

Sehr ansprechend sind auch die flankierenden Rollen besetzt,



etwa die des Bösewichts Berengario mit Baurzhan Anderzhanov,
seit 2013 im Ensemble des Aalto-Theaters Essen. Er ist dort
unter  anderem  als  Arzt  in  Verdis  „Macbeth“  angenehm
aufgefallen. Im Herbst wird er als Don Alfonso in „Cosi fan
tutte“  seine  erste  größere  Rolle  singen.  In  Bad  Wildbad
gestaltet  er  seine  Partie  mit  einem  kontrollierten,
gleichmäßig  geformten  Bariton.

Das Wildbader Plädoyer für „Adelaide di Borgogna“ wird – nach
menschlichem Ermessen – trotz einiger bemerkenswerter Nummern
wohl folgenlos bleiben. Das ist nicht ungewöhnlich, sind doch
selbst Meisterwerke der opera seria des „Schwans von Pesaro“
über das nördliche Schwarzwaldtal nicht hinausgekommen – ein
Zeichen  für  die  leider  immer  noch  nicht  überwundene
Schwerfälligkeit der über 80 (!) Musiktheater in Deutschland.

Im Falle der Oper über Adelheid von Burgund wird’s aber auch
am Werk liegen: Zwischen den ehrgeizigen Arbeiten für Mailand
(„La gazza ladra“) und Neapel („Armida“, „Mosé in Egitto“)
erscheint „Adelaide di Borgogna“ eher als die Erfüllung einer
Freundespflicht dem Impresario Pietro Cartoni gegenüber.

Christian  Wulff  als  Talk-
Gast: Einblicke ins Räderwerk
zwischen Politik und Presse
geschrieben von Bernd Berke | 30. Juli 2014
Im  Februar  2012  ist  Christian  Wulff  von  seinem  Amt  als
Bundespräsident zurückgetreten. Jetzt begab er sich erstmals
wieder in eine TV-Talkshow: Maybrit Illner (ZDF) hatte also
eine  kleine  Sensation  zu  bieten,  für  die  sie  auch  ihre
Sommerpause verschob und die Sendezeit überzog.
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Man bekam immerhin ein paar kleine Einblicke ins ratternde
Räderwerk zwischen Politik, Presse und Justiz.

Feldzug gegen Kampagne

Wulff,  inzwischen  gerichtlich  von  allen  Vorwürfen  der
Vorteilsnahme  und  Korruption  freigesprochen,  zieht  seit
einigen Wochen mit einem Buch („Ganz oben, ganz unten“) gegen
die Pressekampagne zu Felde, die ihn damals in den Rücktritt
getrieben  habe.  Es  scheint  so,  als  sei  auf  allen  Seiten
Selbstgerechtigkeit im Spiele.

Lag’s  daran,  dass  er  als  Präsident  gesagt  hat  „Der  Islam
gehört zu Deutschland“? War das eine Provokation? Jedenfalls
schien er alsbald für weite Teile der Medien „zum Abschuss
freigegeben“  und  es  war,  als  wollten  manche  Journalisten
einmal zeigen, dass sie auch ein Statsoberhaupt aus dem Amt
schreiben können. Ihre Recherchen reichten zuweilen bis tief
in die Privatsphäre und unter die Gürtellinie. Jeder minimale
Vorwurf  war  willkommen  –  und  auch  die  Staatsanwaltschaft
bekleckerte  sich  im  Ermittlungsverfahren  nicht  gerade  mit
Ruhm.

Fehler auf allen Seiten

Presse  und  Justiz  müssen  sich  also  einige  selbstkritische
Fragen stellen. Doch auch Christian Wulff hat etliche Fehler
gemacht. Er war, wie sich bei Maybrit Illner abermals zeigte,
zu naiv und zu wenig souverän. Er offenbarte, als es auf
offensive  Ehrlichkeit  angekommen  wäre,  die  Wahrheit  nur
verdruckst in Salamitaktik und sagt noch jetzt, er sei ja
seinerzeit nach bestimmten Dingen gar nicht gefragt worden…

Wie  überempfindlich  der  Mann  geworden  ist,  wurde  auch  im
Umgang mit der Talkmasterin Illner klar, der er vorhielt, sie
werfe alles durcheinander. Freilich stichelte Frau Illner hin
und wieder auch ein wenig. Und die Rolle des Fernsehens kam
bei aller Presseschelte so gut wie gar nicht zur Sprache.
Warum eigentlich nicht?



Naiv und wenig souverän

Recht behutsam, differenziert und sachlich gingen hingegen die
weiteren Talkgäste, Ex-Bundestagsvizepräsidentin Antje Vollmer
(Grüne)  und  Heribert  Prantl  (Chefredaktion  Süddeutsche
Zeitung), mit dem Fall Wulff um. Sie machten deutlich, dass in
dieser Sache die eine oder andere Grenze überschritten worden
ist.

Doch so mancher andere, der damals mit den Wölfen geheult hat,
ruft  heute  auch  nach  Bedachtsamkeit.  Also  ist  mitunter
Heuchelei nicht fern.

Geradezu tragisch oder auch tragikomisch ist das Verhältnis
Christian Wulffs zur „Bild“-Zeitung und deren Chefredakteur
Kai Diekmann. Wulff hat offenbar geglaubt, mit dem Boulevard-
Blatt einen Pakt auf gegenseitige Freundlichkeit schließen zu
können.  Welch  ein  Irrtum!  Spät,  doch  entschieden  und  mit
dubiosen  Mitteln  wendete  sich  die  Zeitung  mit  den  großen
Buchstaben gegen Wulff. Da auch Spiegel und FAZ ihm nicht
wohlgesonnen waren, hatte er den Kampf um die öffentliche
Meinung schon früh verloren.

Da fragt man sich schon, ob Gewaltenteilung und Kräftebalance
in unserem Gemeinwesen wirklich funktionieren.

P.S.: Seinen irritierenden Ausspruch, er wäre heute noch der
Richtige fürs Bundespräsidentenamt, hat Christian Wulff in der
Talkshow zurückgezogen: „Das hätte ich nicht sagen sollen.“

Festspiel-Passagen  V:  Colmar
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im Elsass – Monumentale Musik
in russischer Tradition
geschrieben von Werner Häußner | 30. Juli 2014

Er  spielte  in  Colmar  sein
Schubert-Skrjabin-Programm:
Evgeny Kissin. Foto: Bernard
Fruhinsholz

Einst  war  Colmar  eine  richtige  Hauptstadt:  Im  Saal  des
„Koїfhus“ versammelten sich die Vertreter des Zehnstädtebunds.
Seine Mitglieder unterstützten sich gegenseitig, um in den
unruhigen  Zeiten  des  späten  Mittelalters  ihre  Rechte  und
Freiheiten zu sichern. Heute wird die elsässische Stadt einmal
im Jahr zur Hauptstadt der Musik.

Das „Festival International de Colmar“ versammelt in knapp
zwei Juli-Wochen Größen des Musiklebens zu einem weit über die
Region hinaus strahlenden Zyklus von Konzerten. Und immer noch
trifft man sich – wie vor 500 Jahren – in dem ehemaligen Zoll-
und Warenlager im Zentrum der alten Stadt. Doch diesmal sind
es die Liebhaber der Musik, die dort den Stellenwert der Musik
im Reigen der Künste eindrucksvoll unterstreichen.

Das Festival rühmt sich der bedeutenden Künstler, die es für
seine  27  Konzerte  in  seine  ehrwürdigen  Spielstätten  holt.
Nicht ohne Grund: Evgeny Kissin kam zwischen Klavier-Festival
Ruhr und zwei Auftritten im schweizerischen Verbier in die
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großartige gotische Hallenkirche St. Matthieu; Grigory Sokolov
spielte  –  wie  vorher  in  Essen  –   sein  viel  gerühmtes,
faszinierendes Chopin-Programm. Und wenn Ensembles wie Prazak-
, Schumann-, Sine Nomine- und Talich-Quartett zu hören sind
und  mit  dem  Moskauer  Kopelman-Quartett  eine  russische
Spitzenformation gastiert, ist das auch für den Kammermusik-
Liebhaber ein Argument, ins Elsass zu fahren.

Ungestörte
Mittelalter-Romantik:
Fachwerkfassaden  in
Colmar.  Foto:  Werner
Häußner

Colmar bietet Gelegenheit, Künstler zu erleben, die zumindest
im  deutschen  Musikbetrieb  nicht  ständig  und  überall
herumgereicht werden. Zum Beispiel der Pianist David Bismuth,
Schüler der bei uns viel zu wenig bekannten Französinnen Anne
Queffélec und Brigitte Engerer. Oder Boris Giltburg, der 2013
den Concours Reine Elisabeth in Brüssel gewann und jetzt einen
Exklusivvertrag mit dem Label Naxos geschlossen hat. Oder die
Cellisten Edgar Moreau, Alexander Kniazev und Pavel Gomziakov.
Solche Begegnungen erweitern den Horizont und lassen Musiker
entdecken, die vielleicht im hochgezüchteten internationalen
Betrieb – aus welchen Gründen auch immer – nicht mithalten



oder  mithalten  wollen,  die  aber  mit  überraschenden
individuellen  Aspekten  in  Ausdruck  und  Klang  für  sich
einnehmen.

In jedem Jahr widmet sich das Colmarer Festival der Würdigung
eines herausragenden Musikers. Begonnen hat diese Serie, als
1989 der russischer Geiger und Dirigent Vladimir Spivakov zum
künstlerischen Leiter berufen wurde; Glenn Gould war der erste
der  auf  diese  Weise  Geehrten.  Im  nächsten  Jahr  wird  die
französische Trompeten-Legende Maurice André (1933 – 2012) die
geistige Präsidentschaft des Festivals einnehmen. In diesem
Jahr stand der Name des großen russischen Dirigenten Evgeny
Fjodorowitsch Svetlanov (1928 – 2002) über dem Programm. Er
hat das ehemalige Staatliche Sinfonieorchester der UdSSR zu
einem führenden Klangkörper entwickelt und mit ihm rund 2000
Einspielungen aufgenommen, war aber auch international rege
unterwegs, so mit dem London Symphony Orchestra oder dem Het
Residentie Orkest Den Haag.

Bei  Warner  Classics
erhältlich:  Evgeny
Svetlanovs  Mahler-Zyklus.
Cover: Warner Classics

Svetlanovs Liebe zum romantischen russischen Repertoire und zu



einem prachtvoll-voluminösen Klangbild spiegelt sich in der
Auswahl der in Colmar gespielten Werke: Da reiht Festival-
Leiter  Spivakov  als  Dirigent  mit  seiner  Russischen
Nationalphilharmonie Tschaikowsky an Rachmaninow, erinnert mit
Mahlers Erster an die Verdienste Svetlanovs für die Mahler-
Rezeption in Russland – unter anderem mit einer Gesamtaufnahme
der Sinfonien. Auch streut er ein belcantoseliges Sängerfest
ein,  statt  seiner  Solistin  Albina  Shagimuratova  die
Gelegenheit zu geben, dem französisch und deutsch geprägten
Publikum ein paar der ungehobenen Schätze der russischen Oper
zu entdecken.

Wie es überhaupt – und das ist ein Manko dieser Art von
Festivals – mit der Entdeckerfreude nicht immer zum Besten
steht: Die beiden Eröffnungskonzerte des Orchestre National du
Capitole de Toulouse unter Tugan Sokhiev etwa biederten sich
in einer fast schon frivolen Art einem Publikum an, das man
hemmungslos  in  seiner  musikkulinarischen  Lust  bestätigt:
Tschaikowskys Violinkonzert, Brahms‘ Zweite, Rimski-Korsakows
„Scheherazade“. So mag man leicht Säle füllen, entwickelt aber
kein künstlerisches Profil. Der von Svetlanov hoch geschätzte
Komponist Nikolai Medtner etwa ist in ein Mittagskonzert mit
Elena Filonova verbannt. Die Pianistin spielte Ausschnitte aus
seinem  Klavierzyklus  „Vergessene  Weisen“  –  ein  wohl
unfreiwillig  bezeichnender  Titel.

Immerhin kam Evgeny Svetlanov auch mit einigen seiner Werke zu
Wort.  Der  Dirigent  verstand  sich  in  der  Tradition  Gustav
Mahlers nicht als gelegentlich komponierender Kapellmeister,
sondern  eher  als  dirigierender  Komponist.  Aus  seinem
reichhaltigen Œuvre erklangen in Colmar ein Streichquartett in
D-Dur und die Variationen über ein russisches Volkslied für
Harfe  und  Orchester.  Bedauerlich  ist,  dass  sich  der
außergewöhnliche  Einsatz  Svetlanovs  für  den  Komponisten
Nikolai Mjaskowski (1881 – 1950) im Colmarer Festival nicht
niederschlug:  Vor  allem  dessen  nach  dem  Ersten  Weltkrieg
entstandene Werke mit ihrem französischen Einschlag wären ein



spannendes  klingendes  Dokument  der  musikalischen  Verbindung
zwischen den Völkern gewesen.

