
Aufstand,  Entschleunigung,
Dunkelheit – „I am“ von Lemi
Ponifasio  bei  der
Ruhrtriennale
geschrieben von Rolf Pfeiffer | 29. August 2014

Szene  aus  „I  am“
von Lemi Ponifasio
Foto:
Ruhrtriennale/Jörg
Baumann

Dunkel  ist  es  in  der  Jahrhunderthalle,  aber  nicht  dunkel
genug. Der Anfang verzögert sich um runde 20 Minuten, weil
noch zu viel Licht durch die Scheiben hinter der Bühne dringt.
Dabei ist der Beginn von Lemi Ponifasios Stück „I am“ eh schon
auf 20:30 Uhr gelegt worden. Doch erst kurz vor neun geht’s
los.

Wenn es losgeht, heißt das aber nicht, daß es auf der Bühne
schlagartig  heller  würde.  Die  Personen  agieren  im  letzten
Schein des dahindämmernden Tages, wandeln auf dem First der
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schrägen Ebene, die den Bühnenhintergrund abgibt, quellen in
großer Langsamkeit links und rechts davon auf die Bühne. Womit
ein erstes, sehr zentrales Element dieses Abends genannt ist:
Langsamkeit.

Das  Programmheft  spricht  zwar  sehr  viel  vornehmer  von
„Entschleunigung“, doch gemeint ist das gleiche. Abgesehen von
einigen schnellen und aggressiven Kampfmotiven spielt sich das
Bühnengeschehen in Langsamkeit ab, die nicht quälend zu nennen
schwer fällt. Am ehesten ist sie noch zu Beginn zu ertragen,
wo Bilder der Bühne sich mit der assoziativen Maschinerie im
Kopf  des  Zuschauers  und  der  Zuschauerin  synchronisieren
müssen. Das funktioniert auch recht gut; es ist nicht so, daß
die Dinge gänzlich unverständlich blieben, wenngleich so etwas
wie faktische Eindeutigkeit sich nicht ergibt und wohl auch
nicht erwünscht ist.

Doch wenn das Geschehen seinen Lauf nimmt, wenn beispielsweise
die  endlos  lange  (und  in  unverständlicher  Sprache
vorgetragene) Rede eines männlichen Führers, in deren Verlauf
dieser sich anscheinend vom redlichen politischen Ankläger zum
gewalttätigen Demagogen wandelt, einige Zeit später mit einem
weiblichen  Pendant  seine  kaum  weniger  zeitraubende
Entsprechung findet, dann dehnt sich das schon. Dann fängt man
an, die Sitze unbequem zu finden, die Funktionsfähigkeit der
Armbanduhr  anzuzweifeln  und  sich  nach  dem  künstlerischen
Mehrwert des ganzen zu fragen.

Szene aus „I am“ von Lemi
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Ponifasio  Foto:
Ruhrtriennale/Jörg Baumann

Verstörenderweise  beginnt  der  Abend  mit  der  deutschen
Nationalhymne, die etwas verzerrt und verknistert von einem
Plattenspieler  im  Off  kommt.   Aha,  es  geht  um
Migrantenschicksale im reichen Deutschland, denkt man. Doch
man  irrt,  wie  einem  das  Programmheft  verrät.  Dort  steht
sinngemäß, daß dieser Abend auch so etwas wie eine Gedenkfeier
für die 20 Millionen Toten des Ersten Weltkrieges sei, daß
dieser Krieg auch die Pazifikinseln nicht verschont habe, die
seinerzeit  zu  einem  kleinen  Teil  deutsches  Kolonialgebiet
waren und „Kaiser-Wilhelm-Land“ hießen.  Deshalb also ganz am
Anfang „Deutschland über alles“, ein Intro mit Bitternote,
denn es kündigt auch Aufstand und blutige Niederschlagung an.

Während der nämliche Redner an der Rampe seine unverständliche
Rede hält, schieben hinter ihm gebeugte Schattengestalten vor
dunklem  Bühnenhintergrund  lorengleiche  schwarze  Quader
(Särge?) von rechts nach links. Bald wird sich das Volk nach
seinen Kommandos auf dem Boden wälzen. Und er wird selbst dann
noch  schreien,  wenn  sich  alle  (nach  links)  von  der  Bühne
fortgewälzt haben.

Im  weiteren  Verlauf  ändert  sich  der  Sprachduktus  des
Geschehens. Den brutalen Schreien des Redners folgen aus dem
Off  scheu  vorgetragene  Selbstbekundungen  einer  jüngeren
Männerstimme in der Ich-Form und in englischer Sprache. Mit
moderner  Projektionstechnik  werden  sie  zudem  in  einer  Art
Schreibschrift auf die Hallenwand hinter der Bühne projiziert.
Doch  bleiben  sie  trotz  kombinierten  Schrift-  und
Sprachvortrags überwiegend unverständlich. Und wiederum müssen
wir annehmen, daß das gewollt ist, denn in „De Materie“, der
Eröffnungsproduktion  der  Ruhrtriennale,  hatte  uns  Intendant
Heiner  Goebbels  vorgeführt,  mit  welch  brillanter
Projektionstechnik Textzeilen in das szenische Geschehen zu
integrieren sind, wenn man es denn will. Hier will man nicht,



auch wenn, wie wiederum dem Programmheft zu entnehmen ist,
Texte  von  Heiner  Müller  und  Antonin  Artaud  zum  Vortrag
gelangen.  Bei  aller  Unverständlichkeit  bleibt  aber  doch
hängen, daß neben dem Schicksal der Völker auch so etwas wie
die Entwicklung einer Persönlichkeit vorgeführt wird.

Szene aus „I am“ von
Lemi Ponifasio Foto:
Ruhrtriennale/Jörg
Baumann

Zu  den  wenigen  Requisiten  der  Produktion  gehören
Gummihandschuhe, weiße Nelken und ein Schießgewehr, und gegen
Ende liegt einer der muskulösen, tattooverzierten Mimen in
Jesuspose auf dem schrägen Bühnenhintergrund und kommt auch
nicht mehr hoch und wird, wenn er schließlich nur noch still
daliegt,  von  einem  sehr  gelenkigen  Vierfüßler  mit  Eiern
beworfen. Christentum? Folter? Urzustand?

Zugegeben, mit der Zeit fällt es immer schwerer, bei all den
langsam sich auf- und abbauenden Bildern stets die Sinnfrage
zu  stellen.  Es  bricht  das  Gefühl  sich  Bahn,  es  hier  mit
Kryptifizierungen um ihrer selbst willen zu tun zu haben, mit
dem Bestreben, Sachverhalte ohne Not zu verrätseln, einzig aus
dem Drang, ein schwer begreifliches und deshalb hochwertig
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wirkendes  Kunstprodukt  zu  erstellen.  Daß  der  Autor  dieser
Performance  Lemi  Ponifasio  („Konzept,  Bühne,  Choreographie,
Regie“) aus Samoa stammt und von dort auch seine MAU-Company
mitgebracht hat, macht diese Tendenz nicht eben erträglicher.
Allerdings  werden  durch  die  Herkunft  von  Stück  und  Autor
manche  Elemente  verständlicher:  die  Ausgebeuteten,  der
Diktator, die Ringkämpfer mit ihren nackten Oberkörpern, die
„Volksmassen“ mit ihrer „asiatischen“ Gruppendisziplin.

Preisen kann man die Choreographie, die in großer formaler
Strenge  starke  Bilder  in  schwarz-weiß-grauen  Einfärbungen
erschafft, die das Spiel des Auftauchens und Verschwindens in
Dunkelheit souverän beherrscht, die (vor allem in den letzten
Bildern)  mit  großformatigen  Rückprojektionen  und  geneigten
Projektionsflächen (welche die Darsteller vor diesen Flächen
als Schattenrisse erscheinen lassen) zu operieren weiß.

Nicht preisen soll man das laute und sehr laute Gebrummel der
Lautsprecher sowie die technischen Kreischgeräusche, die dem
Publikum in Permanenz die Wichtigkeit des Geschehens um die
Ohren hauen.  Und obwohl es sich natürlich verbietet, dem
Künstler zu sagen, wie er seine Arbeit machen soll, hätte man
sich ab und zu eine kleine inhaltliche oder formale Brechung
sehr schön vorstellen können.

Das Triennale-Publikum schließlich zeigte sich höflich. Nur
wenige  Zuschauer  verließen  während  des  Spiels  die  Halle,
allerdings setzte der Exodus nach den ersten Verbeugungen des
Ensembles schlagartig und massenhaft ein. Bis auf die üblichen
Jauchzer blieb der Beifall verhalten.

Jahrhunderthalle Bochum. Termine: 30., 31. August, 20:30 Uhr.
Intro  19:45  Uhr.  Karten  zwischen  20  und  40  Euro.
www.ruhrtriennale.de

http://www.ruhrtriennale.de


Geld ist keine Ware, sondern
ein System – die Thesen des
Briten Felix Martin
geschrieben von Britta Langhoff | 29. August 2014

Was  ist  Geld?  Diese  Frage  stellt  der
britische  Wirtschaftswissenschafter  Felix
Martin.  Die  Antwort  hingegen  fällt
landläufig  anders  aus,  als  er  es  sich
wünscht. Martin, der früher Mitarbeiter der
Weltbank war, ist der Ansicht, dass unsere
herkömmliche Betrachtungsweise des Geldes
im  Kern  falsch  ist  und  hat  die  seiner
Meinung nach wahre Biographie des Geldes
aufgeschrieben.

Die weitverbreitete Ansicht und herkömmliche Definition von
Geld sei die von Geld als Ware respektive als Tauschmittel.
Dies sei von Grund auf ein Irrglaube und somit zum Beispiel
auch die Ursache der jüngsten Finanzkrise. Nach Felix Martin
ist  Geld  keine  Ware,  sondern  ein  Kredit-und
Verrechnungssystem. Wobei ein Schuldschein erst dann zu Geld
wird, wenn es die Möglichkeit einer Übertragung gibt. Die
Entdeckung, dass eine Verbindlichkeit eine verkäufliches Gut
ist,  sei  d  e  r  entscheidende  Entwicklungsschritt  in  der
Geschichte  der  Menschheit  gewesen,  sozusagen  die  Urmutter
aller Revolutionen.

Diese  Kernthese  untermauert  Felix  Martin  mit  durchaus
unterhaltsamen  Erzählungen  quer  durch  die  ganze
Weltgeschichte.  Er  beginnt  mit  den  Einwohnern  der  fernen
Pazifikinsel  Yap,  deren  Einwohner  ohne  jeden  Kontakt  zur
Außenwelt  ein  funktionierendes  Währungssystem  aufbauten,
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basierend  auf  nur  wenigen  unbeweglichen  massiven
Steinscheiben.  Er  berichtet  von  den  Kaufleuten  des
Mittelalters,  die  ein  grenzüberschreitendes  Schuldschein-
System aufbauten und von ihren neuzeitlichen Nachfolgern. Sie
alle verbinde der Wunsch nach einem Utopia, in dem immer genug
Geld für alle gerecht verteilt wird. Die hingegen erfolgte
Freigabe der Märkte nennt er die „große monetäre Übereinkunft“
und führt diese auf den britischen Philosophen John Locke
zurück,  der  der  Menschheit  den  Irrglauben  vom  Geld  als
Tauschmittel gegeben hat – weil dieser am ehesten mit der
politischen  Philosophie  der  modernen  Demokratie  in
Übereinkunft  zu  bringen  war.

Es  sind  zum  Teil  witzige  Geschichten,  die  er  erzählt,
Begebenheiten, die durchaus zum Nachdenken anregen und nicht
ungeeignet sind, den Blick auf „unser“ Geld, das derzeitige
Wirtschaftssystem  zu  ändern  und  in  Frage  zu  stellen.  Die
Geschichten sind gut recherchiert und Felix Martin versteht
es, sie anschaulich zu erzählen. Woran das Buch krankt, sind
die  über  300  Seiten  immer  wieder  angekündigten
Schlussfolgerungen.  Ist  er  in  der  Erzählung  der  monetären
Biographie  noch  radikal  und  kompromisslos,  wird  Martin  in
seinen am Schluss des Buches aufgestellten Forderungen nicht
nur sehr zurückhaltend, sondern auch vage und gelegentlich
widersprüchlich.

Mal fordert er, dass der Finanzsektor den Wert des Geldes nur
messen und ihn nicht beeinflussen soll. Dann wiederum soll der
Finanzsektor nicht nur messen, sondern auch maßgeblich an der
monetären Organisation der Gesellschaft beteiligt werden. Oder
vielleicht sollte doch besser die Politik eingreifen, denn
Geld sei keine Sache, sondern eine soziale Technologie, dessen
Standard  politische  Gerechtigkeit  sein  muss.  Nur  wie  die
Politik das regeln soll, das muss ihr schon selbst einfallen.
Zentrale  Regulierungsbanken  tun  es  nach  Felix  Martins
Auffassng  jedenfalls  nicht.

Ebenfalls irritierend sind seine Ausführungen zur Inflation.



Inflation sei nach der These der Geld-Konzeption von z.B. John
Maynard Keynes – dessen Lehren seiner Meinung nach nicht genug
Beachtung erfahren – ein geeignetes Mittel, um „Kapitalisten
zu schröpfen und Massen zu entlasten“. Diese These als gewagt
zu bezeichnen, ist noch vorsichtig ausgedrückt. Die jüngste
Finanzkrise habe bewiesen, dass es ein schwerer Fehler gewesen
sei, „eine stabile, niedrige Inflationsrate als hinreichende
Bedingung  ökonomischer  Stabilität  zu  betrachten“.  Aha.  Den
Beweis dafür allerdings führt er nicht. Nur weil die Krise mit
einer stabilen Inflationsrate zusammenfiel, war diese ja noch
nicht zwangsläufig schuld dran. (Wenn man Sonnenbrand bekommt,
ist  auch  nicht  die  Sonne  schuld,  sondern  der  Umgang  der
Sonnenanbeter damit.)

Natürlich können sich Staaten über eine höhere Inflationsrate
entschulden, die USA haben es zu Zeiten der „Reaganomics“
glänzend  vorgemacht.  Und  auch  die  EU-Staaten,  allen  voran
Deutschland, kommen in diesem Bestreben ganz prächtig voran.
Nur – wo bitte ist und war die von Keynes und in Folge Felix
Martin damit verbundene angebliche Entlastung der Massen? Ist
eine höhere Inflation nicht eher verbunden mit unauffälliger
Enteignung?  Nach  Felix  Martin  wird  die  Entlastung  schon
irgendwann kommen. Fein. Bleibt die Frage: Wann genau ist
irgendwann und welche Masse soll diesen Glauben teilen?

Was in diesem Buch komplett fehlt, ist die Währung neben der
Währung: der Zins. Wenn er diesen für nicht erwähnenswert
hält,  dann  müsste  er  auch  so  konsequent  sein,  direkt  der
kompletten staatlichen Regulierung das Wort zu reden. Aber das
tut er nicht, möglicherweise hat er diesen Preis des Geldes
gar nicht in Betracht gezogen. Nur – bei aller Liebe zur
politischen Gerechtigkeit: Menschen, die mit Geld arbeiten,
sind und bleiben Kaufleute und keine Philanthropen.

Letzten  Endes  bleibt  als  Martins  geforderte  Konsequenz
lediglich die Bitte, seine Thesen über die Geschichte des
Geldes  zu  zu  verbreiten,  an  den  Unis  auch  die  Thesen
verkannter Genies wie Keynes zu lehren sowie der wohlgemeinte



Ratschlag,  dass  sich  jeder  etwas  mehr  für  sein  Geld
verantwortlich fühlen sollte. Bisschen wenig dafür, dass über
die gesamte Länge des Buches weltbewegende Schlussfolgerungen
angekündigt werden. Man kann während der Lektüre nicht umhin,
sich eine Christine Lagarde (Chefin des IWF) vorzustellen, wie
sie genervt dieses Buch auf den Stapel „bringt mich jetzt auch
nicht weiter“ legt. Wobei Madame Lagarde zur Zeit ohnehin
andere Sorgen hat.

Die  Analyse  der  Geldgeschichte  von  der  Muschel  über  das
Edelmetall  bis  zum  Schuldschein  ist  recht  profund,  seine
eigenen  Thesen  sind  eher  handzahm  bis  schwammig  Wer
unterhaltsam  etwas  über  die  Geschichte  des  Geldes  lernen
möchte, ist mit diesem Buch gut bedient. Wer Lösungsvorschläge
sucht, eher nicht.

Fazit: Das Buch hält, was der Titel verspricht: Geld – die
wahre Geschichte. Nicht weniger, aber eben auch nicht mehr.
Den Untertitel „über den blinden Fleck des Kapitalismus“ hätte
man sich getrost und gerne sparen können.

Felix Martin: „Geld – die wahre Geschichte“. Deutsche Verlags-
Anstalt (DVA), München, 432 Seiten, € 22,99.

Der  Buchautor  Felix  Martin  ist  studierter
Wirtschaftswissenschaftler und Altphilologe.

Neben seiner Arbeit bei der Weltbank gehörte er auch zur
Denkfabrik European Stability Initiative.
Heute ist er Mitarbeiter am Institute for New Economic
Thinking und Anlageberater.
Journalistisch  tätig  ist  er  unter  anderem  bei  der
Financial Times.

http://www.spiegel.de/wirtschaft/soziales/christine-lagarde-iwf-chefin-ermittlungsverfahren-eroeffnet-a-988322.html


Durch die Röhre ins Museum –
Gregor  Schneiders
irritierende  Raumplastik  in
Bochum
geschrieben von Bernd Berke | 29. August 2014
Zugegeben:  Für  ein  paar  Momente  war  ich  wirklich  etwas
verunsichert und habe mich gefragt, wie schnell ich wohl aus
dieser Röhre wieder herausfinde. 100 Meter können einem recht
lang vorkommen. Doch das etwas flaue Gefühl hat sich dann sehr
rasch wieder verflüchtigt.

„Ich freue mich, den Haupteingang des Museums zu schließen.“
Diesen  seltsamen  Satz  hatte  der  international  renommierte
Künstler Gregor Schneider („Haus U r“) in einer Email an den
Ruhrtriennale-Intendanten  Heiner  Goebbels  geschrieben.  Ein
Museum schließen? Was geht denn da vor?

Man soll das Haus der Kunst jetzt bis zum 12. Oktober durch
ein  Röhrensystem  betreten.  Wer  sich  davor  fürchtet,  kann
freilich auch ein Hintertürchen nehmen. Doch dann versäumt man
eine ungewohnte Erfahrung.

Außenansicht:  So  führt  die
Röhre  ins  Bochumer
Kunstmuseum.  (Alle  Fotos:
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Bernd Berke)

Das Ereignis, von dem hier die Rede ist, trägt den schlichten
Titel „Kunstmuseum“, sorgte heute für einen gehörigen Medien-
Auftrieb am Bochumer Museum und dürfte dem weltoffenen Image
der Kommune zuträglich sein. Wenn man es sarkastisch sieht,
kann sich die Stadt Bochum beim Duisburger Oberbürgermeister
Sören Link bedanken.

Link hatte bekanntlich höchstselbst verfügt, Gregor Schneiders
Installation  „totlast“  am  Lehmbruck-Museum  abzusagen.
Fadenscheinige  Begründung:  Nach  der  Katastrophe  bei  der
Loveparade  (24.  Juli  2010)  sei  Duisburg  immer  noch  nicht
bereit  für  solche,  womöglich  Angst  auslösende  Ereignisse.
Dabei  ging  es  hier  beileibe  nicht  um  einen  gefährlichen
Massenauflauf.

Bei  der  federführenden  Ruhrtriennale  sah  man  Links
Entscheidung als einen Akt der Kunst-Zensur – und sann auf
Abhilfe. Und siehe da: Bochum sprang für Duisburg ein – nicht
mit einer Übernahme der „totlast“, sondern mit einer anderen
Installation Schneiders.

In einem wahren Kraftakt haben Triennale, Museum Bochum und
natürlich Gregor Schneider selbst binnen fünf Wochen dafür
gesorgt,  dass  jetzt  eine  begehbare  Raumskulptur  (eben  die
Röhre) durchs Kunstmuseum Bochum führt. Tatsächlich kann man
den  Bau  nun  nicht  mehr  durch  den  Haupteingang  betreten,
sondern  wird  just  durch  jenes  Röhrensystem  geleitet,  das
Schneider quer durchs Museum gelegt hat.

Nur einzeln oder allenfalls zu zweit darf man die rund 100
Meter  lange  Röhre  (Durchmesser  1,80  Meter)  betreten,  die
nächsten  Besucher  werden  dann  erst  im  gemessenen  Abstand
hinein gelassen. Wirkliche Panik kann da schwerlich aufkommen.



Schild  mit  genauen
Instruktionen  für  die
Besucher

Man  geht  also  durch  das  Museum  (oder  quasi  durch  dessen
Eingeweide), ohne es eigentlich zu betreten. Es ist unterwegs
hie und da ziemlich dunkel, niemals aber so finster, dass man
die Hand vor Augen nicht mehr sähe.

Gewiss: Man fühlt sich in der Röhre etwas beengt. An einer
Stelle  kam  es  mir  ziemlich  heiß  vor.  Vielleicht  die
Sonneneinstrahlung? Die Windungen des Weges führen auch schon
mal in eine Sackgasse. Man muss auch einige Türen öffnen und
betritt schließlich noch ein paar rätselhafte Räumlichkeiten.
Soll man jetzt noch mehr verraten? Oder sollte nicht lieber
jede(r) Besucher(in) eigene Erfahrungen machen?
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Im Inneren der Röhre…

Keine  Angst:  Niemand  wird  dort  drinnen  wirklich  allein
gelassen. Es gibt zwischendurch mehrere Notausgänge und Leute,
die  an  beiden  Enden  der  Röhre  aufpassen.  Allerdings
beschleicht einen zwischendurch auch das zwiespältige Gefühl,
man werde insgeheim überwacht.

Und wie steht’s mit dem künstlerischen Mehr- und Nährwert?