Vladimir Spivakov dirigierte
den Großen Akademischen Chor
Moskau  in  Colmar.  Foto:
Bernard  Fruhinsholz

Für Liebhaber geistlicher Musik hatte das Festival an seinem
Abschluss-Wochenende  einen  Höhepunkt  parat:  Der  Große
Akademische  Chor  Moskau  sang  Ausschnitte  aus  Tschaikowskys
Liturgie  des  Heiligen  Johannes  Chrysostomus  und  aus
Rachmaninows  Vesper  op.  37.  Die  Akustik  der  ehemaligen
Jesuitenkirche  Saint  Pierre,  einem  schlicht  gehaltenen
Barockbau, begünstigte den tragenden Klang der prachtvollen
Stimmen der Choristen, ließ die verfeinerte Dynamik wirken,
die von schwebendem Pianissimo bis zum glanzvollen Forte wie
aus einem Guss geführt war.

Der  Chor  hatte  am  folgenden  Tag  beim  Finalkonzert  einen
weiteren  beeindruckenden  Auftritt  in  Rachmaninows  „Die
Glocken“ (op. 35), einer Tondichtung nach Edgar Allan Poe. Die
symbolistisch  aufgeladenen  Bilder  des  Poems  inspirierten
Rachmaninow zu einer enormen, die satten Farben des großen
Orchesters und des Chores ausbreitenden Komposition. Spivakov
zähmte die gewaltigen dynamischen Wellen nicht; er ließ schon
die  „goldenen  Hochzeitsglocken“  der  zweiten  Strophe  so
prächtig  dröhnen,  dass  dynamische  Entwicklungen  nicht  mehr
möglich waren. Mussorgskys „Großes Tor von Kiew“ ließ grüßen,



allerdings  in  einer  pathetisch  übersteigerten
Monumentalarchitektur,  wie  sie  in  ihrer  dramatischen  Wucht
auch dem Interpretationsstil Evgeny Svetlanovs entsprach.

Herrlicher  Konzertraum  mit
überraschend klarer Akustik:
Die  gotische  Hallenkirche
St.  Matthieu  Colmar.  Foto:
Bernard Fruhinsholz

Ähnlich  erfüllt  von  Pathos  und  Bombast  kommt  Dmitri
Schostakowitschs Festouvertüre op. 96 daher. Spivakov enthüllt
mit  seiner  Interpretation  den  merkwürdig  ambivalenten
Charakter von Schostakowitschs Musik. Denn die Ironie, die man
gerne  hineindeutet,  wird  von  solennen  Bläserfanfaren
weggefegt; auch das spritzige Thema, das ein Kritiker einmal
„überschäumend  wie  eine  soeben  geöffnete  Champagnerflasche“
beschrieben hat, trägt eher Soldatenstiefel als Kinderschuhe.
Dabei kommt es aus dem „Kinderalbum“ op. 69 und trägt den
Titel  „Geburtstag“.  Nun  ja:  Die  Ouvertüre  sollte  zum  30.
Jahrestag der Oktoberrevolution im Moskauer Bolschoi-Theater
gespielt werden …

In der Neunten Sinfonie, die ein Siegesstück werden sollte,
ist die Ironie so weit getrieben, dass sie selbst den nicht
gerade auf Subtilitäten eingestellten Ohren der sowjetischen
Musik-Offiziellen offensichtlich wurde. Schostakowitsch wurde
daraufhin geächtet und schrieb erst nach dem Tode Stalins
seine nächste Sinfonie. Dirigent Spivakov trat dem Stück nicht



zu nahe, ließ die Russische Nationalphilharmonie ihre ganze
Brillanz vorführen und setzte auf die unmittelbare Wirkung der
absurd  regelhaften  fünf  Sätze.  Eine  Offenbachiade  mit  dem
Brokat-Faltenwurf  einer  Staatsrobe,  die  man  als  maliziöse
Abrechnung mit den Erwartungen des sozialistischen Realismus
und seiner falschen Klassizität lesen kann.

Kultur  hat  Ruh‘  –  ein
sommerliches Idyll
geschrieben von Bernd Berke | 30. Juli 2014
Die Theaterferien sind ausgebrochen, die großen Konzertzyklen
sind vorerst vorbei und in den Museen beginnen einstweilen
keine neuen Ausstellungen. Kultur hat sommerliche Ruh’.

Man kann es an den Kulturteilen der Zeitungen und überhaupt an
kulturgeneigten Publikationen – so schließlich auch an den
Revierpassagen – ablesen, dass bis auf ein paar routiniert
gezimmerte Sommerreihen (vorzugsweise Comedy sowie Rock & Pop)
derzeit  nicht  viel  Nennenswertes  anliegt.  Jaja,  ein  paar
schüttere Gegenbeispiele gibt es immer, doch die bestätigen
die Regel.
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Postkartenreifer
Sonnenuntergang  in  Egmond,
Holland (Foto: Bernd Berke)

So  zynisch  das  klingen  mag:  Wahrscheinlich  waren  manche
Redaktionen insgeheim froh, dass sie jüngst wenigstens einige
Nachrufe  auf  verstorbene  Kulturgrößen  bringen  konnten.
Irgendwie muss das Blatt ja gefüllt werden, irgend etwas muss
es  geben  zum  gepflegten  Versenden.  Nur  mit  Bayreuth  und
Salzburg geht die Chose nicht.

Kleiner Themenschwenk: Seit dem Ende der WM wird uns jetzt
nicht  einmal  ein  Fitzelchen  „Fußballkultur“  zuteil,  die
Bundesliga liegt noch in monatsweiter Ferne.

Die  Leute  sind  halt  auf  Urlaubsreisen  oder  an  diversen
heimischen Wassern. Nur ein versprengtes Häuflein leistet noch
die bittersüßen Frondienste der Erwerbsarbeit. Für wen also
soll man da spielen?

Wir  aber  versuchen  uns  –  wenn  schon  die  anderen  Künste
weitgehend  brachliegen  –  vielleicht  in  Lebenskunst.  Wir
entdecken  zudem,  dass  da  noch  ein  paar  ungelesene  Bücher
liegen. Und diese oder jene Musikkonserve haben wir auch noch
nicht richtig gehört. Alsdann.

„Tricks“  von  Alice  Munro  –
ein idealer Einstieg ins Werk
der Nobelpreisträgerin
geschrieben von Hans Hermann Pöpsel | 30. Juli 2014
Wenn eine Autorin oder ein Autor oder meinetwegen auch ein
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Dichter den Nobelpreis für Literatur erhält, dann kaufen sich
viele Zeitgenossen sofort mindestens ein Buch dieses Geehrten.
So  war  das  auch,  als  Alice  Munro  im  vergangenen  Herbst
ausgezeichnet  wurde.  Die  Kanadierin  wurde  plötzlich  weiten
Kreisen bekannt, auch wenn sie vorher schon keine Unbekannte
war.

Vor allem im englischsprachigen Raum galt die 1931 geborene
Schriftstellerin  schon  lange  als  eine  der  besten
zeitgenössischen Erzählerinnen, und in Deutschland machte sich
der Fischer-Verlag mit einer ganzen Reihe von Taschenbüchern
um ihr Werk verdient. Wer sich in Munros Erzählwelt einlesen
möchte, dem seien die acht Erzählungen empfohlen, die bereits
2008 in dem Bändchen „Tricks“ zusammengefasst worden sind und
das nun schon in 7. Auflage vorliegt.

Dieser  Erzählband
erschien  bereits
2008  als
Taschenbuch.

Im  Original  hieß  das  Buch  „Runaway“  (Ausreißer),  und  das
trifft den Kern ihrer Geschichten etwas besser. Fast immer
geht es um junge Frauen, die aus einer Situation ausbrechen
oder herausgebrochen werden – durch Tod oder Trennung, durch
dumme Zufälle oder gezielte Einfälle, durch eine neue Liebe
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oder eine ungewollte Scheidung.

Alice Munro zeigt dabei ihre Begabung, tief in die Seele ihrer
Figuren  einzudringen  und  dort  nicht  nur  das  Banale  und
Freudvolle darzulegen, sondern auch die dunkle Seite, die in
jedem Menschen zu wohnen scheint, offen zu legen.

Vor allem ihre Bereitschaft, auf Gemeinplätze zu verzichten,
wie  man  sie  so  oft  in  den  hierzulande  verbreiteten
„Frauenbüchern“ findet, und auch Unangenehmes sehr konkret zu
benennen,  macht  Munros  Erzählungen  zu  einem  Genuss  für
Menschen, die ihr Gehirn etwas mehr als üblich anstrengen
möchten. Auch die Tücken der Sexualität klammert sie nicht aus
– offen und wahrhaftig, und auch das ist für eine Frau ihres
Jahrgangs nicht alltäglich.

Der „Stern“ schrieb seinerzeit: „Nach jeder Erzählung glaubt
man, einen ganzen Roman gelesen zu haben“. Das liegt auch
daran, dass es eigentlich keine Kurzgeschichten sind, sondern
dass man in den 40 bis 60 Seiten Umfang pro Erzählung einen
kleinen Kosmos findet. „Tricks“ ist übrigens nur einer von
sechs  Erzählbänden,  die  bei  Fischer  als  Taschenbuch
erschienen.  Er  sei  als  Einstieg  besonders  empfohlen.

Alice Munro: „Tricks“. Fischer-Taschenbuch, 380 Seiten, 9,95 €

TV-Nostalgie (22): „Ein Herz
und eine Seele“ – als „Ekel
Alfred“  gegen  die  Sozis
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wetterte
geschrieben von Bernd Berke | 30. Juli 2014
Was für ein Kotzbrocken! Alle Welt kannte den Mann als „Ekel
Alfred“. Den Beinamen hatte er sich wahrlich verdient.

Mit seiner Familie im Ruhrgebiets-Reihenhaus war dieser Alfred
Tetzlaff  keineswegs  „Ein  Herz  und  eine  Seele“,  wie  der
Serientitel  ironisch  verhieß.  Nein,  mit  diesem  monströsen
Oberspießer konnte keiner in Frieden leben. Zu sagen, dass der
Haussegen ständig schief hing, wäre eine Untertreibung.

Engstirniges Weltbild

Ab Anfang 1973 wetterte Alfred (großartig gespielt von Heinz
Schubert) gegen alles, was nicht in sein engstirniges Weltbild
passte  und  nach  „Sozis“  oder  gar  Kommunismus  roch.  Jede
Veränderung im Lande war ihm verdächtig. Mal ehrlich: Gibt es
solche kleinen Alfreds nicht auch heute? Ja, sie gerieren sich
zum Teil noch hemmungsloser: „Man wird doch noch mal sagen
dürfen, dass…“

Warnt  mal  wieder  vor  den
„Sozis“:  Alfred  Tetzlaff
(Heinz  Schubert).
(Screenshot  aus:
http://www.youtube.com/watch
?v=sOGTZ-iQpT0)

Zu  Alfreds  Zeiten  befand  man  sich  noch  im  „Kalten  Krieg“
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zwischen Ost und West, zu Beginn der Reihe regierte Kanzler
Willy Brandt (SPD), ab 1974 war Helmut Schmidt (SPD) an der
Reihe. Der war ja immerhin Offizier gewesen, wie Ekel Alfred
brummelnd anerkannte. Doch egal. Für ihn war auch Schmidt nun
vor allem ein übler „Sozi“, der Deutschland ins Verderben
führte.

Ehefrau als „dusselige Kuh“

Dieser Tetzlaff posaunte immer aus, wie sehr er auf Sitte und
Anstand, Pflicht und Ordnung halte. Doch dann zeigte sich
stets ziemlich schnell, dass er selbst polternd gegen alle
möglichen Regeln verstieß, wenn es ihm in den Kram passte.

Allein schon sein Vorrat an Kraftworten war so reichlich und
derb, wie es damals im Fernsehen noch nicht üblich war. Und
wie ruppig dieser Wicht seine Frau Else (Elisabeth Wiedemann)
behandelt  hat!  Man  konnte  kaum  mitzählen,  wie  oft  er  das
unbedarfte  Hausmütterchen  „dusselige  Kuh“  genannt  oder
anderweitig  beleidigt  hat.  Doch  an  ihr  schien  alles
abzuperlen, so illusionslos war sie nach fast 25 Jahren Ehe
mit diesem Giftzwerg.

Köstliche Streit-Dialoge

Weitere  Haushaltsmitglieder  waren  Tochter  Rita  (Hildegard
Krekel) und Schwiegersohn Michael (Diether Krebs), der Alfred
Tetzlaff mit seinen linksliberalen Ansichten bis aufs Blut
reizte. Der traumhaft pointensichere Autor Wolfgang Menge hat
den beiden köstliche Streit-Dialoge geschrieben.

Gespielt wurde das alles vor Live-Publikum, wie im Theater.
Diese  Aufführungen  wurden  jeweils  am  Tag  der  Sendung
aufgezeichnet,  so  dass  man  immer  aktuell  sein  konnte.  So
beispielsweise in der noch heute zum Quieken komischen Folge
„Besuch aus der Ostzone“ vom 17. Juni 1974: Michaels Eltern,
die in Sachsen lebten, hatten sich als Gäste angesagt – sehr
zum  Verdruss  Alfreds  und  noch  dazu  vor  dem  (seinerzeit
wirklich anstehenden) Fußball-WM-Duell „zwischen Deutschland



und der Zone“. Da konnte Alfred mal wieder so richtig vom
Leder ziehen…

____________________________________________________

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), Loriot (11), “Kir
Royal” (12), “Stahlnetz” (13), “Kojak” (14), “Was bin ich?”
(15), Dieter Hildebrandt (16), “Wünsch Dir was” (17), Ernst
Huberty  (18),  Werner  Höfers  “Frühschoppen”  (19),  Peter
Frankenfeld (20), „Columbo“ (21)

„Man braucht zum Neuen, das überall an einem zerrt, viele alte
Gegengewichte.“ (Elias Canetti)

Nur  ein  Ausruf  statt  eines
vierfachen  Nachrufs:
Verfluchter Tod!
geschrieben von Bernd Berke | 30. Juli 2014
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(Foto: Bernd Berke)

Die  Einschläge  kommen  näher?  Nein,  mit  diesem  billigen
Schauder-Scherzchen kommen wir nicht davon, wenn – wie dieser
Tage – kulturelle Vorbilder in rasend kurzer Abfolge sterben.
Man  verzeihe  die  in  der  Summe  beinahe  lieblos  wirkende
Aufzählung, doch sie alle haben in den letzten Tagen die Welt
verlassen: der Dirigent Lorin Maazel, der Schauspieler Gert
Voss,  die  Schriftstellerin  Nadine  Gordimer  und  der
Rockgitarrist  Johnny  Winter.

Ganz verschiedene Gestalten der Künste, fürwahr. Doch jede(r)
eine große Schöpferkraft auf seinen Feldern. Menschen, die in
beispielhafter  Weise  verwirklicht  haben,  was  ihnen  gegeben
war.

Dies ist kein Nachruf. Erst recht kein vierfacher. Ich kann
wahrlich  nicht  behaupten,  dass  ich  von  allen  vier  Werken
gleich viel verstünde. Wer könnte das schon? Aber man ist –
mehr  oder  weniger  –  von  diesen  immensen  Lebensleistungen
berührt worden.

Gewiss: Auch mit jeder armen, unscheinbaren Seele schwindet
ein Stück Welt. Doch in den genannten Fällen gehen zudem ganze
Welten dahin, die viele Menschen miteinander verbunden haben.

Man möchte stets wieder „Oh nein!“ ausrufen, wenn man solche
Nachrichten hört. Man möchte dem elenden Tod noch und noch
widerstehen. Erhellendes dazu lese man beim heroischen Todes-
Widersacher Elias Canetti nach.
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Man verliert auch etwas von sich, wenn solche Künstler gehen.
Allein  das  Bewusstsein,  dass  von  ihnen  nichts  Neues  mehr
kommen  wird,  lässt  uns  wieder  ein  wenig  altern.  Auch  die
Erwartung und die Ausrichtung auf Zukunft sterben stückweise.
Wir werden es weiterhin erleben – und ersterben.

Aus alten Zeitungszeiten: Was
Rapunzel mit der Rundschau zu
tun hatte
geschrieben von Bernd Berke | 30. Juli 2014

„Rapunzel“-Sammelbild  von
1957. (Foto: Bernd Berke)

Durch Zufall habe ich jetzt einen Satz Märchenbilder gefunden,
der generell an bessere Zeiten im hiesigen Zeitungswesen und
speziell  an  die  Vergangenheit  der  Westfälischen  Rundschau
(Dortmund) erinnert.

Die Bildchen, die seinerzeit als Quittungen für den Bezug der
„Rundschau“ ausgehändigt wurden, stammen aus den Jahren 1957
und 1958. In jenen Zeiten erschien das Blatt nicht nur bis
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weit hinauf ins Emsland, sondern auch noch in großen Teilen
des Ruhrgebiets; vom Dortmunder Umland und Südwestfalen ganz
zu schweigen.

Ausweislich der Quittungen kostete ein Monatsabonnement der
Westfälischen Rundschau (WR) damals 4 Mark, ab 1958 waren 4,50
DM fällig. Man sprach noch von Zeitungsboten, erst etwa seit
den  70er  Jahren  hieß  es  offiziell  „Zusteller“  (wie  man
Auszubildende  statt  Lehrlinge  sagte).  Das  klang  wenigstens
nicht  so  knechtisch,  obwohl  die  frühestmorgendliche  Arbeit
davon allein auch nicht leichter wurde.

Die  Rückseite  des  obigen
Sammelbildes  (Foto:  Bernd
Berke)

Die vorliegende Serie hat 16 Teile und steht also für 16
Monate Zeitungstreue, die ehedem noch Jahrzehnte hielt. Es
handelt  sich  um  das  Märchen  „Rapunzel“,  das  in  Bild
(Vorderseite)  und  Text  (Rückseite)  nacherzählt  wurde.  Gut
denkbar, dass, in notgedrungen ziemlich bescheidenen Jahren,
viele Kinder die Kärtchen tatsächlich gesammelt und sich schon
auf den Folgemonat gefreut haben.

Jedenfalls dürften auch diese Bilder ein wenig zur „Leser-
Blatt-Bindung“ beigetragen haben, was man von einer profanen
monatlichen Abbuchung nicht behaupten kann. Doch es führt kein
Weg mehr zurück.
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Seit dem 1. Februar 2013 erscheint die Westfälische Rundschau
bekanntlich  nicht  mehr  als  Zeitung  mit  eigener  Redaktion,
sondern  als  zombiehaftes  Phantomblatt  mit  zugekauften
Fremdinhalten. Umso schmerzlicher sind solche Erinnerungen.

P.S.:  Hat  das  Institut  für  Zeitungsforschung  (Dortmund)
eigentlich auch solche kleinen Schätze in seiner Sammlung?

P.P.S.: Den müden Scherz, dass Märchen meistens in der Zeitung
selbst stehen, den ersparen wir uns, ja?

Tiefen  und  Untiefen  des
Alltags:  David  Gutersons
Erzählungen  „Zwischen
Menschen“
geschrieben von Theo Körner | 30. Juli 2014
Für die Redewendung, wonach der Alltag die besten Geschichten
schreibt,  bietet  der  US-Schriftsteller  David  Guterson  mit
seinem neuen Band „Zwischen Menschen“ gelungene Beispiele. Der
Autor, der durch seinen Roman „Schnee, der auf Zedern fällt“
weltweit  Berühmtheit  erlangte,  erzählt  von  menschlichen
Begegnungen.  In  den  zehn  Episoden  erscheint  das
Aufeinandertreffen  der  Beteiligten  anfangs  eher  belanglos,
bevor sich die eigentlichen Dimensionen erschließen.

Mit jedem Kapitel beweist Guterson sein Talent, die Figuren
psychologisch exakt zu taxieren, wodurch ihre Gegensätze und
die Spannungen in den jeweiligen Beziehungen deutlich zu Tage
treten. Ganz selten nur ist harmonische Stimmung zu spüren,
die  will  auch  nicht  in  der  Kurzgeschichte  „Paradise“
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aufkommen, die davon handelt, dass sich zwei ältere Menschen,
eine  Soziologin  und  ein  Handelsrechtler,  über  eine
Kontaktbörse kennen gelernt haben und nun auf den richtigen
Partner für den Lebensabend hoffen. Doch die Vergangenheit
kann manchmal dunkle und vor allem lange Schatten werfen, wenn
Kindheits- und Jugenderlebnisse nicht aufgearbeitet werden.

„Problems  with  people“  lautet  der
Originaltitel  des  Buches,  eine
Überschrift,  die  auf  alle  Erzählungen
zutrifft.  Da  möchte  ein  Vermieter  wohl
gerne  enger  verbandelt  sein  mit  seiner
Mieterin,  doch  die  Annäherungsversuche
sind  zwar  nicht  plump,  aber  auch
keineswegs gelungen. Aber selbst wenn er
überzeugender  aufgetreten  wäre,  stellt
sich die Frage, ob sie ihm wirklich eine
Chance  gegeben  hätte.  Diese  Geschichte
lebt vor allem durch eine aus Sicht des

Wohnungsbesitzers eher ungewollte Komik.

Wortwitz prägt vor allem die Zusammentreffen eines Seniors mit
der Hundesitterin, die er für seinen Vierbeiner gebucht hat.
Die Gespräche lassen den Kontrast zwischen den beiden Menschen
überdeutlich  werden,  doch  trotz  aller  Rivalität  entwickelt
sich eine tiefe Bindung, die auch noch hält, als der ältere
Herr ins Hospiz kommt.

Wie sich das Leben durch Demenz verändert, darüber sind schon
Bücher über Bücher geschrieben worden. Guterson schildert das
Schicksal eines an Demenz erkrankten Anwalts, der kurz nach
seiner  Pensionierung  die  Diagnose  erhält.  Nun  möchte  er
wenigstens  noch  die  größte  innere  Belastung  loswerden  und
wissen, wie es um den Sohn bestellt ist, zu dem seit Jahren
kein Kontakt mehr besteht. Ob die Entscheidung am Ende aber
wirklich so glücklich war, darüber lässt sich vortrefflich
streiten.
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Immer wieder erweist sich Guterson als Schriftsteller, der die
Gefühle der Menschen zu beschreiben weiß, ihren Unmut, ihre
Freude, ihre Wut oder auch ihre Verzweiflung. Die prägt das
Leben eines Paares, dessen Sohn durch ein Unglück auf einem
Schiff  starb.  Nun  müssen  sich  die  Eltern  der  Situation
stellen, dass der Kapitän mit ihnen über den Unfall sprechen
möchte.

Die  wohl  stärkste  Geschichte  hat  sich  der  Autor  für  den
Schluss  seines  Buches  aufbewahrt.  Er  schildert  darin  den
Aufenthalt eines Juden in Deutschland, der im Alter von sechs
Jahren und kurz vor der Reichspogromnacht mit seinen Eltern
aus Deutschland floh. Eine Woche verbringt der Mann nun mit
seinem Sohn in dem Land, für das er eigentlich nichts anderes
als Verachtung übrig hat.

Als Leser empfindet man tiefe Sympathie für diesen Menschen,
der  eine  Gedenkstätte  nach  der  anderen  aufsucht,  um  das
Unfassbare  zu  verstehen.  Am  Ende  hat  er  sich  in  die
Reiseführerin  verguckt.  Krasawize  hätte  man  sie  zu  seiner
Jugendzeit genannt, erzählt er. So lautete der Ausdruck für
eine Klassefrau.

David Guterson: „Zwischen Menschen“. Aus dem Englischen von
Georg Deggerich, Gerlinde Schermer-Rauwolf und Robert A. Weiß.
Hoffmann und Campe, 208 Seiten, 19,99 Euro.

Die  Dekadenz  der  britischen
Oberschicht  –  Evelyn  Waughs
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Roman „Verfall und Untergang“
geschrieben von Bernd Berke | 30. Juli 2014
Jetzt mal Hand aufs Herz, dies ist doch ein allerliebster
Romananfang: „Mr. Sniggs, der Prodekan, und Mr. Postlethwaite,
der Schatzmeister, saßen allein in Mr. Sniggs’ Zimmer, das auf
den Gartenhof des Scone College ging. Aus der Wohnung von Sir
Alastair Digby-Vaine-Trumpington, zwei Aufgänge weiter, drang
wildes Grölen…“

Man muss sich diesen ersten Satz im schönsten Oxford-Akzent
gelesen  vorstellen  –  und  schon  kann  man  sich  in  jenem
herrlichen  Loriot-Sketch  mit  Evelyn  Hamann  wähnen.

Tatsächlich hat Evelyn Waughs erstmals 1928
erschienener Roman „Decline and Fall“ auch
in  der  neuen  deutschen  Übersetzung  von
Andrea  Ott  (Titel  jetzt  „Verfall  und
Untergang“ statt „Auf der schiefen Ebene“),
seine ureigenen parodistischen Qualitäten.
Durchaus  denkbar,  dass  die  begnadeten
Komiker von „Monty Python“ diesen Mister
Evelyn Waugh (1903-1966) zu ihren geistigen
Vorfahren zählen…

Die eher unscheinbare, abwartend beobachtende Hauptfigur des
Romans  stammt  aus  einfachen  Verhältnissen,  heißt  hübsch
alliterierend Paul Pennyfeather, studiert just in Oxford, wird
dort  Opfer  eines  rüden  Studentenulks  und  wegen  anstößigen
Verhaltens aus dem College geworfen. Es verschlägt diesen Paul
in die walisische Einöde, wo er am drittklassigen Internat
Llanabba Castle unterrichtet.

Damit gerät er in ein wahres Typen-Panoptikum. Die Schüler
sind grässlich verzogene Abkömmlinge eines dekadenten Adels,
die  Lehrer  zwielichtige,  versoffene  Gestalten,  Spinner,

https://www.revierpassagen.de/25839/die-dekadenz-der-britischen-oberschicht-evelyn-waughs-roman-verfall-und-untergang/20140713_1304
http://www.revierpassagen.de/25839/die-dekadenz-der-britischen-oberschicht-evelyn-waughs-roman-verfall-und-untergang/20140713_1304/waugh-verfall


Hochstapler, Halbkriminelle, kurzum: gescheiterte Existenzen.
Nehmt  alles  nur  in  allem,  so  ist  diese  Einrichtung  eine
Vorhölle.