Der  Kunstkurator  Veit  Loers  schreibt,  Gregor  Schneider
unterwandere mit dieser Installation die „Rolle des Besuchers
im Kunstmuseum als die eines Bild-Voyeurs“. Und: „Die Röhren-
Expedition  ins  Museum  fördert  eher  den  Albtraum  als  das
Bildungserlebnis.“

Licht am Ende des Tunnels

Ja, wenn man recht ordentlich grübelt, mag man sich solche und
andere Sätze zurechtlegen. Bochums Museumsdirektor Hans Günter
Golinski,  der  es  gleichsam  als  Ehrensache  fürs  Ruhrgebiet
betrachtet, dass eine Revier-Stadt eine solche Installation
beherbergt, sagt, es gebe für diese Arbeit viele Lesarten. Gut
wär’s, wenn diese nicht ins völlige Belieben gestellt wären.

Hat  man  den  Röhrentunnel  bewältigt,  kann  man  denn  doch,
schließlich  im  „richtigen“  Museum  angekommen,  Kunst  auf
herkömmliche  Weise  betrachten  –  beispielsweise  derzeit  die
Sammlung des Bochumer Unternehmers Frank Hense (u. a. Mel

http://www.revierpassagen.de/26436/durch-die-roehre-ins-museum-gregor-schneiders-irritierende-raumplastik-in-bochum/20140828_1649/p1150441


Ramos, Mischa Kuball, Stephan Balkenhol). Soll ich ehrlich
sein?  Ich  war  irgendwie  froh,  als  ich  in  der  sonstigen
Eingangshalle gleich ein Paarbildnis von Max Pechstein gesehen
habe. Ob das auch eine Wirkung des Tunnels ist?

Künstler Gregor Schneider
dankte  der  Ruhrtriennale
und der Stadt Bochum für
die Unterstützung.

Die Irritationen (im Kulturjargon: „Verstörungen“), auf die es
Gregor Schneider immer wieder anlegt, sind also vorübergehend.
Ob  man  nach  dieser  temporären  Erfahrung  gleich  die  ganze
Institution  Museum  nachhaltig  anders  betrachtet,  bleibe
dahingestellt.  Ob  man  existenziell  mit  sich  selbst
konfrontiert wird, wäre gleichfalls zu erörtern, notfalls als
Streitfrage. Manch eine(r) mag sich zunächst auch an einen
kleinen Abenteuer-Parcours oder eine (fast leere) Geisterbahn
erinnert fühlen, mithin an eher kunstferne Gefilde.

Aber eins steht unverbrüchlich fest: Auf diese Weise hat man
ein Museum noch nie betreten!

Gregor Schneider: „Kunstmuseum“. – Raumskulptur im Kunstmuseum
Bochum. Produktion der Ruhrtriennale in Kooperation mit dem
Museum. 29. August bis 12. Oktober 2014. Di-So 10-18 Uhr, Mi
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10-20 Uhr, Mo geschlossen. Tickets 8 Euro, ermäßigt 5 Euro.
Weitere  Infos:  www.ruhrtriennale.de  oder
www.kunstmuseumbochum.de

ARD:  Alle  talken  nur  noch
über Islamismus
geschrieben von Bernd Berke | 29. August 2014
Was ist nur in die ARD gefahren? Nach der Sommerpause talken
sie dort jetzt alle über Themen rund um den Islamischen Staat
(wahlweise IS oder ISIS). Gibt es denn da keine Koordination,
keinerlei Absprachen?

Am  Montag  sprach  Frank  Plasberg  mit  seinen  Gästen  über
Waffenlieferungen ins Krisengebiet. Am späten Dienstagababend
ging’s in „Menschen bei Maischberger“ ums kernig formulierte
Thema: „Angst vor Gotteskriegern: Bedroht dieser Islam auch
uns?“ Und schon am morgigen Donnerstag lädt Reinhold Beckmann
zur nächsten einschlägigen Gesprächsrunde. Titel: „IS-Terror:
Wer sind die islamistischen Fanatiker?“

Etwas mehr Vielfalt, bitte!

Gewiss,  die  Gästelisten  sind  nicht  identisch,  wenn  auch
teilweise  artverwandt.  Seltsam  jedoch,  dass  gleich  drei
Talkmaster in derselben ARD-Programmwoche dasselbe Themenfeld
beackern. Ein bisschen mehr Vielfalt dürfte es schon sein! Nur
gut, dass Günther Jauch und Anne Will noch in Urlaub weilen,
sonst hätten sie sich vielleicht auch noch auf Dschihad und
Islamismus konzentriert.

http://www.ruhrtriennale.de
http://www.kunstmuseumbochum.de
https://www.revierpassagen.de/26426/ard-alle-talken-nur-noch-ueber-islamismus/20140827_1140
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Hatte ihre Sendung zeitweise
nicht mehr im Griff: Sandra
Maischberger.  (Foto:
WDR/Peter  Rigaud)

Ganz  ehrlich:  Mag  das  Thema  auch  noch  so  dringlich  sein,
mehrere längliche Sendungen so kurz hintereinander möchte ich
mir  dazu  nicht  antun.  Darum  habe  ich  es  vorerst  beim
Maischberger-Talk  belassen.

Kleinlaute Alice Schwarzer

Um es gleich vorweg zu sagen: Die Sendung war von Anfang an
verkorkst.  Nach  Monaten  tauchte  erstmals  wieder  Alice
Schwarzer (die seit vielen Jahren vor dem Islamismus warnt) in
einer  Talkshow  auf.  Sandra  Maischberger  befragte  sie  erst
einmal zu ihrer Selbstanzeige in Sachen Steuerhinterziehung.
So kleinlaut und zerknirscht hat sich Frau Schwarzer bisher
noch selten gegeben. Vielleicht wirkt es ja strafmildernd…

Anschließend war eine scharfe Themen-Kehrtwende zum Islamismus
nötig.  Danach  redeten  zeitweise  alle  Beteiligten  wild
durcheinander.

Selbstzufriedener Funktionär

Ziemlich unangenehm tat sich Aiman Mazyek (Vorsitzender des
Zentralrats  der  Muslime)  hervor,  ein  selbstzufriedener
Funktionärstyp, der immer schon vor dem Terror gewarnt haben
will und darauf pocht, dass das alles überhaupt nichts mit

http://www.revierpassagen.de/26426/ard-alle-talken-nur-noch-ueber-islamismus/20140827_1140/menschen-bei-maischberger


Religion zu tun habe. Doch seine Distanzierungen vom Terror
klingen stets etwas verwaschen. Und wenn Mazyek den Dschihad
(Heiliger Krieg) mal wieder lediglich als Kampf gegen den
inneren Schweinehund definiert, weiß man nicht, ob man lachen
oder weinen soll.

Die Gegenposition nahm der Journalist Oliver Jeges ein, nach
dessen Auffassung die Terrormilizen des „Islamischen Staats“
sehr wohl aus dem Koran schöpfen, den sie allerdings politisch
missbrauchen.

Lautstarkes Durcheinander

Die  weiteren  Gesprächsteilnehmer,  darunter  der  „Spiegel“-
Korrespondent  Christoph  Reuter  (der  bisher  nicht  gekannte
Gefahren  heraufziehen  sieht,  wenn  Isis-Kämpfer  nach
Deutschland zurückkehren), suchten sich gleichfalls Gehör zu
verschaffen, was manchmal ziemlich schwer war. Übrigens hatte
Frau Schwarzer substanziell recht wenig beizutragen. Dass sie
1979 im Iran war, hilft heute nicht mehr weiter.

Jedenfalls ging es zwischen den Fronten lautstark hin und her,
so dass Sandra Maischberger streckenweise die Übersicht und
die Oberherrschaft verlor. Welch eine konfuse Sendung.

Die  einzigen  stilleren  Minuten  gebührten  einer  Berliner
Mutter, die ihren Sohn an den Islamismus verloren hat. Der
vormals unauffällige, „ganz normale deutsche Junge“ hatte sich
binnen zwei Jahren völlig radikalisiert und wurde in Pakistan
erschossen.



Kratzer am Bild von Ikea
geschrieben von Bernd Berke | 29. August 2014
Gibt  es  da  draußen  jemanden,  der  noch  kein  Ikea-Regal
zusammengebaut  hat?  Wohl  kaum.  Eine  Reportage  über  das
„unmögliche Möbelhaus“ geht uns also alle an.

Ordentlich  eingekauft:  Eine
Familie  verlässt  ein  Ikea-
Einrichtungshaus.  (Bild:
WDR/Thomas  Brill)

Viele  verbinden  mit  Ikea  eine  entspannte,  freundliche  und
familiäre Atmosphäre. Doch „Der Ikea-Check“ (ARD), der über
weite Strecken überzeugte, fiel nicht ganz so schmeichelhaft
aus.  Ein  erster  Vergleichstest  mit  einem  großen  Kölner
Möbelhaus ergab, dass der Einkauf bei Ikea offenbar deutlich
stressiger ist – Körpersensoren brachten es an den Tag.

Die Lust am Zusammenbauen

Erstaunlich,  wie  Versuchsgruppen  ein  und  dasselbe
Nachtschränkchen  teurer  einschätzten,  wenn  es  noch
zusammengebaut werden musste, als wenn es schon fertig vor
ihnen stand. Allen Flüchen beim Hämmern und Schrauben zum
Trotz: Das Zusammenbauen macht letztlich meistens Spaß und
bringt  auch  ein  wenig  Stolz  mit  sich.  Ein  raffiniertes
Prinzip, das weltweit Kunden an die Firma bindet.

https://www.revierpassagen.de/26419/kratzer-am-bild-von-ikea/20140825_2158
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Ein bisschen Schwund…

Ein  Klassiker  wie  das  „Billy“-Regal  ist  mit  den  Jahren
billiger  geworden.  Wie  kann  denn  das  angehen?  Nun,  ein
Tischler prüfte nach: Die Maße sind geschrumpft, die Qualität
von Holz und Schrauben ist gezielt gesenkt worden. In Dekra-
Testreihen erzielten die untersuchten Ikea-Produkte gerade mal
das Prädikat „ausreichend“.

Fabrik im Lande des Diktators

Schließlich  die  „Fairness“.  Ikea  behauptet  beispielsweise,
eine bestimmte Kommode werde in Litauen gefertigt. Verdeckte
ARD-Recherchen  ergaben  hingegen,  dass  zumindest  wesentliche
Mengen  im  diktatorisch  regierten  Weißrußland  produziert
werden, wo Löhne und sonstige Kosten noch sehr viel niedriger
sind  und  wo  Gewerkschaften  nichts  zu  melden  haben.  Ikea
zeichnet  jedoch  ein  ganz  anderes  Bild  von  den  eigenen
Gepflogenheiten.  Darf  man  hier  von  Vortäuschung  falscher
Tatsachen sprechen?

Da mag die Pressesprecherin noch so sehr begütigen: Manche
Leute, die diese Sendung gesehen haben, dürften beim nächsten
Ikea-Einkauf vielleicht ein bisschen nachdenklicher werden.

Festspiel-Passagen XII: Keine
Bedeutung, aber auf Zeithöhe
– Castorfs „Ring“ in Bayreuth
geschrieben von Werner Häußner | 29. August 2014
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Dunkle  Wolken  über
dem  Festspielhaus:
Der „Ring“ von Frank
Castorf  provozierte
auch  in  seinem
zweiten  Jahr  wütende
Proteste.  Allseits
beliebt  dagegen  sind
die  kleinen
Wagnerchen von Ottmar
Hörl.  Foto:  Werner
Häußner

Bayreuth hat es wieder, sein Alleinstellungsmerkmal: So einen
„Ring“ gibt es in der Tat nirgends sonst. So radikal, so
konsequent  wird  nirgendwo  der  Abschied  vom  Regietheater
zelebriert, das „Material“ ironisiert, zertrümmert, zerknickt
…

Für  Wagners  Tetralogie  ist  das  neu;  für  Bayreuth  nach
Schlingensiefs „Parsifal“ und Baumgartens „Tannhäuser“ nicht
ganz so taufrisch. Eine Linie, die 2016 mit dem „Parsifal“,
inszeniert  von  Jonathan  Meese,  fortgesetzt  und  vorläufig
abgeschlossen wird.

Meese  sollte  man  nicht  auf  seine  Hitlergruß-Skandale



reduzieren. Denn bei ihm gibt es in der Auseinandersetzung mit
den Mythen der deutschen Geschichte – und auch dem Mythos
Wagner – viel Erwägenswertes, durchdrungen von der Lust am
Ironischen und Grotesken. Auch Frank Castorf erschöpft sich
nicht  in  seinen  unbestreitbaren  Fähigkeiten  als  Skandal-
Entertainer. Die hat er schon im letzten Jahr bei der „Ring“-
Premiere ausgespielt: Vogelzeigen oder – wie andere meinen –
eine zum Nachdenken auffordernde Geste beim Buh-Sturm nach der
„Götterdämmerung“, Vergleiche zwischen Bayreuth und der DDR.
In diesem Jahr galliger Protest gegen die Umbesetzung in der
Rolle des Alberich, den Oleg Bryiak statt Martin Winkler sang.
Castorf hat sein Soll erfüllt.

Dieser „Ring“ ist ein Dokument der Kontinuität: Wie er war zu
aller Zeit, so bleibt Castorf in seiner Theater-Ewigkeit. Für
die Besucher der Berliner Volksbühne – ein exklusiver Kreis
von Leuten, die den immer gleichen Umgang mit alten und neuen
Stoffen  schätzen,  also  echte  Formkonservative  –  ist  in
Bayreuth  nichts  Neues  passiert.  Für  die  aus  aller  Welt
angereisten Spurensucher nach dem Mythos Wagner und der Aura
des „Hügels“ allerdings schon. Dass es in den Vorstellungen
des  zweiten  „Ring“-Zyklus  relativ  verhaltene
Missfallenskundgebungen gab, hat wohl weniger mit wachsender
Zustimmung,  mehr  mit  der  Ratlosigkeit  der  international
gemischten Audience zu tun.



Stimmschöne
Luder:  die  drei
Rheintöchter.
Foto:  Enrico
Nawrath

Castorfs  „Ring“  repräsentiert  die  bekannten  hermeneutischen
Prinzipien:  Die  grundsätzliche  Verweigerung  einer  Erzählung
über  die  einzelne  Szene  hinaus.  Den  prinzipiellen  Einsatz
diskontinuierlicher Zeichen und Schauplätze. Das Ringen mit
der  eigenen  Biografie  und  der  DDR-Vergangenheit.  Das
verzweifelt-lustvolle Zerschlagen auch noch der letzten Spur
von  Bedeutung.  Die  Reibung  an  dominierenden  ideologischen
Systemen der Jetztzeit.

So gesehen ist dieser „Ring“ auf der Höhe der Zeit: Spiegel
einer  Theaterästhetik,  die  sich  jenseits  traditionellen
Bedeutungs-  oder  ästhetisch-kulinarischen
Unterhaltungstheaters bewegt, aber auch nur eine Minderheit
erreicht. Stets gefährdet, jenseits eines in sich gekrümmten,
selbstreferentiellen Kulturbetriebs bedeutungslos zu werden.
Das hat nichts mit der Qualität der Kunst zu tun, wohl aber
mit ihrem Gewicht für die gesellschaftliche Debatte – sofern
diese überhaupt noch stattfindet. Und man muss gerechterweise
auch feststellen, dass Provokationen wie Castorfs „Ring“ die
Frage  nach  der  Relevanz  eines  Ortes  wie  Bayreuth  in  der



Kontroverse eher schärfen als nivellieren.

Sicher ist zu fragen, ob es unbedingt der Aufregung bedarf, um
alte Themen neu zu entdecken. Ist das konsequent entwickelte
erzählende Theater nicht besser geeignet, zu berühren, auch zu
verstören, Wirklichkeit als brüchig und ideologische Systeme
als verlogen zu entlarven? Im Brecht’schen Sinne ist dieser
Mangel  an  Distanz  sicherlich  der  kardinale  Sündenfall  des
Theaters. Aber: Wodurch wäre gerechtfertigt, das Theater der
Dekonstruktion und Diskontinuität als letzten Stand der Dinge
zu  zementieren?  Es  trägt,  auf  dem  Höhepunkt  seiner
Entwicklung, den Keim zu seiner Überwindung bereits in sich.
Und Castorfs „Ring“, das muss ihm bescheinigt werden, ist ein
Höhepunkt dieser Form des Theaters. Seine Überbietung, so es
denn eine gibt, darf dann der „Ring“ des Jahres 2020 leisten,

„Wer  meines  Speeres  Spitze
fürchtet  …“:  Wolfgang  Koch
als  Wotan  vor  brennendem
Ölfass  in  der  „Walküre“.
Foto:  Enrico  Nawrath

So ist, wer nach einem roten Faden in den vier Abenden fragt,
von vornherein falsch gepolt. Auch das „Öl“, das Castorf den
nach  Interpretation  gierenden  Medien  vorgeraunt  hat,  zieht
keine  Spur,  sondern  schillert  höchstens  hier  und  da  als
Chiffre auf. Es ist in raffinierter Form der Treibstoff an der
abgewetzten  Tankstelle  des  Motels  im  „Rheingold“;  es  wird
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demonstrativ  präsent  gesetzt  im  Förderturm  und  einer
dämonischen  Pumpe  in  der  „Walküre“;  es  wird  zitathaft
angesprochen  in  herumstehenden  Ölfässern  oder  in  der
brennenden Tonne der „Götterdämmerung“, in der am Ende der
Ring verschwindet. Und es grüßt als skurriles Versprechen in
der Leuchtschrift „Plaste und Elaste aus Schkopau“ von der
Wand, hinter der sich ein abgeranzter Berliner Hinterhof mit
Döner-Bude,  aber  auch  der  verhüllte  Reichstag  und  die
tempelartige  Säulenfassade  der  „New  York  Stock  Exchange“
verbirgt.

Ein Gegenstand überlebt die Drehbühnen-Verwandlungen der vier
Teile,  ein  silberner  Fünfziger-Jahre-Wohnwagen  mit
aufklappbarer  Seitenwand:  In  ihm  wird  Alberich  als  Kröte
gefangen; in ihm haust Mime im „Siegfried“. Aber auch dieser
alternative Raum zu den bühnenfüllenden Großbauten Aleksandar
Denićs ist wenig mehr als Strandgut im wechselvollen Treiben
der subjektiv aufgeladenen Zeichen. Er täuscht den strebenden
Geist, der sich nach einem Motiv der Kontinuität seht. Den
Aha-Effekt  verweigert  Castorf  maliziös.  Eine  „konzise
dramaturgische Analyse“ wird zu keinem Ergebnis führen. Das
sagte Bayreuth-Cheferklärer Sven Friedrich, Leiter des Wagner-
Nationalarchivs,  schon  im  letzten  Jahr  in  einem  seiner
Einführungsvorträge.

Die  Post  am  Alex  zu  DDR-
Zeiten: Aleksandar Denic hat
atmosphärisch  dichte,



detailreiche  Bühnenbilder
gebaut. Foto: Enrico Nawrath

Der  Bühnenbildner  Aleksandar  Denić  ist  der  Star  der
Produktion, denn seine Bilder zwischen einem kommunistischen
Mount Rushmore mit den Steinköpfen von Marx, Lenin, Stalin und
Mao und der versifften S-Bahn-Station „Alexanderplatz“ ohne
„Al“  sind  so  fotorealistisch  wie  Filmsets  gebaut  und  von
Rainer  Casper  hingebungsvoll  ausgeleuchtet.  Es  sind
spektakuläre  Schauplätze  bis  hin  zum  Zitat  der  großen
Filmtreppe für den herabschreitenden Star – in diesem Falle
Brünnhilde – in der „Götterdämmerung“: Der Zuschauer fühlt
sich,  als  sei  er  zu  schauen  gekommen,  freilich  nicht  zu
schaffen. Denn Bedeutung darf man auch an diesen Orten nicht
erwarten:  goldene  Isolierdecke  und  blutrote  Ketchupflasche
haben nichts miteinander zu tun und konstituieren ebensowenig
Sinnzusammenhang  wie  eine  blutige  Voodoo-Ecke  in  der
„Götterdämmerung“ und die amerikanische Mittelwest-Scheune im
ersten Akt der „Walküre“.

Potenziert wird die Flut der Bilder noch von den Videos von
Andreas  Deinert  und  Jens  Crull.  Immer  wieder  sieht  man
Kameraleute, die auf die Sänger „draufhalten“: Die Gesichter
erscheinen  übergroß  auf  Leinwänden,  Bettlaken,  Häuserwänden
oder LED-Schirmen. Manchmal zeigt die Kamera auch Verborgenes,
etwa das Innere des Wohnwagens oder die frustrierte Fricka
beim  Vertilgen  von  Sahnetorte.  Oder  Ausschnitte  aus  alten
Filmen von den Ölfeldern von Baku. Oder Geheimnisvolles wie
eine  schattenhafte  Maske  und  eine  unheimliche  Puppe,  wenn
Siegfried  in  der  „Götterdämmerung“  als  Gunther  getarnt  zu
Brünnhilde vordringt.



Hinterhof  und  Dönerbude:
Szene  aus  „Götterdämmerung“
mit Attila Jun als Hagen und
dem  Festspielchor.  Foto:
Enrico  Nawrath

Dass Castorf ein Ende verweigert, versteht sich nach allem,
was  in  den  sechzehn  Ring-Stunden  zur  monströsen  Collage
verklebt  wurde,  von  selbst:  Hagen  treibt  auf  einem
Schlauchboot von einem Ufer weg ins Wasser. Vielleicht gibt es
Castorf-Fans,  denen  angesichts  eines  solch  metaphysischen
Bildes der Atem stockt. Wahrscheinlicher ist: Wir sehen eine
Szene, deren Belang sich im Augenblicklichen erschöpft. Das
Spiel ist aus, ganz einfach.