Immerhin lenkt Paul Pennyfeather für eine gewisse Zeit die
Aufmerksamkeit  der  steinreichen  Mutter  eines  Schülers  auf
sich, ja, die schöne Witwe namens Margot Beste-Chetwynde will
ihn gar heiraten. Ihr sündhaft luxuriös, offenbar ziemlich
geschmacklos-bauhäuslerisch  umgebautes  Domizil  in  England
(daneben besitzt sie u. a. Villen auf Korfu, in Cannes, ein
Schloss in Irland usw.) ist der nächste Schauplatz der Farce.
Auch dort lungern betuchte, unerfindlich seltsame Exemplare
der  Spezies  Mensch  herum  –  bis  hin  zum  Minister.  Der
misanthropische Architekt Prof. Otto Silenus kündet derweil
von  einem  Maschinenzeitalter,  das  den  Menschen  überflüssig
machen werde. Ist das nun lachhafter Zeitgeist oder Prophetie,
die schaudern macht?

Und  womit  häuft  die  Witwe  ihr  Geld  an?  Mit  einem  weit
verzweigten, halbseidenen Imperium in Südamerika. In diesem
Zusammenhang  hat  sie  einen  dringlichen  Auftrag  für  ihren
Ehemann in spe: Doch als Paul Pennyfeather unmittelbar vor der
Heirat  (die  den  Boulevard  schon  vorab  elektrisiert)  in
Marseille für Margot ein paar Export-Formalitäten regeln soll,
bringt ihn das in den Ruch des Mädchenhandels mit Brasilien –
und ins Gefängnis. Doch siehe da: Er genießt gar das „Glück“
der  Einzelhaft.  Diesem  Mann  geht  kein  Schicksal  an  die
Substanz.

Auf geradezu wundersame (natürlich „von oben“ gelenkte) Weise
kommt er frei und kehrt – mit neuer Identität – zurück in sein
altes College. Margot hat allerdings flugs einen anderen Mann
geheiratet.

Nun  ist  der  Theologiestudent  Paul  Pennyfeather  wieder  in
seiner  Welt,  nachdenklich,  still  und  genügsam.  All  die
unanständig  reichen  Leute  und  ihre  Schmarotzer  bleiben
hingegen in ihrer ach so aufregenden Sphäre. Es gibt eben



beiderseits keinerlei Durchlass. Höchstens darf mal einer für
ein  Weilchen  über  den  Zaun  schauen.  Doch  das  Gesehene
verfliegt  wie  ein  Spuk.

Evelyn  Waugh  hat  mit  „Verfall  und  Untergang“  einen
illusionslosen  Anti-Bildungsroman  geschrieben.  Er  hat  den
irrwitzig starren Zustand der englischen High Society in einem
historischen  Moment  präpariert  und  wie  einen  schillernden
Schmetterling aufgespießt. Seitdem kann er für alle Zeiten
besichtigt  werden.  Die  neue  Übersetzung,  die  sich  perlend
flüssig und anregend liest, trägt für den deutschen Sprachraum
das Ihre bei.

Evelyn  Waugh:  „Verfall  und  Untergang“.  Roman.  Aus  dem
Englischen von Andrea Ott. Diogenes Verlag. 304 Seiten, 21,90
€.

TV-Nostalgie (21): Peter Falk
als  „Columbo“  –  der
zerknitterte Polizist
geschrieben von Bernd Berke | 30. Juli 2014
„Zerknittert“ ist wohl das erste Wort, das einem einfällt,
wenn man an ihn denkt: Peter Falk als Inspektor „Columbo“
taperte meist in einem knittrigen beigen Trenchcoat herum,
sein verknautschtes Gesicht passte dazu. Columbo wirkte oft
übernächtigt und zerstreut, er ging seltsam gebeugt, hatte
wirres Haar und war meist unrasiert. Was für ein Typ!

Die  Täter,  die  man  als  Zuschauer  gleich  kannte  und  denen
Columbo  ganz  allmählich  und  beharrlich  durch  logische
Schlussfolgerungen  auf  die  Schliche  kam,  nahmen  so  einen
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zunächst  nicht  für  voll.  Genau  das  machte  sich  Columbo
zunutze. Mörder und anderes Gelichter wiegten sich für eine
ganze Weile in Sicherheit, wenn der Zigarrenpaffer mit seinem
nahezu schrottreif zerbeulten Peugeot-Cabrio aufkreuzte.

Von Tätern sträflich unterschätzt

Doch sie alle haben ihn sträflich unterschätzt. Gern stieß er,
schon  halb  zur  Tür  hinaus,  mit  einer  „allerletzten“,
vermeintlich harmlosen Frage nach, die den Täter denn doch
nachhaltig  verunsicherte  und  zu  ebenso  unbedachten  wie
verräterischen Handlungen hinriss.

Unnachahmlicher Blick: Peter
Falk als Columbo (Screenshot
aus:
http://vimeo.com/30281164)

Als wahrlich mitfühlender Mensch versetzt sich Columbo eben
auch zutiefst ins Seelenleben der Täter hinein. Irgendwann
wusste er stets, was diese Herrschaften aus den „besseren“
Kreisen von Los Angeles innerlich antrieb. Dann war es nur
noch eine Frage der Zeit, Indizien zu finden und Beweisketten
zu knüpfen.

Die reihenweise preisgekrönte Krimi-Fernsehlegende (insgesamt
10 Staffeln mit 69 Episoden) lief in den USA ab 1968, bei uns
waren die ersten Folgen ab 1969 zu sehen – nicht selten etwas
gekürzt und „bearbeitet“. Doch der Mythos kam auch in der
deutschen Fassung zum Tragen. Und man muss einfach sagen: So
einen knorrigen Charakterdarsteller wie den 2011 verstorbenen
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Peter Falk vermisst man bis heute.

Ohne Geballer geht es auch

Die  Folgen  bestehen  weit  überwiegend  aus  allzeit  soliden
Dialogen, wilde Action gibt es nicht – und erst recht keine
Gewalt. Selbst die oft raffiniert ausgefuchsten Morde werden
filmisch nur angedeutet. Und Columbo trägt nicht einmal eine
Waffe bei sich. Ohne Geballer geht es eben auch!

Auch sind es ja keine harten Verhöre oder gar Drohungen, mit
denen  Columbo  zum  Ziel  kommt.  Dieser  im  Prinzip  durchaus
friedliche, zur Melancholie neigende Mann passte in die späten
60er und frühen 70er Jahre, als man in den USA zunehmend am
Sinn  des  Vietnamkrieges  und  überhaupt  an  Autoritäten  zu
zweifeln begann. Aber das ist eine andere Geschichte.

_______________________________________________

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), Loriot (11), “Kir
Royal” (12), “Stahlnetz” (13), “Kojak” (14), “Was bin ich?”
(15), Dieter Hildebrandt (16), “Wünsch Dir was” (17), Ernst
Huberty  (18),  Werner  Höfers  “Frühschoppen”  (19),  Peter
Frankenfeld (20)

Markus  Becker  beim  Klavier-
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Festival in Essen: Für links
geht nicht „mit links“
geschrieben von Werner Häußner | 30. Juli 2014

Der  Pianist  Markus  Becker.
Foto: KFR/Roland Schmidt

Verlässt das Klavier-Festival Ruhr die breite Straße, um sich
auf  verschlungenen  Wegen  in  abgelegene  Regionen  der
Klaviermusik  zu  begeben,  eröffnen  sich  oft  reizvolle
Ausblicke. So im Konzert mit Markus Becker und den Bochumer
Symphonikern unter Steven Sloane. Becker spielte zwei kaum
gehörte Werke für die linke Hand.

Das eine hat Alexandre Tansman für den berühmten einarmigen
Pianisten  Paul  Wittgenstein  1943  skizziert,  aber  nicht
vollendet. In Polen geboren, im Paris der Zwischenkriegszeit
sozialisiert, als Emigrant in den USA geschätzt, nach dem
Krieg bis ins hohe Alter in Paris aktiv, gehört Tansman zu den
erfolgreichen,  heute  weitgehend  vergessenen  Komponisten  des
wechselvollen 20. Jahrhunderts. Die „Pièce concertante“ für
die linke Hand und Orchester hat – wie in vielen anderen
Fällen – der einarmige Pianist Paul Wittgenstein bestellt.
Ausgeführt wurde das einsätzige Werk jedoch nicht. Es lag
lange im Nachlass Tansmans, bis es sein polnischer Landsmann
Piotr Moss 2008 vollendete.
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Die  Bochumer  Symphoniker  unter  ihrem  Chef  Steven  Sloane
stellten  sich  brillant  der  farbenprächtigen  Instrumentation
von  Moss:  Strawinsky-Anklänge  und  Tanzrhythmen,  üppige
Filmmusik  und  virtuose  Einwürfe  fordern  ihren  Klangsinn;
Schellen,  Glöckchen  und  allerlei  anderes  unterhaltsames
Schlagwerk zünden Mini-Eruptionen.

Der  Rhythmus  klingt  manchmal  nach  Jazzband,  manchmal  nach
gezähmtem Schostakowitsch. Becker nimmt Skalen, Figuren und
Sprünge  als  sportliche  Herausforderung  für  seine
Treffsicherheit. Eine schräge Fuge mit drei Blasinstrumenten,
Klavier und Xylophon wirkt wie ein ironischer Kommentar auf
deutsche Gelehrsamkeit – oder auf das Wiederentdecken alter
musikalischer Formen, das damals von Ravel bis Respighi sehr
en vogue war.

Auch das andere Werk für links lässt sich nicht „mit links“
nehmen: Franz Schmidt – im Klassik-Betrieb ebenso ungerecht
wie Tansman an den Rand gedrängt – hat mehr als den glühenden
Zwischenspiel-Hit aus seiner Oper „Notre Dame“ geschrieben.
Seine Variationen über ein Thema von Beethoven verorten sich
in  bester  Spätromantik:  süffige  Harmonik,  Bruckner’sches
Leuchten und die Eleganz Korngold’scher Klanglust.

Für  Becker  sind  die  wasserfallartigen  Kaskaden,  groß
bemessenen Arpeggien und die gestochene Präzision der Finger
ebenso  wenig  ein  Problem  wie  die  apart  rhythmisierten
Tanzmusik-Variationen. Wenn ihm da die Holzbläser der Bochumer
folgen, zeigen sie die nötige Präzision und den Sinn für die
Balance im Klang, die das Orchester an anderen Stellen recht
burschikos rüberkommen lässt.

Schmidts süße Harmonien und der leuchtende, an Antonín Dvořák
erinnernde Klangschmelz bleiben streckenweise unerfüllt. Vor
allem die Hörner fanden sich diesmal im Klang nicht zusammen;
auch das Blech intonierte eher schrill als pastos-samtig.

Was Steven Sloane getrieben hat, die „Eroica“ in zwei Teile zu



reißen und je zwei Sätze an den Beginn und das Ende des
Konzerts zu stellen, weiß wohl niemand außer ihm. Der Sinn
erschließt sich nicht; eher wirkt Beethovens Musik nach der
Präsentation spätromantischer Üppigkeit karg. Wenn dann noch
die  Konzentrationslücken  der  Symphoniker  dazukommen,  wirkt
Beethovens Dritte umso deutlicher fehlplatziert. Zumal sich
Steven  Sloane  im  gestaltenden  Zugriff  zurückhält,
unentschlossen wirkt und im letzten Satz das Tempo schleppt.
Zeit wird’s, dass die Ferien kommen …

Aus  der  Traum  vom
brasilianischen Fußball
geschrieben von Bernd Berke | 30. Juli 2014
Nein, das ist jetzt aber auch fast schon gar zu viel. 7:1 fürs
deutsche  Team  in  einem  WM-Halbfinale  gegen  den  Gastgeber
Brasilien…

Das ist einerseits unglaublich, wunderbar, was auch immer in
dieser Richtung. Nicht zu fassen! Welch eine Demütigung, wenn
man denn in solchen Kategorien denkt. Davon wird man noch in
vielen Jahren sprechen.
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(ZDF-Fernsehbild)

Andererseits werden da auch ein paar Träume zerstört. Die
Träume, die man vom brasilianischen Fußball seit den Tagen von
Pelé  und  Garrincha  hegte  und  die  nicht  zuletzt  von  einer
entgrenzten Ästhetik gehandelt haben.

Erst hat die so „unbrasilianische“ Spielweise bei dieser WM
die schönen Erinnerungen arg gedämpft. Dann fielen auch noch
Neymar  und  Thiago  Silva  aus,  zwei  tragende  Säulen  der
brasilianischen Auswahl. Doch es kann wohl nicht nur daran
gelegen  haben.  Wer  erklärt  es  uns?  Ach,  diese  hilflosen
„Analysen“ im Fernsehen.

Alles, aber auch alles ging schief für Brasilien, alles lief
wie geölt für Deutschland. Man möchte (nicht) wissen, welche
geheimnisvollen Kräfte da im Spiele gewesen sind.

Die „Schland“-Euphorie wird nun erst einmal kein Ende haben
wollen. Und wer weiß, was sich jetzt – nach dieser bitteren
Enttäuschung – in der Gesellschaft Brasiliens zuträgt.

Derweil eskaliert im Nahen Osten der kriegerische Konflikt
zwischen  Israel  und  den  Palästinensern.  Doch  nur  eine
Minderheit wird morgen in Deutschland darüber reden. Es ist
eine surreal grausame Welt.

Ruhrtriennale:  Duisburg  sagt
Gregor  Schneiders
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Installation „Totlast“ ab
geschrieben von Werner Häußner | 30. Juli 2014
Duisburg fürchtet sich. Nicht ganz Duisburg, doch zumindest
der Oberbürgermeister: Sören Link hat entschieden, das Projekt
„Totlast“ des Künstlers Gregor Schneider in Duisburg nicht
realisieren zu lassen. Die begehbare Rauminstallation war als
Projekt der Ruhrtriennale für das Lehmbruck Museum vorgesehen.

Für Duisburg nicht geeignet?
„Liebeslaube“ aus Schneiders
Arbeit  „Totes  Haus  u  r“.
Copyright:  Gregor
Schneider/VG Bild-Kunst Bonn

Link hat den Intendanten der Ruhrtriennale, Heiner Goebbels,
am 7. Juli telefonisch von seiner Entscheidung unterrichtet.
Begründung: Duisburg sei – vor dem Hintergrund der
Geschehnisse bei der „Loveparade“ 2010 – „noch nicht reif für
ein Kunstwerk, dem Verwirrungs- und Paniksituationen immanent
sind, welches mit dem Moment der Orientierungslosigkeit
spielt“.

Er habe sich die Entscheidung „nicht leicht gemacht und sehr
schlecht geschlafen“, bevor er abgesagt habe, ließ der
Duisburger Oberbürgermeister in einer Pressemeldung
verbreiten. Doch die Wunden der „Loveparade“ seien noch nicht
geschlossen und die juristische Aufarbeitung stehe erst am
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Anfang. „Mir ist völlig klar, dass bei dieser Thematik andere
Bewertungen möglich sind. Letztendlich habe ich meine
Entscheidung jedoch auf Basis meiner persönlichen Erfahrungen
mit dem Thema Loveparade getroffen und werde diese auch so
vertreten“, heißt es in der Erklärung von Sören Link.

Entschiedene Kritik meldeten die Ruhrtriennale und der
Künstler an. Eine Sprecherin des Lehmbruck Museums wollte sich
nicht äußern, sondern verwies auf das Referat für
Kommunikation und Bürgerdialog der Stadt Duisburg.

Vor der Ablehnung durch den Oberbürgermeister hatten die Stadt
und die Veranstalter im Rahmen des Genehmigungsverfahrens
konstruktiv zusammengearbeitet, meldete die Ruhrtriennale. Das
bestätigt die Stadt: „Im Rahmen des Genehmigungsprozesses kam
es zu einer konstruktiven und deutlichen Annäherung an die
Anforderungen der Bauordnung“, heißt es in der Pressemeldung.

Link betont, er habe unabhängig von der baurechtlichen
Bewertung entschieden. Die Ruhrtriennale prüft jetzt, ob eine
andere Arbeit Schneiders kurzfristig in einer anderen Stadt
realisiert werden könne. Bereits gekaufte Eintrittskarten für
„Totlast“ bleiben für ein eventuelles Alternativprojekt gültig
oder können zurückgegeben werden. Das Erstattungsformular
steht zum Download bereit.

Gregor  Schneider.  Foto:
Linda Nylind/Ruhrtriennale



Der in Rheydt lebende Gregor Schneider wurde er international
durch sein „Totes Haus u r“ bekannt, das auf der Biennale
Venedig 2001 den „Goldenen Löwen“ gewann. Noch mehr mediales
Echo bereitete Schneider, den der „Spiegel“ als einen „der
manischsten und gleichzeitig verschlossensten Künstler der
Gegenwart“ bezeichnete, sein Plan, zur Biennale 2005 einen
schwarzen Kubus von der Größe der Kaaba in Mekka auf der
Piazza San Marco aufzustellen. Der Plan war Biennale-Kurator
Davide Croff zu politisch. Schneider, 1969 geboren, ist seit
2012 Professor für Bildhauerei an der Akademie der Bildenden
Künste in München.

Der Titel der geplanten und jetzt verhinderten
Rauminstallation bezieht sich auf einen Fachbegriff: „Totlast“
bezeichnet das Eigengewicht von Gegenständen, die Lasten
transportieren. Gregor Schneider spielt mit seinem Titel auf
einen riesigen Baukörper an, den NS-Architekt Albert Speer aus
Beton gießen ließ, um zu prüfen, wie tief seine
Monumentalbauten im märkischen Sand absacken würden. Noch
heute findet man den undurchdringlichen Monolith in Berlin-
Tempelhof.

Schneider baut seine Räume so, dass der Besucher nicht
bemerkt, sich in einer Art begehbaren Skulptur zu befinden.
Sie lassen sich nicht überblicken, verändern sich teilweise
allmählich, wirken gerade wegen ihrer vermeintlichen
Alltäglichkeit unheimlich. So lassen sie den Besucher an
seiner Wahrnehmung und an seinen selbstverständlichen
Begriffen von Raum und Welt zweifeln. Das hermetisch
Geschlossene, das Unterirdische, das Verborgene spielen in
Schneiders Arbeiten eine zentrale Rolle“, heißt es in einer
Präsentation der Triennale.

Die eingangs skizzierten Argumente des Duisburger
Oberbürgermeisters mögen subjektiv verständlich sein, sind
aber weit hergeholt. Denn bei Schneiders begehbaren
Installationen gibt es keinen unkontrollierten Massenandrang
wie bei der „Loveparade“. Für „Totlast“ werden Eintrittskarten

http://klasse.gregor-schneider.de/


verkauft; der Besucherstrom wäre jederzeit zu überblicken
gewesen. Bei einem eventuellen Anflug von Klaustrophobie oder
Panik hätte ein Besucher keine anderen Menschen anstecken und
jederzeit das Objekt durch Notausgänge verlassen können.
Vergleichbar mit einer Situation, wie sie auf der
Massenveranstaltung 2010 zur Katastrophe geführt hat, ist
Schneiders Installation nicht. Insofern wackelt die Begründung
für die Absage auf sehr dünnen Beinen daher.

Festspiel-Passagen  IV:  Große
Momente  –  Diana  Damrau  als
„Traviata“ in München
geschrieben von Werner Häußner | 30. Juli 2014

Diana  Damrau  bei  ihrem
Münchner Debüt in Verdis „La
Traviata“ mit Arturo Chacón
Cruz  als  Alfredo.  Foto:
Wilfried  Hösl

München musste warten – doch die Zeit hat sich gelohnt: Nach
New York, Zürich, Mailand, London und Paris ist Diana Damraus
Violetta  Valéry  nun  auch  an  der  Bayerischen  Staatsoper
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angekommen.

Das  fulminante  Hausdebüt  unter  erschwerten  Bedingungen  –
Joseph Calleja musste kurzfristig vergrippt absagen – ließ
eine Sängerin erleben, die das Rollenporträt der „Traviata“ im
Vergleich zum Europa-Debüt im Mai 2013 in Zürich noch einmal
vertieft hat. Das liegt nicht nur an der älteren, aber in
ihrer  bildmächtigen  Sprache  immer  noch  schlüssigen
Inszenierung von Günter Krämer. Vor allem im zweiten Akt, in
den  Szenen  mit  Vater  Germont,  bietet  die  Bühne  Andreas
Reinhardts der Sängerin den Raum, darstellerische Intensität
zu entwickeln – ein Kennzeichen der stets durchreflektierten
und im Detail durchgestalteten Rollenporträts der Sängerin.

Entscheidender  ist:  Bei  Diana  Damrau  kompensiert
schauspielerisches Talent keine stimmlichen Fragwürdigkeiten.
Sondern potenziert das idiomatisch zutreffende und technisch
abgesicherte Singen im Sinne einer Ganzheit der Expression,
wie sie in dem Begriff vom „Sänger-Darsteller“ oder „Sing-
Schauspieler“ idealtypisch anvisiert, doch nicht allzu häufig
auch erreicht wird.

Damrau  muss  sich  nicht  zu  Mitteln  eines  –  gern  mit
Expressivität verwechselten – Deklamier-Verismo flüchten. Sie
muss auch nicht um die Koloraturen des ersten oder die mit
intensiver  Tongebung  geschlagenen  Bögen  des  zweiten  Akts
fürchten.  Vor  allem  hat  sie  schier  endlose  Varianten  von
Stimmfarben zur Verfügung: Ob sie mädchenhaft belustigt auf
die linkische Vorstellung Alfredos reagiert oder sich über den
Ernst seiner Liebesworte irritiert zeigt. Ob sie sich zaghaft
freuend fragt, was dieses Bekenntnis für sie bedeuten könnte,
oder ob sie mit trotziger, sarkastischer Rebellion auf die
aufkeimende  Ahnung  einer  echten  Liebe  in  ihrer  eigenen
Gefühlswelt  reagiert.  „É  strano“  ist  ein  Meisterstück
differenzierter  Psychologie  und  dazu  technisch  tadellos
bewältigt.



Eindringliches
Kammerspiel:  Diana
Damrau  (Violetta)
und  Simon
Keenlyside (Giorgio
Germont)  in  der
Münchner
„Traviata“.  Foto:
Wilfried Hösl

Im zweiten Akt hat Diana Damrau mit Simon Keenlyside einen
Bariton-Partner,  der  die  Noblesse  der  anspannungsfrei
entfalteten  Gesangslinie  mit  der  subtilen  musikalischen
Gewichtung der Worte verbinden kann. Bei diesem Vater Germont
hört  man  den  von  der  Würde  der  Kurtisane  beeindruckten
Gentleman, aber auch den berechnenden Patriarchen, der ohne
Erbarmen  die  gesellschaftliche  Reputation  seiner  Familie
sichern  will.  Krämer  hat  mit  dem  Einfall,  die  Schwester
Alfredos  als  stumme  Rolle  einzuführen,  eine  nach  wie  vor
überzeugende  Ebene  emotionaler  Spiegelung  eingeführt.  Das
Gespräch  zwischen  Germont  und  Violetta  ist  von  beiden
Darstellern mit einer stimmlich abgesicherten Eindringlichkeit
geführt,  die  es  zu  einem  ganz  großen  Moment  gestalteten
Musiktheaters werden lässt.

Dass  Diana  Damrau  –  auf  dem  Weg  zu  weiteren  bedeutenden



Frauengestalten  Bellinis,  Donizettis  und  Verdis  –  mit  den
leuchtend erfüllten Tönen des Zentrums keine Probleme hat,
zeigten exemplarisch die herrlichen Bögen des zweite Bilds im
zweiten Akt: Drei Mal beklagt Violetta ihr Erscheinen beim
Fest Floras, drei Mal bittet sie Gott um Beistand und Gnade.
Damrau lagert diesen großbogigen emotionalen Ausbruch aus der
bedrohlichen „sotto voce“ – Atmosphäre der Szene traumsicher
auf dem Atem, zeigt nicht die Spur forcierter Attacke. Im
Gegenteil: Sie färbt diese Ausbrüche jedes Mal anders, gibt
ihnen den sehrenden Seelenschmerz der Situation mit.

Für den dritten Akt mit seiner emotionalen Spannweite zwischen
erschöpfter  Resignation  und  verzweifeltem  Aufbegehren  ist
Damraus auch in den Piani und Pianissimi tragender, sicher
gestützter  und  locker  geführter  Sopran  ideal.  „Addio  del
passato“ ist mehr als ein wehmutsvoller Rückblick, mehr als
eine  Klage  über  unwiederbringlich  verlorene
Lebensmöglichkeiten. Die Arie ist der bewusste Abschied vom
Leben, eine Bilanz in der Rückschau, auch eine Abrechnung mit
einer  trügerischen  Hoffnung,  gipfelnd  in  dem  von  jeder
Sentimentalität freien Aufschrei „Or tutto finì“. Der Stoß der
Posaune wird wenig später die Endgültigkeit dieses Abschieds
nach dem letzten Flackern einer Hoffnung in „Parigi o cara“
besiegeln.

In diesem Duett gelang mit dem Einspringer Arturo Chacón Cruz
der einen Tag vorher noch Alfredo am Theater an der Wien
gesungen hatte – ein intensiv-berührender Moment. Chacón Cruz
zeigte  sich  in  dem  über  die  Demonstration  tenoraler
Schmelzwerte hinausgehenden gestalterischen Zugriff auf „De‘
miei  bollenti  spiriti“  als  Sänger  mit  Potenzial,  das  er
stimmtechnisch und im Timbre noch einzulösen hätte, wenn ihm
günstigere  Umstände  winken.  Paolo  Carignani  am  Pult  des
diskret  agierenden  Bayerischen  Staatsorchesters  hatte  einen
glücklichen Abend: Verdi klang nicht knallig-brillant und mit
vordergründigem  „Schmiss“,  sondern  mit  Rücksicht  auf  die
Sänger, mit sensibler Agogik und mit feinen Lasuren einer



reichen Palette von Piano-Farben.

Schade, dass Diana Damrau in der Rhein-Ruhr-Region so gut wie
nie zu erleben ist. Am 23. September kann man die Gewinnerin
der Auszeichnung „Beste Sängerin“ bei den „Opera Awards“ 2014
in  einem  „Belcanto-Konzert“  im  Amsterdamer  Concertgebouw
hören. Ihre nächsten Auftritte in Deutschland führen sie nach
Baden-Baden (Mozarts „Entführung aus dem Serail“) und 2015
wieder an die Münchner Staatsoper, dann in der Titelpartie in
einer Neuinszenierung von Donizettis „Lucia di Lammermoor“.