Für diese banale Weisheit sind vier Abende fehlinvestiert –
trotz  allen  bunten  Volksbühnen-Klamauks  –,  wären  da  nicht
Kirill  Petrenko  und  das  Festspielorchester  gewesen:  Die
eigentliche  innovative  Arbeit  findet  unsichtbar  im  Graben
statt. Petrenko schafft es tatsächlich, diese so oft und so
erstklassig  vergegenwärtigte  Musik  aufregend  neu  zu
erschaffen. Wie bei früheren Wagner-Dirigaten, etwa „Tristan
und Isolde“ bei der Ruhr-Triennale, denkt er die Musik eher in
die Tiefe als in die Weite. Petrenko meidet das Pathos, strebt
einen  feinnervigen,  kammermusikalisch  geprägten  Klang  an,
beleuchtet  die  Details  und  setzt  sie  in  vielfältige
Beziehungen miteinander. Eine moderne „Ring“-Linie, wie sie
etwa auch Sebastian Weigle in Frankfurt verfolgt hat.

http://www.revierpassagen.de/3777/liebestod-im-zwielicht/20110828_1504


Das  Ergebnis  ist  ein  sorgsam  abgemischter,  aber  nie  ins
Ungefähre  vermischter  Klang,  eine  kristallene  Klarheit  der
Artikulation. Prägnante Einzelstimmen, die man so kaum gehört
hat, verbinden sich zu einem musikalischen Geflecht, das genau
das auszeichnet, was der Bühne fehlt: innerer Sinn. Petrenko
meidet das Blühende, Schäumende in Wagners Musik nicht, aber
er  opfert  manchmal  den  spontanen  Schwung,  die  zehrende,
drängende  Dynamik,  die  sie  vorwärts  treibt.  Ein  überlegt-
überlegener  Dirigent,  der  das  Wort  von  der  „Werkstatt“
Bayreuth im musikalischen Sinn voll einlöst. Wenn er sich
tatsächlich, wie Gerüchte sagen, 2015 vom „Ring“ zurückziehen
sollte, wäre der Verlust nicht absehbar.

Catherine  Foster
als Brünnhilder in
der
„Götterdämmerung“.
Foto: Jörg Schulze

Das  Ensemble,  angeführt  von  dem  stets  untadeligen  Chor
Eberhard Friedrichs, hat mit Catherine Foster eine der besten
Brünnhilde  im  derzeitigen  internationalen  Sänger-Markt  zu
bieten. Foster bildet die Töne frei und unverkrampft, ohne
Druck  und  Verfärbung,  mit  einer  ermüdungsfreien
Schwerelosigkeit, wie sie im dramatischen Fach heute so gut



wie ausgestorben ist. Wie schwer das ist, demonstriert Lance
Ryan als Siegfried: eine kraftvolle Stimme mit strahlendem
Timbre, aber mit steif gebildeten Tönen, hilflosem Vibrato und
ganzen Passagen, die ins Deklamatorische abgleiten. Die drei
Rheintöchter müssen sich als aufgemotzte Prostituierte oder
Edel-Spielpuppen  im  blauen  Mercedes-Cabrio  aufführen;
stimmlich harmonieren Mirella Hagen, Julia Rutigliano und Okka
von der Damerau ausgezeichnet miteinander: ein Rheintöchter-
Gesang ohne das übliche Geschrei.

Auch  die  Sieglinde  von  Anja  Kampe  und  der  Siegmund  Johan
Bothas sorgen für stimmliche Glanzpunkte, nicht zuletzt durch
ihr  engagiertes  Spiel.  Kwangchul  Youn  ist  ein  wie  immer
profunder, textverständlicher, psychologisch genau färbender
Hunding; die andere große Basspartie des „Ring“, Hagen, ist
mit Attila Jun nicht überzeugend besetzt: Seine Stimme klingt
immer wieder unfrei, als könne er sich mit seiner Rolle als
bulliger Punk nicht recht identifizieren. Der Wotan Wolfgang
Kochs  hat  starke  Momente,  aber  auch  flache  Passagen;  das
Nibelungenpaar  Alberich  (Oleg  Bryjak)  und  Mime  (Burkhard
Ulrich)  übertreibt’s  mit  der  Deklamier-Schärfe  und  den
spitztönigen  Auswüchsen.  Warum  sich  Claudia  Mahnke  als
Waltraute  einige  Buhs  gefallen  lassen  musste,  bleibt
rätselhaft. Norbert Ernst und Nadine Weissmann zeigen als Loge
und  Erda  stimmliche  Charakterisierungskunst,  präzise
Tonansprache,  rhetorische  Zuspitzung  und  weich  geformtes
Legato.



Impression  aus  Bayreuth:
Wohin führt der Weg? Foto:
Werner Häußner

Bayreuths  Ausflüge  ins  postdramatische  Theater  könnten
weitergehen, wenn sich 2015 Katharina Wagner an „Tristan und
Isolde“ macht und 2016 Meeses „Parsifal“ folgt – wobei bei
beiden die Erwartungen nicht so eindeutig vorauszuberechnen
sind wie bei Castorf. Wenn dann 2017 Barrie Kosky, Intendant
der  Komischen  Oper  Berlin,  die  „Meistersinger“  inszeniert,
kommt wieder einmal ein Regisseur vom Fach zum Zuge; ebenso
2018  bei  „Lohengrin“,  für  den  der  Lette  Alvis  Hermanis
vorgesehen ist. Er hat in Salzburg mit Bernd Alois Zimmermanns
„Die Soldaten“ 2012 einen großen Erfolg errungen und sich in
Verdis „Trovatore“ in diesem Jahr nicht schlecht geschlagen.
Und für den „Tannhäuser“ 2019 ist Tobias Kratzer im Gespräch –
ebenfalls  ein  vielversprechender  junger  Regisseur,  der  die
„Große romantische Oper“ bereits 2011 in Bremen inszeniert und
etwa mit den „Meistersingern“ in Karlsruhe, aber auch mit
Meyerbeers  „Die  Hugenotten“  in  Nürnberg  große  Hoffnungen
geweckt hat.

„Göttliche  Lage“  –
eindrucksvoller
Dokumentarfilm über Dortmunds
Phoenix-See
geschrieben von Rolf Dennemann | 29. August 2014
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Phoenix-See 2012

„Eine göttliche Lage“, so beschreibt einer der Menschen sein
frisch erworbenes Grundstück am Dortmunder Phoenix-See. Das
ist schon etwas her. Ob er das heute noch so sieht, bleibt
offen. Es ist eine von vielen sorgfältig ausgesuchten Szenen
und Bilder, die den Dokumentarfilm „Göttliche Lage – eine
Stadt erfindet sich neu“ ausmachen, der nun nach fünfjähriger
Herstellungszeit Premiere hatte.

Die  Macher  des  Films,  Ulrike  Franke  und  Michael  Loeken
(Filmproduktion Loekenfranke), waren bereits mit ihrem Film
vom  Abbau  eines  Hochofens  erfolgreich.  Der  Film  über  die
chinesische  Übernahme,  den  Abbau  der  Anlage  („Losers  and
Winners – Arbeit gehört zum Leben“, aus dem Jahre 2006) wurde
weltweit mit zahlreichen Preisen versehen und ist ebenso wie
dieses Werk ein Beispiel. Die Filme bleiben nicht am Lokalen
oder Regionalen hängen. Beide sind Gesellschaftsbilder, die
exemplarisch sind für Veränderungen und Einschnitte in das
Leben  der  Menschen,  private  ebenso  wie  berufliche.  Beide
zeigen Beispiele aus Dortmund, ein Ort, der sich stets bemüht,
seine  Innovationskraft  herauszustellen  und  Neues  der
Vermarktung  anzupreisen.

Der Phoenix-See in Dortmund-Hörde ist ein großer Eingriffe ins
Stadtbild,  hat  einen  Ort  verwandelt,  vom  lauten  und
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schmutzigen  Stahlwerk  „befreit“,  hin  zum  stillen  See,  an
dessen  Ufern  sich  Investoren  versammeln,  die  den  Seeblick
anpreisen, als sei es die Toskana, verlegt an den Gardasee.

Hier wird nicht mehr gearbeitet, am See wird jetzt gewandelt.
Das Umfeld des Stadtteils, der sich als eigene Einheit sieht,
passt da nicht recht ins Bild. Der Film zeigt sie und lässt
sie zu Wort kommen, die Anwohner, wie auch in „Losers  and
Winners“,  ohne  Kommentare  der  Macher.  Man  hat  hier  einen
Glücksgriff getan. Die beiden älteren Herren, die – auf das
Gebiet, später den See, schauend – ihre Kommentare abgeben wie
zwei gelassene Chronisten am Rande des Spielfeldes des kleinen
Lokalvereins. Sie sind ein roter Faden und sorgen ebenso für
Erheiterung wie die Ausschnitte von Sitzungen der Phoenix-
Gesellschaft, wie Gespräche über das architektonische Ambiente
oder  ein  Einsatz  von  Larry  Hagman  (J.R.),  der  souverän,
wahrscheinlich nicht genau wissend, wo er sich befindet, den
See offiziell eröffnet. Sicher hat ihn eine Agentur irgendwo
aus Deutschland einfliegen lassen. Das passt wunderbar in das
Unternehmen – weil es eben nicht wirklich passt.

Wir schließen andere Figuren ins Herz wie die Budenbetreiberin
aus Serbien, die lange aushält, bevor an ihrem Kiosk nichts
mehr geht, wie den Streifenpolizisten, der die abgewrackten
Häuser der Nachbarschaft abgeht und die Bewohner kennt. „Das
ist doch ein Schauspieler“, höre ich mich denken. Aber nein,
so sind die Menschen hier und haben so gar nichts gemein mit
den gewünschten Mies-van-Der-Rohe-Villen am Ufer. Da sind die
beiden  Männer,  die  am  Hügel  ihre  Wohnungen  und  Gelände
aufhübschen wollen und eine Spalte in der neuen Bebauung als
Ausblick  aufs  Wasser  nutzen.  Man  erlebt  viele  kleinere
Ansichten, die uns Veränderung vor Augen führen. Gleichzeitig
ist aber dieser Film keine Anklage an „die da oben“. Es ist
die Haltung der Macher, die ihn trägt.



Phoenix-See 2010

Nach den gigantischen Bauarbeiten auf dem von der Industrie
verlassenen Areal, die in wunderbaren Sequenzen Bagger und
anderes Gerät wie in einem Science-Fiction-Film zeigen, die
scheinbar als eigene Wesen ihre Arbeit verrichten, wird die
Entwicklung zum jetzigen See eindrucksvoll dokumentiert. Das
Wachsen der Landschaft, die künstlich zu einem Erholungsgebiet
mutiert  –  wie  viele  sagen:  ein  Meisterwerk  der
Ingenieurstechnik.

Und am Ende sind es die Kleinigkeiten, die die Absurdität der
Unternehmung deutlich machen: Das Problem „Kanadagänse“, die
Europa zuscheißen und auch den See in Hörde als ihre Heimat
entdecken, Neuanwohner, die sich über Lärm von Jugendlichen
beschweren, neuerdings der Schilderwald mit Verbotslisten, die
wunderbar auf das „wirkliche Leben“ hinweisen.

Das Dortmunder Kino „Sweet Sixteen“ war bis auf den letzten
Platz  gefüllt.  Das  Publikum  beteiligte  sich  engagiert  und
zahlreich  an  der  Diskussion  mit  den  beiden  Filmemachern,
Betroffene  wie  Beobachter.  Auch  dieser  Film  wird  Preise
gewinnen!
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„Jeder soll leben, für immer“
– „Das Buch gegen den Tod“
aus  dem  Nachlass  von  Elias
Canetti
geschrieben von Bernd Berke | 29. August 2014
Es ist kein erzählendes Werk, auch keine Lyrik, kein Tagebuch
und  keine  philosophische  Abhandlung.  Was  aber  ist  Elias
Canettis „Buch gegen den Tod“?