Hillary  Clinton  bei  Jauch:
Seine  Gier  nach  Sensationen
blieb unerfüllt
geschrieben von Bernd Berke | 30. Juli 2014
Darauf  ist  Günther  Jauch  sicher  mächtig  stolz:  Für  seine
letzte Talkshow vor der Sommerpause hatte er die vormalige US-
Präsidentengattin und Außenministerin Hillary Clinton zu Gast,
die derzeit für ihre Memoiren („Entscheidungen“) wirbt.
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Günther  Jauch
(Foto:  ARD/Marco
Grob)

Frau  Clinton  mochte  ihm  allerdings  auch  auf  hartnäckiges
Nachfragen nicht verraten, ob sie sich selbst als Nachfolgerin
Obamas  ums  Präsidentenamt  bewerben  wird.  Dabei  war  er  so
begierig auf diese Neuigkeit: „Was hindert Sie, es hier und
jetzt  zu  sagen…?“  Geschenkt.  Jauch  wird  nicht  im  Ernst
geglaubt haben, eine solche Weltnachricht exklusiv in seiner
Sendung zu haben.

Die Frage nach Lewinsky

Auch  sonst  erfüllten  sich  seine  fast  schon  schamlos
unverhohlenen Hoffnungen auf Sensationen nicht. Er brachte es
sogar  fertig,  Hillary  Clinton  abermals  nach  der  lang
zurückliegenden Sex-Affäre zwischen ihrem Mann Bill und der
Praktikantin  Monica  Lewinsky  zu  fragen  –  mit  der
scheinheiligen Begründung, diese Angelegenheit könne in einem
künftigen  Wahlkampf  noch  einmal  eine  Rolle  spielen.  Zwei
Damen, die ebenfalls zu Gast waren, pfiffen Jauch gemeinsam
zurück: Verteidigungsministerin Ursula von der Leyen und die
frühere Bischöfin Margot Käßmann waren sich einig, dass Jauch
dieses unselige Thema nicht mehr hätten ansprechen dürfen.

Kichern über Macho-Fotos
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Das Talk-Thema hieß griffig „Frauen an die Macht“. In allen
Fragen,  die  im  weitesten  Sinne  „feministische“  Themen
berührten, waren sich Hillary Clinton und die beiden Frauen
aus Deutschland schnell einig. Auch glucksten sie zusammen
geradezu  ausgelassen  über  Macho-Fotos  von  Politikern  wie
Putin, Sarkozy und George W. Bush. Ursula von der Leyen konnte
sich gar nicht mehr einkriegen…

Als  es  freilich  um  NSA-Spitzeleien  ging,  wurden  zumindest
graduelle  Unterschiede  sichtbar.  Hillary  Clinton,  deren
Äußerungen übrigens hin und wieder ziemlich holprig übersetzt
wurden, sieht Edward Snowden in erster Linie tatsächlich als
Verräter und Straftäter, der Dokumente gestohlen habe und sich
vor  einem  US-Gericht  verantworten  solle.  Vom  Ausmaß  der
Bespitzelung durch den US-Geheimdienst NSA will Frau Clinton
auch als Außenministerin nichts gewusst haben. Nun ja.

Flauschige Versöhnlichkeit

Die Gegensätze wurden allerdings ziemlich flauschig überdeckt,
etwa in diesem Sinne: Man müsse konstruktiv zusammenarbeiten
und  an  gemeinsamen  Werten  festhalten.  Alles  andere  wäre
allerdings auch ein Affront gewesen. Ursula von der Leyen
hätte als Verteidigungsministerin vor den ARD-Kameras selbst
beim besten Willen keinen Klartext reden können. Gewiss: Dann
hätte sich Jauch die Hände reiben können. Doch politisch wäre
es auf diesem Podium schlichtweg äußerst unklug gewesen. Bei
anderer Gelegenheit muss man/frau dann allerdings deutlicher
werden.



„Ein  Deutsches  Requiem“:
Abschied von einem bewegenden
Ballett in Duisburg
geschrieben von Britta Langhoff | 30. Juli 2014
Die Spielzeit 2013/2014 der Theater und Opern im Ruhrgebiet
ist  größtenteils  vorbei  und  wird  mancherorts  mit  einem
Wiederholungs-Höhepunkt  verabschiedet.  So  auch  in  der
Duisbuger Dependance der Deutschen Oper am Rhein, die zum
(leider)  vorerst  letzten  Mal  das  großartige  Ballett  „Ein
Deutsches Requiem (b.09)“ zeigte.

Unter  jubelndem  Applaus  und  Bravo-Rufen  wurde  die
Choreographie vom Publikum entlassen. Nicht wenige sahen diese
einzigartige,  bewegende  Inszenierung  zum  wiederholten  Male.
Das Requiem war nicht nur in Duisburg/ Düsseldorf, sondern
auch bei vielen Gastspielen und als ZDF-Fernsehproduktion ein
großer Erfolg.

Mit  der  Choreographie  zu  Brahms  Totenmesse  „Ein  Deutsches
Requiem“  Opus.  45  nach  Worten  der  heiligen  Schrift  schuf
Ballettdirektor  Martin  Schläpfer  ein  überraschendes  und
überzeugendes  aufwändiges  Werk,  dass  alle  Ensembles  der
Deutschen  Oper  am  Rhein  (Ballett,  Solisten,  Chor  und  die
Duisbuger Philharmoniker) auf der Bühne vereinte.

Schläpfer  wagt  eine  tänzerische  Annäherung  an  das  letzte
Mysterium  unserer  abgeklärten  Welt,  an  den  Tod.  Getanzte
Ängste und mensch-bewegende Fragen zeigen nicht nur das Ringen
um einen würdigen Abschied, sondern auch das Ringen um ein
würdiges Dasein im Jetzt. Meisterhaft dargeboten, technisch
ausgefeilt bis ins kleinste Detail, nimmt das Ensemble das
Publikum mit auf eine Reise, getragen von stärksten Emotionen.
Sie zeigen Zweifel, Trotz und Widerstand und lassen daraus
eine ganz besondere melancholische Schönheit erwachsen.
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Brahms Opus 45 wurde schon immer für seine Vollkommenheit
gerühmt, Martin Schläpfers Choreographie hingegen zeigt ganz
bewusst  einen  Gegenentwurf.  Die  Kostüme  sehen  aus  wie
zerfetzt, eine Solistin muss einen sehr schwierigen Part mit
nur einem Spitzenschuh meistern. Abgesehen von diesem einen
Spitzenschuh sind die Tänzer barfuß und beziehen ihre Kraft
auch aus der schieren Masse der auftretenden Tänzer, die das
Erhöhende  ihrer  oft  akrobatisch  anmutenden  Sprünge  genauso
schnell  wieder  in  den  Boden  stampfen.  Selten  agieren  die
Tänzer  unisono,  fast  immer  sind  die  Linien  asymmetrisch.
Meistens treten sie wellenartig auf. Wellen, die sich ganz
langsam  aufbauen  und  vorne  am  Rand  der  Bühne  mit  einer
manchmal erschreckenden Kraft brechen.

Was es bei soviel kraftvoll getanztem Ausdruck nicht gebraucht
hätte: die offensichtliche Symbolik des Schlussbildes, in dem
sich die Tänzer in Ketten gelegt, jeder auf andere Art in eben
diesen winden. Dass jeder Mensch in anderen Ketten liegt und
anders  mit  diesen  umgeht,  das  war  auch  vorher  schon  zu
verstehen.  Schade,  dass  Schläpfer  da  der  Kraft  seiner
Choreographie  nicht  traut,  es  relativierte  die  fein
austarierte Interpretation des Requiems ein wenig ins Banale.

Dennoch:  es  bleibt  die  erfreuliche  Feststellung,  dass  das
Ballett der Deutschen Oper am Rhein sich seit der Übernahme
von  Martin  Schläpfer  2009  deutlich  verbessert  hat  und
mittlerweile auch weit über die Grenzen von NRW hinaus als
bedeutendes Ensemble gilt, das Maßstäbe setzt.

Auch wenn diese Produktion in näherer Zukunft wohl nicht mehr
gezeigt  werden  wird  –  in  der  Geschichte  des  Balletts  der
Deutschen  Oper  am  Rhein  wird  sie  sicher  immer  einen  ganz
besonderen  Stellenwert  besitzen.  Auf  ihre  Art  war  sie
richtungsweisend und zeigte, dass sich Mut zum Risiko durchaus
lohnt.  Auf  die  angekündigten  Premieren  der  Spielzeit
2014/2015, unter anderem die Serenade von Balanchine – darf
man schon jetzt gespannt sein.



Highland-Games oder die Lust
am Verkleiden
geschrieben von Hans Hermann Pöpsel | 30. Juli 2014
Allerorten  finden  sie  in  den  letzten  Jahren  statt,  die
Mittelalter-Feste oder die Fantasy-Treffen, mit Menschen in
den  wildesten  Verkleidungen,  am  liebsten  aus  alter  Zeit.
Neuerdings  kommen  an  allen  Ecken  und  Kanten  sogenannte
„Highland-Games“  hinzu,  und  gerade  sie  ziehen  Unmengen  an
Zuschauern an.

„Schottisches
Leben“  auch
hier  im
Hülsenbecker
Tal.
(Foto:  H.  H.
Pöpsel)

So  ein  schottisches  Wettkampf-Ereignis  konnte  man  am
Wochenende – zum zweiten Mal – auch in Ennepetal erleben. Im
ansonsten beschaulichen Hülsenbecker Tal ging es unter anderem
mit  Baumstammwerfen  und  Sackschlagen  zur  Sache.  Lautstark
angefeuert  wurden  die  Kämpfer  in  ihren  Schottenröcken  von
Fanclubs der Heroen ebenso wie von „normalen“ Zuschauern.

An den bedruckten T-Shirts der Mannschaften kann man erkennen,
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in wie vielen Orten es inzwischen solche Highland-Games gibt,
ob  in  Lochtrup  oder  Rheken,  in  Borken  oder  Borgentreich.
Offensichtlich gibt es ein ganzes Netzwerk dieser Gruppen.
Natürlich muss eine ausreichende Biermenge bei den Spielen
gesichert  sein,  und  entsprechend  stieg  der  Lärmspiegel  im
Laufe  des  Tages  deutlich  an  –  die  Rehe  und  Füchse  im
benachbarten Wald konnte man nur bedauern. Übrigens, wer kein
Bier mochte, der konnte auch auf edlen schottischen Whisky
zurückgreifen.

Die Hinwendung zum angeblich ursprünglichen Leben und Kämpfen
scheint  eine  partiell  unaufhaltsame  Entwicklung  zu  sein,
angefeuert noch durch die fast allen Menschen eigene Lust am
Verkleiden. Interessant wäre, zu erfahren, ob es in Köln und
Düsseldorf auch diese Highland-Games gibt oder ob der Karneval
auch solche Entwicklungen schlucken kann.

Festspiel-Passagen  III:
Rossinis „Guillaume Tell“ in
München  –  Rebellion  der
Spießer
geschrieben von Werner Häußner | 30. Juli 2014
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München;  Rossinis
„Guillaume  Tell“.
Foto: Wilfried Hösl

Das gilt es festzuhalten: Ein Haus wie die Münchner Staatsoper
mit  knapp  sechzig  Millionen  Staatszuschuss  kümmert  sich  –
endlich einmal – um ein Schlüsselwerk der Oper, Gioacchino
Rossinis  „Guillaume  Tell“.  Und  streicht  und  kürzt  in  der
Partitur herum, als habe es in den letzten Jahrzehnten keine
kritische Neuerschließung des Materials und keinen Wandel in
den  ästhetischen  Anschauungen  zu  Rossinis  Arbeitsweise  und
Werkgestalt gegeben.

Ein Jahr vorher stellte ein Festival mit nicht einmal einer
Million  mühsam  erkämpftem  Zuschuss  einen  „Tell“  auf  die
wacklige  Bühne  einer  ehemaligen  Trinkhalle  im
württembergischen Bad Wildbad, der alle Striche öffnet und dem
staunenden  Zuhörer  erstmals  in  vier  Stunden  und  zwanzig
Minuten den ganzen musikalischen Kosmos Rossinis erschließt.

In  Bad  Wildbad  hörte  man  nicht  die  durchlöcherten
musikalischen  Formen  üblicher  Strichfassungen,  kam  Rossinis
subtile  Kunst  der  Ensembles,  der  groß  geschlagenen
musikalischen  Bögen,  der  spannungsvollen  Entwicklung  zum
Tragen. Und in München, bei der „Festspiel“-Premiere dieses
Jahres? Die handlungsbezogenen Tänze, die zum Besten gehören,

http://www.bad-wildbad.de/rossini/


was Rossini je aus der Feder geflossen ist: gestrichen. Die
Großformen der Ensembles: zerstückt. Dazu ein Dirigent, dem
das Gespür für Transparenz, Finesse und freies Ausströmen der
Musik  abgeht,  der  die  Gewittermusik  knallen  und  scheppern
lässt, der in der Ouvertüre weder Konturen ausbildet noch die
subtilen Stimmungen der Naturlyrik ausphrasiert. Und der es
zulässt, dass diese grandiose Konzentration des musikalischen
Dramas in den dritten Akt – nach dem Apfelschuss – versetzt
wird.