Schwer  zu  sagen.  Man  liest  zahllose  einzelne  Sätze  und
Absätze,  oft  in  Paradoxien  zugespitzt,  vielfach  in
aphoristisch  vollendeter  Form.  Bruchstücke  einer  großen
Konfession.  Eine  imponierende,  sprachlich  und  gedanklich
funkelnde Materialsammlung – wider den Tod. Ein „unmögliches“
Unterfangen  also?  Doch  genau  solche  verzagten,
schicksalsergebenen  Gedanken  hätte  Canetti  nicht  gelten
lassen. Obwohl auch er gelegentlich solche Anwandlungen hatte.
So bezichtigt er seine eigenen Mühen einmal mit diesen Worten:
„…nichts als ein Prahlen und von Anfang zu Ende so hilflos wie
jeder andere.“

Zeitlebens  hat  Elias  Canetti  („Die  Blendung“,  „Masse  und
Macht“)  Sätze  und  Gedanken  aufgehoben,  die  sich  dem  Tod
widersetzen, die ihn weder bejahen noch hinnehmen. Das stetig
anwachsende Werk ist fragmentarisch geblieben. Canetti selbst
hat vorgeschlagen, dass andere daraus ein Buch machen sollten.
Ohne sein weiteres Zutun.
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Nun liegt ein solcher Versuch vor. Für den Hanser-Verlag haben
Sven Hanuschek, Peter von Matt und Kristian Wachinger sich der
Aufgabe  gestellt,  Canettis  Aufzeichnungen  über  den  Tod  in
einen Zusammenhang zu bringen. Sie haben sich vor allem an
eine  zeitliche  Abfolge  gehalten,  was  Canetti  zu  Lebzeiten
selbst erwogen hat: „Vielleicht würde es genügen, alle noch
unpublizierten Aufzeichnungen über den Tod in chronologischer
Folge  aneinanderzureihen.“  Einen  systematischen  Plan  fürs
große Ganze hatte der vom Thema Besessene offenbar nicht. Er
stürzte sich immer wieder hinein und schreckte doch davor
zurück.

Zwar ist manches schon andernorts erschienen, doch rund zwei
Drittel der Texte liegen erstmals gedruckt vor – und das trotz
strenger  Auswahl  aus  dem  Nachlass.  Die  wesentlichen
Aufzeichnungen  reichen  von  1942  bis  in  Canettis  Todesjahr
1994.

Die Anfänge liegen also mitten im Zweiten Weltkrieg, woraus
sich  schon  ein  Antrieb  herleiten  lässt:  der  Protest,  der
Aufschrei gegen das allgegenwärtige Töten und Sterben. Schon
das  Zählen  der  Toten  im  Kriege  raubt  Canetti  zufolge  dem
Einzelnen alle Würde. Hinzu kommen traurige Anlässe wie der
frühe  Tod  des  Vaters  und  später  der  Mutter,  die  Canetti
niemals  verwinden  kann.  Dies  drängt  ihn  gleichfalls  zum
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Schreiben.

„Der Gedanke an einen einzigen Menschen, den man verloren hat,
kann  einem  Liebe  zu  allen  anderen  geben.“  Und  also  soll
niemand  sterben.  Notiz  von  1993:  „Nicht  einer,  nicht  ein
einziger darf verlorengehen, jeder soll leben, für immer.“ Ein
ungeheuerlicher Anspruch.

Canetti postuliert „ein allmächtiges Gefühl von der Heiligkeit
jedes,  aber  auch  wirklich  jedes  Lebens“.  Seine
Schlussfolgerung: „Ich anerkenne k e i n e n Tod.“ Oder auch:
„Der Tod soll – ohne billigen Betrug – sein Ansehen verlieren.
Der Tod ist falsch. Es ist unser Sinn, ihn falsch zu finden.“
Und so fort, in Hunderten von Formulierungen, die den Tod
umkreisen  und  geradezu  belauern;  mal  zornig  und  mal
fintenreich.

Natürlich  weiß  ein  scharfsinniger,  freilich  oft  genug  ins
Surreale ausgreifender Denker wie Canetti, dass man es sich
mit der Ablehnung des Todes nicht leicht machen darf – im
Gegenteil. Dem Tod zu widersagen, bleibt seine lebenslange,
sozusagen heroische Aufgabe. Also sucht er den Tod von allen
Seiten  her  zu  stellen  und  zu  fassen,  wie  in  einem
unaufhörlichen  Kampfgetümmel.

Dabei verwirft er harsch die Haltung anderer Schriftsteller.
T. S. Eliot, der tote Dichter abqualifiziert, wird ebenso
gescholten wie Hemingway mit seinem Kult des Tötens. Auch
Thomas  Bernhard,  den  Canetti  zunächst  als  seinen  Schüler
schätzt, gebe – ähnlich wie Samuel Beckett – dem Tod nach.

Lodernd  gegenwärtig  muten  die  Äußerungen  zum  israelisch-
arabischen Sechstagekrieg im Juni 1967 an. Canetti, der Mann
jüdischer Herkunft, fühlt sich nach eigenem Bekunden vom Bild
toter ägyptischer Soldaten so sehr verfolgt wie von Auschwitz:
„Ich kann zwischen Toten keine Unterschiede machen.“ 1991 wird
er dann vehement ein entschiedenes Einschreiten gegen Saddam
Husseins Größenwahn fordern.



Rastlos sucht Canetti nach Mitteln der Gegenwehr (als wolle er
eine neue Religion über alle Religionen hinaus stiften): ob
nun in der Bibel (anfängliche Unsterblichkeit Adams, bis er
vom Apfel aß), in den Mythen der Aborigines oder in Lehren von
der Wiedergeburt, selbst in der am Horizont aufscheinenden
technischen Möglichkeit, sich für kommende Zeiten einfrieren
und eines Tages auftauen zu lassen. Auch Zeugungskräfte werden
vom  virilen  Canetti,  der  noch  mit  66  Jahren  Vater  einer
Tochter  geworden  ist,  als  hoffnungsvolles  Zeichen  der
Wiedergeburt  aufgerufen.

Elias  Canetti  hat  das  Arsenal  wider  den  Tod  reichhaltig
angefüllt,  die  Formulierungen  liegen  bereit.  Was  künftige
Menschen daraus machen werden, können wir nicht wissen.

Und wer weiß, was uns von Canetti selbst noch erwartet. Er hat
verfügt, dass seine Tagebücher und Briefe bis ins Jahr 2024
nicht publiziert werden dürfen. Ob sein Oeuvre danach noch
einmal eine andere Dimension bekommt?

Elias  Canetti:  „Das  Buch  gegen  den  Tod“  (aus  dem  Nachlaß
herausgegeben von Sven Hanuschek, Peter von Matt und Kristian
Wachinger  unter  Mitarbeit  von  Laura  Schütz).  Mit  einem
Nachwort von Peter von Matt. Carl Hanser Verlag, München. 352
Seiten. 24,90 Euro.

Festspiel-Passagen XI: Mozart
und  Strauss  –
Neuinszenierungen in Salzburg
geschrieben von Werner Häußner | 29. August 2014
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Dich,  düstre  Halle,  grüßte
keiner:  Rolf  Glittenbergs
Hotel-Einheitsbühnenbild für
den  Salzburger  „Don
Giovanni“.  Foto:  Michael
Poehn

Wenn  sich  nach  sexueller  Bedrängnis  und  ohnmächtiger
Eifersucht  Zerlina  und  Masetto  in  einem  Moment  der  Ruhe
wiederfinden, wenn sie sich in Duettino und Arie der Zerlina
(„Vedrai carino“) nach allen emotionalen Stürmen wiederfinden,
entkleiden  sich  Valentina  Nafornita  und  Alessio  Arduini,
schlüpfen in Unterwäsche in eines der Zimmer des düsteren
Hotels,  entziehen  sich  dem  Zugriff  des  allgegenwärtig
scheinenden  Don  Giovanni.  Und  dem  sehnsuchtsvoll  dem  Paar
nachblickenden  Don  Ottavio  zeigen  sie,  was  die  Sinnspitze
sexuellen Begehrens sein sollte: die liebende Begegnung, auf
die er – mit Donna Anna – vergeblich hofft.



Sven-Eric Bechtolf.
Foto: Julia Stix

Das  war  einer  der  flüchtigen  Momente  im  Salzburger  „Don
Giovanni“ Sven-Eric Bechtolfs, der gezeigt hat, wohin diese
Inszenierung hätte führen können. Es gab noch andere solche
Augenblicke verdichteter Deutungs-Energie in der Arbeit des
Salzburger Schauspielchefs: Etwa, wenn Donna Anna ein Messer
in der Hand hält und Don Giovanni ihren Arm zum Todesstoß
gegen den Komtur führt.

In solchen Momenten gewinnen Personen eine Dimension, die über
das konkrete Spiel hinausgeht – sie werden zu Symbolgestalten
des  psychischen  Dramas:  Donna  Anna  befreit  ihre
Persönlichkeit, vom triebhaften Impuls Giovannis geleitet, aus
patriarchalischen Fesseln. Dass sich dann ihre Schuldgefühle
in  Rachegelüsten  manifestieren,  für  die  sie  Don  Ottavio
benutzt, bleibt in der Inszenierung unausgeleuchtet – so wie
manche  Ecken  in  der  ragenden  Halle  eines  Dreißiger-Jahre-
Hotels, die Rolf Glittenberg als Einheits-Schauplatz auf die
breite Bühne des „Hauses für Mozart“ gebaut hat.

Kraftlose Bühne für einen überflüssigen „Don Giovanni“

Es mag an dem unverbindlich kraftlosen Schauplatz liegen, dass
Bechtolfs Inszenierung die konsequente Verortung auf der Meta-
Ebene des existenziellen Dramas verfehlt hat und letztlich



doch  bei  der  Komödie  um  einen  Testosteronbolzen
hängengeblieben  ist,  dem  der  Teufel  den  Cocktail  für  die
„Champagnerarie“ mixt. Es mag auch am plakativen Don Giovanni
von Ildebrando d’Arcangelo liegen, der die Zwischentöne der
Figur  weder  szenisch  noch  stimmlich  präsent  zu  setzen
verstand: Wenn auch von der Anlage der Rolle her Eleganz oder
Subtilität nicht gefragt waren, sind doch massive Attacke im
„Ständchen“  und  uniformierter,  klobiger  Ton  selbst  in
Rezitativen  nicht  angemessen.

Salzburg:  Ildebrando
D’Arcangelo  als  Don
Giovanni.  Foto:  Michael
Poehn

Wie  überhaupt  die  Salzburger  Sängerbesetzung  enttäuschte.
Selbst Luca Pisaronis stimmschönem Leporello gelang es nicht,
sich zu flexibler Leichtigkeit zu befreien. Die Donna Anna der
Lenneke Ruiten schlug sich mit dünn-gefährdetem Timbre und
verquälten Spitzentönen durch ihre Partie.

Anett  Fritsch  dagegen  überzeugte  als  Donna  Elvira  mit
substanzreichem Klang und ausgeglichenen Koloraturen. Andrew
Staples  gab  Don  Ottavio  in  der  Tradition  englischer
Kathedraltenöre  mit  dünn-blassem  Klang  und  substanzlos
verengter Höhe; Tomasz Konieczny bewegte sich als Komtur am
anderen Ende der Tonskala mit unfreiem Bass. Nur das Paar
Zerlina – Masetto (Valentina Nafornita und Alessio Arduini)
ließ  den  Reiz  entspannten  Singens  und  drucklos  gebildeter



Phrasen erleben.

Auch  das  Dirigat  von  Christoph  Eschenbach  rettete  die
Aufführung  nicht:  zu  spannungslos  schon  das  Adagio  der
Ouvertüre,  die  Tempi  ohne  vibrierende  Brillanz,  die
Artikulation  ohne  Prägnanz.  Den  Wiener  Philharmonikern
gelangen Momente faszinierender Piano-Kultur.

Doch Festspiel-Faszination blieb aus – dafür stellt sich die
Frage ein, wozu man in Salzburg nach nur drei Jahren überhaupt
eine „Don Giovanni“-Neuinszenierung, einen „Da Ponte-Zyklus“
braucht. Einen echten Zyklus mit den vorzüglichen Libretti des
Dichters hat es noch nie gegeben – da müssten sich Theater
oder  Festspiele  einmal  verständigen,  auch  diejenigen  zur
Diskussion zu stellen, die Antonio Salieri, Vicente Martín y
Soler, Stephen Storace oder auch Francesco Bianchi vertont
haben. Und Mozart – Da Ponte – Zyklen sind, mit Verlaub,
überflüssig, da die drei Opern sowieso überall und ständig im
Repertoire zu finden sind.

Atmosphäre des Epochenabschieds in Kupfers „Rosenkavalier“

Krassimira  Stoyanova  als
Feldmarschallin  im
Salzburger  „Rosenkavalier“
Harry  Kupfers  in  den
atmosphärisch  dichten
Bildern  von  Hans
Schavernoch.  Foto:  Monika
Rittershaus



Die zweite Neuinszenierung dieser Festspiele gilt einem ihrer
Mitbegründer: Richard Strauss. Zum 150. Geburtstag dieses so
bedeutenden wie schillernden Komponisten des 20. Jahrhunderts
hatte  Noch-Festspielchef  Alexander  Pereira  ausgerechnet  das
gängigste Werk gewählt: „Der Rosenkavalier“ ist als Epochen-
Abschiedswerk  mit  Blick  auf  den  Ersten  Weltkrieg  keine
originelle, aber eine sinnvolle Wahl – und Altmeister Harry
Kupfer  vergegenwärtigte  dieses  unbestimmte  Gefühl  des
Abschieds – für das die Fürstin Maria Theresia von Werdenberg
steht  –  mit  einer  sich  jeder  plumpen  Aktualisierung
enthaltenden  Regie.

Entscheidende Anteil an der atmosphärischen Dichte des Abends
haben  die  Bühnenbilder  von  Hans  Schavernoch:  Raumfüllende
Projektionen  illustrieren  beziehungsreich  Schauplätze  und
geistige Haltungen: vergehende Barock-Herrlichkeit, aber auch
zeitgeistiger  Klimt-Jugendstil  für  die  Marschallin;
gusseiserne Dachkonstruktionen für den aufsteigenden Faninal,
der sich freilich zu gerne im Glanz herrschaftlichen Barocks
spiegeln würde. Und die Riesenrad-Gestänge des Praters drohen
hinter  einem  Beisl,  das  als  Illusionsarchitektur  unter
doppeltem  Aspekt  aufzufassen  ist:  In  seinem  imitierten
Realismus steht es für die Kulisse des Schmierentheaters, das
ebenso für den Lerchenauischen Gefoppten gespielt wird wie es
der Ochs selbst als tragikomischer Wiener Vorstadt – Don Juan
aufführt.

Sophie  Koch  (rechts,  als
Octavian) und Mojca Erdmann

http://www.salzburgerfestspiele.at/oper/der-rosenkavalier-2014


(Sophie).  Foto:  Monika
Rittershaus

Dass sich Harry Kupfer keiner Regie-Outrierung bedienen muss,
um seine Figuren in Ruhe und Tiefe zu entwickeln, wird auch
sichtbar. Intensive, beziehungsvolle Momente – wie die vor dem
Bild  herbstlich  kahler  Praterbäume  im  Nebel  in  Gedanken
versunkene  Marschallin  –  entstehen  nicht  im  unermüdlichen
Drang von Regisseuren, deutungswütig auch noch die marginalste
Szene mit Bewegung füllen zu müssen.

Für  dieses  Konzept  war  Krassimira  Stoyanova  die  passende
Besetzung: eine Marschallin, die in einem Moment jugendlich
spontan, im anderen abgeklärt, ja melancholisch wirkt. Auch
die feinen Mezzo-Lasuren ihrer positionssicheren Stimme, der
ruhevolle Atem der Legati, die ausgeglichenen Register, die
lyrische Innigkeit leuchten den Charakter einer Frau aus, die
nicht nur die eigene Jugend im Wissen um die Zeit schwinden
sieht.

Kupfer deutet den Epochenabschied fein aus, wenn er es am Ende
offen  lässt,  ob  nicht  der  dunkelhäutige  Chauffeur  ihres
Luxuswagens an die Stelle des Grafen Rofrano treten wird.
Kupfer gibt der Marschallin so einen Zug ins Ambivalente, der
sie ihrem Vetter Ochs annähert und ihre philosophische und
moralische Unfehlbarkeit mildert.

Den  „Walfisch“  gab  es
wirklich.  Das  Traditions-
Restaurant im Wiener Prater



ist  abgerissen;  auf  Hans
Schavernochs  Salzburger
„Rosenkavalier“-Bühne ist es
Schauplatz  des  Dritten
Aktes.  Foto:  Monika
Rittershaus

Mit Günther Groissböck rührt Kupfer auch an der überkommenen
Konzeption des Barons Ochs auf Lerchenau: Nicht der gemütliche
rotwangige  Tölpel,  sondern  ein  schneidiger,  gewandter  Typ,
skrupellos,  hochmotiviert,  wenn  es  darum  geht,  die
Frauenzimmer auf die vielerlei Arten, wie sie es (angeblich)
wollen, zu nehmen.

Die aufgemachten Striche in diesem ungekürzten „Rosenkavalier“
verdeutlichen die aggressive Sexualität dieses Vertreters der
Moderne,  der  Moral  auf  Konvention  eindampft,  die  nur  zu
beachten ist, wenn sie nützlich ist oder dem adligen Blute
dient.

Kupfer  braucht  keine  Braunhemden  oder  Hakenkreuze,  um  zu
zeigen, wohin der Weg dieser Moderne führt. Ochs ist einer
ihrer Protagonisten, und Kupfer zeigt nach dem so wundervoll
konzentriert wie virtuos inszenierten dritten Aufzug, dass der
Rückzug seiner Truppe – auch die keine lerchenauischen Tölpel,
sondern bedrohliche Schläger – keine Niederlage sein muss.

Melancholie des Abschieds –
und eines Neubeginns? Sophie



Koch  (Octavian),  Mojca
Erdmann  (Sophie)  und
Krassimira  Stoyanova
(Feldmarschallin)  im  Finale
des  „Rosenkavalier“.  Foto:
Monika Rittershaus

Groissböck  ist  Niederösterreicher  und  beherrscht  das  Idiom
perfekt, um dem Charakter seiner Figur Ausdruck zu geben; für
den Sänger gibt es noch Entwicklungspotenzial, nicht nur in
der Tiefe, auch in der Freiheit der Tonbildung.

Die Liste der luxuriösen Besetzung setzt sich fort mit Sophie
Koch,  wohl  derzeit  die  prominenteste  Darstellerin  des
Octavian, und Mojca Erdmann als selbstbewusst zu ihrem „Ich“
vordringender Sophie, deren kleiner Soubrettenstimme freilich
blühender Glanz und eine tadellose Höhe fehlt. Adrian Eröd
bestätigt als Faninal seinen Rang, für den er als Bayreuther
Beckmesser die Messlatte hoch gelegt hatte.

Andere blieben hinter ihren Möglichkeiten zurück, so Silvana
Dussmann als zu spitzstimmige Marianne Leitmetzerin, Rudolf
Schasching  als  Valzacchi  und  Stefan  Pop  als  italienischer
Sänger mit flackerndem Legato und dünn gefüllter Höhe.

Die Wiener Philharmoniker durften im wie zu Karajans Zeiten
hochgefahrenen Graben demonstrieren, wie vertraut sie mit dem
Strauss’schen Idiom umgehen. Franz Welser-Möst bemüht sich,
leider oft vergeblich, die Lautstärke zu zügeln, die Sänger
nicht zu verdecken. Er legt offen, etwa im Vorspiel, dass die
„Rosenkavalier“-Musik bei aller silbrigen Geschmeidigkeit und
süßen lyrischen Verführung auch mit „Salome“ verwandt ist.
Doch den schimmernden Glanz der Übergabe der „Silbernen Rose“
lässt er nicht geheimnisvoll-innig, das weltentrückte Terzett
am Ende nicht ätherisch enthoben aus dem Orchester fließen.
Ein handfester, kein subtiler „Rosenkavalier“: Welser-Möst hat
noch einen Weg vor sich, bis er die Deutungs-Raffinesse seiner
Vorgänger erreicht hat.



Immer  munter  und  vergnügt:
Vom  Leben  älterer  Menschen
rund um den Erdball
geschrieben von Bernd Berke | 29. August 2014

Stets  selbst  mit  im  Bild:
ZDF-Reporterin  Anja  Roth  –
hier  mit  dem  sardischen
Schäfer  Tonino  Tola  (84).
(Bild: ZDF/Frederic Ulferts)

Im ZDF haben sie mal wieder alle Probleme dieser Welt einfach
weggelächelt.

„Wie geht die Welt mit ihren Alten um?“ lautete das Thema –
und wurde weitgehend verfehlt. Es war gedankenarmes Wohlfühl-
Fernsehen nach Art eines Boulevard-Magazins, mit dem uns die
Reporterin Anja Roth vom Leben älterer Menschen rund um den
Erdball  berichtet  hat.  Immer  lachend,  immer  munter  und
vergnügt. Wirklich gravierende Probleme oder gar bedrückende
Armut kamen ja auch in dieser neuen Ausgabe von „außendienst
XXL“ kaum vor. Im Gegenteil: Die meisten der gezeigten Leute
konnten sich das bessere Leben schlichtweg finanziell leisten.
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Fit und schön in Brasilien

Immer selbst mit im Bild: Reporterin Roth, die anscheinend
weltweit keinen Dolmetscher brauchte. Sie war dabei, als sich
„Senioren“  in  Brasilien  bis  ins  hohe  Alter  sportlich
erstaunlich fit hielten und in Schönheitssalons strömten. Auch
erfuhr sie, dass das Land den Weltrekord im Viagra-Verbrauch
hält. Betagte Männer heiraten in zweiter Ehe oft junge Frauen.
In diesem Zusammenhang fiel ein herzlich dummer Satz: „Bei so
viel jüngerer Konkurrenz heißt es für die älteren Frauen: Gas
geben.“ Ach, du meine Güte…

Prost auf die Hundertjährigen

Fröhlich ging’s weiter nach Japan, wo sich eine ältere Dame
als Erntehelferin betätigte. Die schwere Arbeit wurde ihr von
einem  neuartigen  Roboter  (Stückpreis  umgerechnet  rund  7000
Euro) erleichtert, der ungeahnte Körperkräfte verlieh. Anja
Roth fand’s verrückt und crazy – wie beinahe alles, was sie
auf dem Globus so erlebte.