Nun ist Oper keine akademisch-philologische Angelegenheit, das
stimmt. Und ein Abend ohne Kürzungen muss nicht der Weisheit
letzter Schluss sein. Aber gerade von einem Haus wie München
wäre zu erwarten, dass es sein Potenzial einsetzt, um ein seit
jeher  verstümmeltes  opus  magnum  der  Opernliteratur  in  ein
ungefiltertes  Licht  zu  setzen.  Die  Länge  kann  kein
Gegenargument sein: Man kürzt auch die „Meistersinger“ nicht,
nur weil das Festspielpublikum zu lange sitzen müsste.

Regie  und  Dramaturgie  hätten,  so  war  zu  lesen,  auf  den
Kürzungen bestanden. Hätten sie das Ergebnis dieser ersten
Operninszenierung des erfolgreichen Schauspielregisseurs Antú
Romero  Nunes  wenigstens  gerechtfertigt  oder  einsichtig
gemacht. Nichts dergleichen: Die Chöre drängen sich an der
Rampe  oder  stehen  in  Appellplatzformation  herum;  Solisten
agieren  mit  überdeutlicher  Gestik  am  vorderen  Bühnenrand.
Gesler,  ein  netter,  grauhaariger  Uniformierter,  spaziert
zwischen  Schweizern  und  Habsburger  Soldaten  einher.  Arnold
bejammert seinen inneren Zwiespalt im Spot an der Rampe.



Säulen,  Stämme,  Rohre:
Florian  Lösches  Bühnenbild
sorgt  für  bezwingende
Bilder,  aber  seine  Wirkung
schleift sich im Laufe des
Abends  ab.  Foto:  Wilfried
Hösl

Ein  Fall  für  sich  ist  Florian  Lösches  Bühne:  Wenn  sich
bleifarben  schimmernde  Röhren  im  dunstigen  Licht  Michael
Bauers  herabsenken  und  einen  Wald  abweisender,
metallglänzender Stämme bilden, durch die sich die Schweizer
in Hochzeitskleidern schieben, sieht man einen beklemmenden
Raum, in dem Menschen ihre kleinen Freiheiten suchen. Wenn
sich die Röhren dann heben und mit ihren schwarzen Öffnungen
wie Kanonen von oben auf das Volk starren, stellt sich das
Gefühl einer gewaltigen, unfassbaren Drohung ein. Wirkmächtige
Bilder.

Doch Löscher lässt in den folgenden drei Stunden diese Röhren
in den verschiedensten Formation rauf und runter fahren: Mal
liegen ein paar Stämme quer, mal bilden sie das Dreieck eines
Hausdachs.  Nach  einer  halben  Stunde  geht  diese
Dauerdemonstration der Münchner Bühnentechnik auf die Nerven.
Selbst  dem  innehaltenden  Naturbild  von  Mathildes  „Sombre
forêt“ gönnt sie keine Ruhe. Der Fluss der Szenerie bleibt
beliebig, die Wirkung schleift sich ab.



Anmerkungen  zu
Europa?  Die
„Aktualisierung“
geht  nicht  auf.
Foto: Wilfried Hösl

In  Nunes‘  Regie  rebellieren  die  Spießer.  Ein  Tell,  von
Annabelle Witt in einen Strickpullover gesteckt, spuckt seine
Freiheitsideen als ideologische Tiraden aus – Michael Volle
poltert und röhrt, als habe er einen veristischen Reißer zu
überstehen  –  und  bringt  den  alten  Melcthal  (mit  wenigen
gestemmten  Sätzen:  Christoph  Stephinger)  um  die  Ecke,  um
Arnold zum Kampf zu gewinnen. Gesslers Mannen sind von einer
dunkelblau uniformierten kleinen Mussolini-Ausgabe kommandiert
(schneidend  militärisch:  Kevin  Conners  als  Rodolphe),  der
Landvogt  selbst  wirkt  wie  ein  unwilliger  Aristokrat,  der
versehentlich in einen Volksauflauf geraten ist. Im dritten
Akt  darf  er  sich  einen  Stierkopf  überstülpen  –  aber  die
Maskerade hat nichts mit dem Wappen des Kantons Uri zu tun,
sondern mit einer apokryphen Europa-Symbolik, die sich auch im
Schwenken  einer  grau-schwarzen  Fahne  mit  dem  europäischen
Sternenkreis  manifestiert.  Die  EU  alias  Habsburg,  die  das
bieder-spießige Schweizervolk bedrängt?

Nunes will uns zeigen, dass die Welt nicht so eindeutig in Gut
und  Böse  einzuteilen  ist,  wie  es  das  Freiheitspathos  der



Rossini-Oper suggeriert. Aber er kann nicht klären, was das
letztlich  bedeutet.  Die  Erzählung  des  Münchner  „Guillaume
Tell“ endet mit der stumpf musizierten Verklärungsmusik und
den „Liberté“-Rufen von Revoluzzern, die gerade einmal das
Erregungsniveau von Wutbürgern erreichen. Emblematisch dafür
kann Tells Frau Hedwige – die schönstimmige Jennifer Johnston
– stehen, die sich entschlossen die Schürze vom Kostüm reißt.
Immerhin  lässt  Nunes  uns  nicht  im  Unklaren,  wie  die
Liebesgeschichte  zwischen  Arnold  und  Mathilde  endet:  Die
„Liberté“  macht  ihn  unempfindlich  gegen  die  zärtlich
auffordernde  Annäherung  der  Frau.

Würde das Bayerische Staatsorchester Wagner so spielen wie
diese Grand Opéra, der Protest im Publikum wäre programmiert.
Aber es ist ja „nur“ Rossini. Und so dürfen Flöte und Oboe
abschmieren, braucht es weder ein sanglich-weich phrasierendes
Cello  noch  transparente  Violinen.  Die  Anfeuerungsarbeit
leistet Dan Ettinger, Mannheimer GMD, der bisher nicht durch
Großtaten  im  Belcanto-  oder  französischen  Fach  aufgefallen
ist. Er nimmt Rossini im Geiste des mittleren Verdi mit viel
Saft und Kraft.

Zwischen  der  bewusst  primitiv-martialischen  Aufmarschmusik
Rossinis  und  den  entrückten  Lyrismen  könnte  die  Skala
expressiver Möglichkeiten weiter aufgespannt sein. Die Chöre
Sören  Eckhoffs  schlagen  sich  tapfer;  einige  Wackler  und
abgeflachte Phrasen sind bei den derzeitigen Festspiel-Übungen
in  Ausdauer  und  stilistischem  „Umschalten“  mehr  als
verständlich.

Vokales Niveau auf Weltspitze präsentiert Marina Rebeka als
Mathilde:  Ihr  gelingt  das  ariose  Naturidyll  von  Wald  und
Bergen  als  Fluchtort  vor  ihrer  Realität  mit  geschmeidigem
Legato  ebenso  wie  die  heroisch  punktierte  Höhe  oder  der
dramatisch geladene Einsatz für Tells Sohn Jemmy gegen die
brutale  Willkür  Geslers.  Evgeniya  Sotnikova  singt  mit
flexibler Stimme die Rolle des vorpubertären Buben, der mit
kindlicher Radikalität den Ideen des Freiheitskampfes folgt.



Bryan  Hymel  als  Arnold  überzeugt  vornehmlich  mit  sicher
gesetzten Spitzentönen, nicht so sehr mit der unflexiblen,
einfarbigen Tongebung und einem gerne ins Gaumige rutschenden
Timbre. Im vierten Akt hatte er sich für seine berühmte Szene
„Asile héréditaire“ frei gesungen und brillierte mit einem
überwältigenden  Vortrag.  Auch  Enea  Scala  in  der  zweiten
Tenorpartie  des  Fischers  Ruodi  beeindruckte  mit  brillanter
Höhe  und  sicherer  Position.  Günther  Groissböck  ist  ein
eleganter Gesler mit einem warmen Timbre – fast zu schön für
den sadistischen Tyrannen. In der Premiere wurde der Regisseur
mit  Buhrufen  überzogen;  auch  am  besuchten  Abend  waren
entschiedene Missfallenskundgebungen zu hören, die diesmal den
Dirigenten trafen.

Husaren,  Helfersyndrom,  Hahn
im Korb, Huberty – noch ein
paar Zeilen zur Fußball-WM
geschrieben von Bernd Berke | 30. Juli 2014
Ja, ist es denn zu glauben? Nur noch acht Partien, dann ist
auch  diese  Fußball-WM  schon  wieder  vorbei.  Gegen  derlei
Flüchtigkeit muss man sich stemmen und wenigstens ein paar
Kleinigkeiten festzuhalten suchen.

Ach, man könnte herrlich schwelgen in ausgelutschten Sätzen
wie „Es gibt im Weltfußball keine leichten Gegner mehr“ oder
„Es gibt auch interessante 0:0-Spiele“. Ja, diese WM gibt das
alles  her  und  sorgt  somit  für  allzeit  gut  gefüllte
Phrasenschweine.
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Als  es  mal  wieder  in  die
Verlängerung ging – hier das
Team aus Argentinien. (Foto:
abgeknipst  vom  TV-
Bildschirm)

Alle „Großen“, alle Favoriten haben sich bislang enorm schwer
getan. Spielverlängerung ist die Regel. Es wird also keinen
Weltmeister geben, der durchweg strahlend gespielt hätte. Aber
gab es je solch einen unumwunden glänzenden Gewinner? Blättert
mal ruhig in den Annalen, auch heute ist ein spielfreier Tag.

Ich  habe  ja  gut  reden,  aber:  Ich  würde  mir  oft  mehr
bedenkenlosen „Husaren-Stil“ wünschen statt des gegenseitigen
Belauerns und der rundum kontrollierten Taktik. Doch der Zwang
zum zählbaren Erfolg überlagert die Spielfreude. Auf ein Match
mit reichlich genialen Phasen, in denen alles ins Schweben
geriete, warten wir einstweilen noch. Aber immerhin entgleisen
manche Situationen in glühendes Chaos.

Fragen über Fragen: Hat Deutschland gegen Algerien tatsächlich
„schlecht“  gespielt  oder  „hat  es  der  Gegner  nicht  anders
zugelassen“? (Noch’n Fünfer ins Phrasenschwein). Und weiter:
Ist Joachim Löw stur oder nur konsequent? Hat er grundsätzlich
etwas gegen Spieler aus Dortmund? Warum zieht er Lahm nicht in
die Verteidigungslinie zurück, warum bringt er bisher weder
Großkreutz noch Durm? Man könnte endlos schwadronieren. Und
man tut es. Schließlich ist man ebenfalls privat bestallter
Bundestrainer. Wie alle anderen auch.
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Zuvor haben vor allem zahlreiche Frauen das Ausscheiden von
Chile und Mexiko zutiefst bedauert. Es sind sozusagen die
„Weltmeister  der  Herzchen“.  Manche  Damen  halten  es  eben
prinzipiell  gern  mit  den  vermeintlichen  Außenseitern  und
Schwächeren, ohne alle fußballerischen Erwägungen.

Doch wehe, wenn sich dieser im Prinzip schöne Zug, wenn sich
also  die  Ausprägung  des  Helfersyndroms  auch  noch  mit  der
Ausschau  nach  „schönen  Männerbeinen“  und  dergleichen
Qualitäten verknüpft, wobei der Latino schon als solcher Hahn
im  Korb  ist.  Dann  tut  sich  doch  wieder  der  tiefe  Graben
zwischen den Geschlechtern auf. Es soll Männer geben, die sich
schon  wieder  nach  der  Bundesliga  sehnen,  die  Welt-  und
Europameisterschaften  genau  deshalb  nicht  mögen,  weil  in
diesen vier Wochen auch Frauen übers Kicken mitreden wollen.
Ist ja unerhört!

Für  Sekunden  im  „Weltbild“
des  Fernsehens:  Anhängerin
Argentiniens.  (Foto:
abgeknipst  vom
Fernsehbildschirm)

Man müsste generell mal untersuchen, warum jemand (abgesehen
vom Team des Herkunfts- oder Einwanderungslandes) diese oder
jene Mannschaft vorzieht. Man würde sicherlich nicht nur edle
Motive finden, sondern auch Ressentiments. Wenn man das alles
ausformulieren wollte…
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Bemerkenswert,  dass  die  vier  Nachbarn  Frankreich,  Belgien,
Holland und Deutschland noch dabei sind. Das heißt, auf ein
paar (global betrachtet) recht kleinen Fleckchen Erde steht es
offenbar nicht so übel um die Ballkünste und ums zugehörige
Glück. Und nein: Das kann man jetzt wirklich nicht nur den
Schiedsrichtern  anlasten.  Wie?  Jaja,  sicher,  der  Begriff
„Nation“ muss heute eh ganz anders gefüllt werden. Geschenkt.

Jetzt  also  „gegen  Frankreich“.  Mon  dieu!  Allein  dieser
Benzema, dessen Namen ich mir immer hessisch ausgesprochen
vorstelle, damit er nicht so erschröcklich wirkt. Nun, wir
werden sehen.

Unterdessen  geht  das  Kommentatoren-Elend  mit  anschwellenden
Stimmen auf breiter Front weiter. Gewiss: Wer weiß, was wir
alle vor einem Millionenpublikum verbal verzapfen würden. Wer
sich da couchkartoffelig hinfläzt und dem Kommentator jede,
aber auch jede missglückte Redewendung ankreidet, der soll
sich was schämen.

Doch ach, es sind ja beileibe nicht nur einzelne Phrasen. Da
stimmt oft der ganze Duktus nicht, die Haltung zum Spiel und
zu den Zuschauern ist vollends verkorkst. Nein, man wünscht
sich nicht die Namens-Aufzählerei aus Hubertys Zeiten zurück.

Doch ab und zu sollten Béla Réthy, Gerd Gottlob und Kollegen
einfach mal den Schnabel halten und den Ball laufen lassen.
Unser zeitweiliger Dank wäre ihnen gewiss. Wir müssten dann
nicht bei jedem – auf welche Weise auch immer – abgewehrten
Ball erfahren, er sei „geblockt“ worden. Wir müssten nicht bei
jeglichem Fehlpass hören, es fehle noch an Präzision. Auch
sollen uns diese Beschwörer des Offenkundigen nicht allweil
sagen  „Er  kommt  nicht  dran“,  wenn  einer  den  Ball  nicht
erreicht.

Apropos Fernsehen: Ist da noch jemand, den das sogenannte
„Weltbild“ nicht nervt, wenn haltlos jubelnde Fans entdecken,
dass sie „drauf“ sind und wie verrückt winken, worauf die



Regie rasch woanders hin schaltet? Es ist wie ein Katz-und-
Maus-Spiel. Als dann freilich ein (bekleideter) „Flitzer“ mit
einem Protest-Shirt auf den Rasen lief, hat die Weltregie noch
ungleich schneller weggezappt. Die 15 Minuten Weltberühmtheit,
die Andy Warhol einst jedem Erdbewohner prophezeite, wird man
also auf anderem Wege bewerkstelligen müssen.

Übrigens: Kein Wort mehr zum Interview mit Per Mertesacker.
Aber  bitte  auch  nicht  mehr  so  viele  Interviews  mit  ihm,
jedenfalls nicht von diesem koddrigen Kaliber. „Cool“ fand ich
den zornigen reichen Mann nicht. Keineswegs. Einige Herren
haben  sich  offenbar  an  Streichelbefragungen  à  la  Katrin
Müller-Hohenstein gewöhnt. Und was soll nur aus den wunderbar
sinnfreien „Ja gut, äh“-Dialogen werden, wenn es jetzt beim
leisesten Reporter-Zweifel immer gleich Saures gibt?

Aber jetzt wirklich kein Wort mehr darüber.

_______________________________________________

Verborgener  Schatz  –
Frederick Delius‘ „Romeo und
Julia  auf  dem  Dorfe“  in
Frankfurt
geschrieben von Werner Häußner | 30. Juli 2014
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Zeitenthobene  Seelen-Räume:
Christian Schmidts Bühne für
Delius`“Romeo und Julia auf
dem  Dorfe“  an  der  Oper
Frankfurt.  Foto:  Barbara
Aumüller

Es  gibt  Kunstwerke,  die  Jahre,  ja  Jahrzehnte  unbeachtet
bleiben,  und  plötzlich  eine  erstaunliche  Gegenwärtigkeit
gewinnen. Frederick Delius‘ „Romeo und Julia auf dem Dorfe“
gehört dazu.

Diese Oper war ein verborgener Schatz für Liebhaber, hin und
wieder ans Tageslicht gehoben und liebevoll betrachtet, dann
wieder auf Jahre hin vergraben. Arila Siegert (Regie) und
Justin  Brown  (Dirigat)  scheinen  mit  ihrer  gelungenen
Karlsruher  Produktion  2012  das  Interesse  an  der  Oper  des
deutschstämmigen  englischen  Komponisten  wieder  geweckt  zu
haben.  Am  entdeckerfreudigen  Frankfurter  Haus  Bernd  Loebes
feierte  „A  Village  Romeo  and  Juliet“  eine  beeindruckende
Premiere; in der nächsten Spielzeit steht Delius‘ vieldeutiges
Werke in Bielefeld – der Heimat von Delius‘ Familie – im
Spielplan.

Die Geschichte zweier junger Menschen, die gemeinsam in einen
Liebestod gehen, ließe sich aus unterschiedlichen Perspektiven
erzählen.  Gottfried  Keller,  aus  dessen  „Die  Leute  von
Seldwyla“  der  Stoff  genommen  ist,  hatte  sich  von  einer
Zeitungsmeldung über den Suizid zweier Jugendlicher anregen
lassen und hartnäckig auf dem sozialkritischen Aspekt beharrt:



ein Schicksal armer Leut‘. Nicht ohne Basis wäre auch eine
Lesart  im  Sinne  des  Fin  de  Siècle,  zu  dem  Delius‘  Musik
unüberhörbar tendiert: als eine psychologisch-symbolistische
Studie  über  die  innere  Reifung  zwischen  Kindheit  und
Adoleszenz in einer als feindlich wahrgenommenen Umwelt.

Eva-Maria  Höckmayr  und  ihr  Bühnenteam  Christian  Schmidt,
Saskia Rettig (Kostüme) und Olaf Winter (Licht) halten die
Geschichte von allzu eindeutiger Konkretion fern, lassen sie
in einem zeit- und ortlosen Seelen-Raum spielen, in dem sich
Vergangenheit,  Gegenwart  und  Zukunft  ineinander  schieben.
Schmidt nutzt die Frankfurter Doppel-Drehbühne aus: Die Küche
eine  ländlich-einfachen  Hauses  mit  Sprossenfenster  und
Kaninchenstall, wiederholt als rein-weißer, reduzierter Raum
(Weiß ist, so erfahren wir im Programmheft, in Japan die Farbe
des Todes); ein hohes Treppenhaus; ein Fleck grüner Natur und
ein Baum, umgeben von bühnenhohen Wänden.

Ahnung  und  Erinnerung  sind
präsent  in  Eva-Maria
Höckmayrs  Regie  in  der
Frankfurter  Erstaufführung
von „Romeo und Julia auf dem
Dorfe“.  Foto:  Barbara
Aumüller

Die Schauplätze schieben sich ineinander, wandeln sich rasch.
Szenische  Augenblicke  wiederholen  sich  oder  werden
kontrastiert.  Sali  und  Vreli,  die  beiden  Liebenden,



vervielfältigen sich: zwei Kinder als Braut und Bräutigam; ein
altes Paar, ebenfalls in Hochzeitskleidung; zwei paradiesisch
nackte  Menschen  auf  dem  Kulminationspunkt  der  liebenden
Verschmelzung.

Es passiert viel, aber Höckmayr wehrt der Versuchung üppigen,
beziehungslosen Bildertheaters. Sie bezieht die Szenen virtuos
und stets inhaltlich abgesichert aufeinander, meidet aber zu
eindeutige Festlegungen, die leicht ins lehrhaft Erklärende
abrutschen würden. Der Ahnungsraum bleibt intakt, die Zeichen
versuchen  nicht  vorschnell  zu  sprechen.  Die  Szene  zeigt
weniger „Handlung“ als Sehnsüchte, Wünsche, Imaginationen. Die
atmosphärische  Faszination  der  Bilder  ist  jedoch  kein
Selbstzweck, erschöpft sich nicht im Ästhetischen: Sie wahrt
den  letzten,  unaufklärbaren  Raum  der  Psyche,  in  dem  sich
Erträumtes und Erlebtes zu inneren Impulsen verbinden.

Bote  der  Freiheit
und des Todes: der
„schwarze  Geiger“
(Johannes  Martin
Kränzle).  Foto:
Barbara  Aumüller

So führt Höckmayr die Personen des Stücks ruhig und bestimmt



durch  die  Raum  gewordenen  Labyrinthe  ihrer  Seelen  –
konzentriert auf das Paar Sali und Vreli und den „schwarzen
Geiger“, eine ambivalente Figur, anziehend und unheimlich. Ihm
wurde  das  Stück  Natur  vererbt,  auf  dem  er  beiden  Kinder
spielen lässt – aber die dumpf und stumm agierenden „Leute“
verdrängen ihn, weil er, der „Bastard“, auf das Brachland
keinen Rechtsanspruch hat. Er öffnet den jungen Menschen die
„Natur“ als Raum der inneren Freiheit, der Distanz zu den
Regeln der Gesellschaft – aber wie ein „geigender Tod“ auch
die Gefahr einer Abkoppelung vom Leben: Seinen Vorschlag, in
sorgenfreier  Anarchie  mit  ihm  umherzuziehen,  lehnen  die
Jugendlichen ab. Dem roten Mohn im Revers bläst der Fiedler
die Blütenblätter ab: ein behutsames Zeichen für vergängliches
Leben – und noch ein Hinweis, wie sorgfältig Höckmayr mit
szenischen  Details  ihre  Deutung  ausarbeitet.  Für  Johannes
Martin Kränzle ist diese vielschichtige Figur wie geschaffen:
Er konkretisiert sie im körperlichen Gebaren wie im gestischen
Reichtum seines Singens.

Die Bedrohung geht von den Vätern aus. Manz und Marti, wenn
auch mit Sense und Bauernkluft ihrer musikalisch handfest-
konkreten Zeichnung entsprechend, sind mehr als die auf Land
gierigen Streithanseln, die sich prozessierend ruinieren: Sie
hindern ihre Kinder an der Selbstwerdung, die sich Sali in
einem  Akt  des  Aufbegehrens  erstreitet:  Er  schlägt  dem
aggressiven Marti, Salis Vater, einen Stein auf den Kopf – und
es ist ein Stein, wie ihn der „schwarze Geiger“ scheinbar
absichtslos hat fallen lassen, als er Verhängnis prophezeite,
„wenn der Pflug das Land berührt“. Dietrich Volle ist ein
ungewöhnlich strapaziert klingender Manz, der seine Höhe nicht
frei, sondern erkämpft erreicht; Magnús Baldvinsson ein Marti
mit passend rautonigem Bass.



Dumpfer Druck des Dorfes: In
dieser  Gesellschaft  haben
die Liebenden keine Chance.
Foto: Barbara Aumüller

Auch das Paar Sali (Jussi Myllys) und Vreli (Amanda Majeski)
zeichnet sich durch intensive Darstellung aus: kontrolliert in
den statischen Momenten, aus denen sich der Bewegungsimpuls
nur langsam löst; berührend sensibel in den wenigen innigen
Momenten der Zweisamkeit. Die amerikanische Sopranistin hat in
Frankfurt  schon  die  „Gänsemagd“  in  Humperdincks
„Königskindern“ gesungen, geht im März 2015 für Mieczysław
Weinbergs „Die Passagierin“ nach Chicago und kehrt im Mai 2015
als Feldmarschallin in den neuen Frankfurter „Rosenkavalier“
zurück. Darauf wird man gespannt sein dürfen, denn Majeski
zeigt einen klar fokussierten Sopran mit gläserner Brillanz,
aber wenig Farbenspiel. Jussi Myllys – 2015 als Tamino, Don
Ottavio und als „Rosenkavalier“-Sänger an der Deutschen Oper
am Rhein – ist vor allem als jungenhafter Typ eine passende
Besetzung;  klanglich  lässt  sein  lyrischer  Tenor  ein  wenig
Schliff  vermissen,  aber  der  Nachdruck  für  die  intensiv
erfüllte Linie und der leidenschaftlichen Phrasierung ist da.

In besten Händen entfaltet sich die klangliche Schönheit, mit
der das Frankfurter Orchester immer wieder überzeugen kann:
Dirigent Paul Daniel nimmt den Anfang wohl bewusst kantig, um
die  Entwicklung  zu  den  fließend-impressionistischen
Klangströmen  zu  pointieren,  mit  denen  Delius  die  Grenze
zwischen  Realität  und  Imagination,  Traum  und  Wirklichkeit
musikalisch  aufweicht.  Da  mögen  Wagner  und  Debussy
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durchklingen, da mag manches auf die Raffinesse von Schreker
und Korngold hinweisen – Delius hat in Leipzig studiert und
war mit Edvard Grieg eng befreundet –, aber die persönliche
Handschrift des Briten geht nicht in Vorbildern auf: Delius
findet,  formal  unbekümmert,  zu  eigen  geprägter  klanglicher
Sensibilität und agogischer Geschmeidigkeit, zu oszillierenden
Mikroklängen wie zu breiter lyrischer Emphase, die sich in
ihrem Strömen nur unwillig eindämmen lässt.

Daniel lenkt diesen Fluss mit gestaltender Hand und gibt ihm
mit den en détail aufmerksamen Musikern die klanglichen Licht-
und Schattenspiele, die wie die im Licht bewegte Oberfläche
eines Flusses zwischen zitterndem Verharren und schimmerndem
Entgleiten changieren. – Frankfurt hat in den letzten Jahren
ein schönes Repertoire aus der Zeit zwischen Gründerzeit und
Zweitem  Weltkrieg  präsentiert.  Es  wird  2014/15  mit
Humperdincks  „Hänsel  und  Gretel“  und  Martinůs  „Julietta“
weitergeführt, und man darf hoffen, dass die nächsten Jahre
der Intendanz Loebe noch einige sehenswerte Trouvaillen an den
Tag bringen.