Auch auf der Insel Sardinien, wo es in bestimmten Gegenden
viele über hundertjährige Menschen gibt, war sie rundum froh.
Ein  alter  Schäfer  schwor  auf  lebensverlängernden  Käse  und
Rotwein. Prost!

Kostspielige Reise

Aber es war noch ein bisschen Gebührengeld übrig. Also durfte
Anja Roth mit ihrem Team auch noch in die USA (sündhaft teure
High-Tech-Häuser für alte Menschen), nach Israel (Cannabis-
Behandlung gegen Schmerzen) und Ghana (fröhliche Beerdigungen)
reisen. Mehrfach wurde immerhin klar, wie wichtig fürs gute
Leben im Alter eine Einbindung in die – möglichst aus mehreren
Generationen  bestehende  –  Familie  ist.  Man  hat  so  etwas
allerdings schon mal gehört.

Zum  postkartengerechten  Sonnenuntergang  verriet  Anja  Roth
schließlich ihr Fazit: Der Mensch brauche auch im Alter eine



Aufgabe oder eine Leidenschaft. Und man müsse immer offen
bleiben für neue Ideen. Ach was! Für diese Weisheiten hat man
die  lachlustige  junge  Frau  kostspielig  um  die  ganze  Welt
geschickt?

„Das weiße Gold der Kelten“:
Salz  hält  auch  uralte
Fundstücke frisch
geschrieben von Bernd Berke | 29. August 2014
Wo vor Jahrzehnten noch das „Schwarze Gold“, also Kohle, das
Leben bestimmt hat, geht es nun ums „Weiße Gold“ in viel
weiter entfernten Zeiten: In Herne zeigt das LWL-Museum für
Archäologie die aus Wien kommende Ausstellung „Das weiße Gold
der Kelten – Schätze aus dem Salz“.

Es geht um staunenswerte Funde aus Hallstatt (Oberösterreich),
wo schon in der Jungsteinzeit Salz gewonnen wurde. Um 1500 v.
Chr. waren dann die bronzezeitlichen Kelten schon versiert im
Salzbergbau. Etwa 1245 v. Chr. beendete ein katastrophaler
Erdrutsch  diese  Phase.  Die  Geschichte  des  quasi
(vor)industriellen Abbaus beginnt um das Jahr 850 v. Chr., in
der frühen Eisenzeit. Die Kelten meißelten sich ins Innere der
Berge vor, entlang der Salzadern stellenweise über 300 Meter
tief. So weit die grobe Chronologie.

Kinderarbeit unter Tage

Die  senkrechten,  mit  Holz  ausgekleideten  Stollen  waren
immerhin 8 bis 12 Meter breit und führten zu riesigen Hallen
unter Tage. Dort arbeiteten nicht nur Männer (Abbau mit dem
Pickel) und Frauen (als Trägerinnen) im Salzbergbau, sondern
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auch Kinder ab etwa 5 Jahren.

Blick  in  die  Herner  Salz-
Ausstellung  (Foto:
LWL/Arendt)

Man  hat  Schuhe  in  Kindergrößen  gefunden  und  außerdem
Leuchtspäne für unterirdisches Licht. Diese Späne trugen zum
Teil Abdrücke von Kindergebissen. Mutmaßung: Kinder mussten
die Fackeln im Mund tragen, um die Hände für anderweitige
Arbeiten  frei  zu  haben.  Gewiss:  Schulunterricht  haben  die
Kleinen seinerzeit nicht versäumt, doch zeugen Skelettfunde
von frühen Knochen- und Halswirbelschäden. Heute vernimmt man
es mit Grausen. Die „Hallstätter“ wurden damals im Schnitt nur
rund 35 Jahre alt, nur vereinzelt erreichten sie das 50. oder
gar 60. Lebensjahr.

Salzherzen als frühe Markenzeichen

Und wozu die Strapazen unter Tage? Salz war zu jener Zeit
praktisch so kostbar wie Gold, und zwar nicht wegen seiner
würzenden Eigenschaften, sondern als – bis zur Erfindung des
Kühlschranks  –  bevorzugtes  Konservierungsmittel,  das
Lebensmittel länger frisch hielt. Von Hallstatt aus handelten
die Kelten, die zweitweise ein Salzmonopol für große Teile
Mitteleuropas innehatten, über weite Strecken mit dem „weißen
Gold“, bis in die heutigen Länder Frankreich, Italien und
Ungarn.
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Sorgte unter Tage für Licht:
ein Bündel von Leuchtspänen.
(Foto: LWL/Lammerhuber)

Um  den  Absatz  weiter  zu  fördern,  wurden  in  Hallstatt
(gleichsam ein früher Marken-Auftritt) auch herzförmige Blöcke
aus Salz angefertigt. Das war nicht nur ein Gag, sondern auch
ein Qualitätsnachweis. Wie Hofrat Dr. Anton Kern, Direktor der
Prähistorischen Abteilung des Naturhistorischen Museums Wien,
erläutert, konnte für die von allen Seiten sichtbaren Herzen
nur bestes Salz verwendet werden, während in Säcken schon mal
schlechtere Ware unten liegen konnte…

So wertvoll wie Gold

Die  offenbar  ebenso  geschäftstüchtigen  wie  reisefreudigen
Hallstatt-Kelten häuften jedenfalls wahre Reichtümer an, wie
edle Grabbeigaben aus Elfenbein (aus Afrika), Bernstein (von
der Ostsee), filigranem Glas oder just Gold belegen. Welch ein
Gepränge! Und dabei hat man zwar rund 1500 von vermuteten 6000
Grabstellen  ausgewertet,  doch  hat  man  die  etwaigen
Fürstengräber der Region noch gar nicht gefunden. Ja, die
Forscher  wissen  noch  nicht  einmal,  wo  diejenigen  gewohnt
haben, die damals das Sagen hatten. Welche Prunkstücke da wohl
noch schlummern?
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Keltisches  Schöpfgefäß  mit
Kuh-  und  Kälbchenfigur,  um
600  v.  Chr.  (Foto:
LWL/Arendt)

Das  Salz  taugt  nicht  nur  zur  Lebensmittel-Konservierung,
sondern hat auch viele archäologische Funde so erhalten wie
sonst  kaum  irgendwo  auf  der  Welt.  Selbst  empfindliche
Fragmente von Textilien (Fellmützen, Tragesäcke, Lederkappen)
und  organische  Bestandteile  haben  die  Jahrtausende  nahezu
unversehrt überstanden. Hier sieht man auch Relikte der wohl
weltweit ältesten Holzstiege (von etwa 1343 v. Chr.), eine
raffinierte Baukasten-Konstruktion, die im Berg Unebenheiten
überbrückt haben dürfte. Spuren an einem Holzkochlöffel lassen
Rückschlüsse  auf  die  Ernährung  zu:  Beispielsweise  standen
Sammelobst,  Gerste,  Hirse,  Saubohnen  und  Linsen  auf  dem
Speiseplan,  aber  auch  (rohes)  Fleisch  und  Milchprodukte,
worauf Kaseinreste hindeuten.

Das älteste „Toilettenpapier“

Auf eine andere Verrichtung lassen Pestwurzblätter schließen,
die unter Tage gefunden wurden. Die Bergleute haben sie dort
unten  offenbar  als  Vorläufer  von  Toilettenpapier  benutzt,
wobei speziell diese Blätter einen lindernden, antiseptischen
Effekt  bei  damals  allfälligen  Entzündungen  und  Durchfall
gehabt haben sollen.
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Werkzeug für den Salzbergbau
(Foto: LWL/Lammerhuber)

In Zusammenarbeit mit der Innsbrucker Agentur „MuseumsPartner“
hat man die Herner Schau mit rund 250 Exponaten (aus dem
Naturhistorischen Museum Wien) denkbar sinnlich gestaltet. Der
Eingang führt durch eine Art Holzstollen. In sechs begehbaren
Salzblöcken  werden  einzelne  Themenkreise  hervorgehoben.
Mittlerweile übliche Animationsfilme vermitteln Vorstellungen
vom  Alltagsleben  der  keltischen  Salzbergleute,  die  sich
übrigens  (wie  vorgefundene  Farbstoffe  ahnen  lassen)  in
ziemlich bunte Kleidungsstücke hüllten. In manchen Zonen des
Rundgangs haben die Ausstellungsmacher sogar versucht, Gerüche
aus der Bronzezeit zu rekonstruieren, die hier nun dezent
verströmt  werden.  Pestwurz-Hinterlassenschaften
selbstverständlich  ausgenommen.

„Das weiße Gold der Kelten – Schätze aus dem Salz“. LWL-Museum
für Archäologie, Herne, Europaplatz 1. Vom 23. August 2014 bis
25. Januar 2015. Geöffnet Di, Mi, Fr 9-17, Do 9-19, Sa/So
11-18  Uhr.  Eintritt  6  Euro,  ermäßigt  4  Euro,
Kinder/Jugendliche 3 Euro. Begleitbuch aus Wien (erschienen
2008) 19,95 Euro.
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Festspiel-Passagen  X:
„Tannhäuser“  in  Bayreuth  –
Keine Erlösung aus dem System
geschrieben von Werner Häußner | 29. August 2014

Wichtig  für  das
Funktionieren  der  Wartburg-
Gesellschaft  im  Bayreuther
„Tannhäuser“:  der
„Alkoholator“  in  Joep  van
Lieshouts  Bühnen-
Installation.  Für  das
Publikum  eine  Provokation.
Foto: Enrico Nawrath

Wieder einmal funktioniert die „Werkstatt Bayreuth“. So war
die  Erwartung  2011,  als  Sebastian  Baumgartens  neue
„Tannhäuser“- Inszenierung den „Grünen Hügel“ und die Wagner-
Welt in Aufregung versetzte. Immerhin ist Baumgarten einer der
Vordenker des (Musik-)Theaters in Deutschland.

Und der Dirigent der damaligen Premiere, Thomas Hengelbrock,
steht für eine kompromisslose Sicht auf die Musik, nicht nur
in  ihrem  von  den  Schlacken  der  Interpretationsgeschichte
gesäuberten Text, sondern auch in den aufführungstechnischen
Bedingungen ihrer Entstehungszeit. Dazu kommt die Bühne von
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Joep van Lieshout, der mit seinem „AVL“-Atelier in Rotterdam
und seinem utopischen Kunstprojekt „AVL-Ville“ alles andere
als  einen  exklusiven  zeitgenössischen  Formalismus  oder
Ästhetizismus vertritt.

Dass  es  dann  ganz  anders  kam  und  drei  Jahre  nach  dem
Premieren-Aufreger ein müder Abschied von dieser „Tannhäuser“-
Episode ansteht, ist bedauerlich, aber zu erklären. Der Grund
ist nicht das Publikum, auch wenn die „Buh“-Rufer nach wie vor
eine  starke  Fraktion  stellen.  Die  Bayreuther  Wagner-Pilger
haben schon ganz andere Provokationen weggesteckt und – von
Wieland  Wagner  über  Patrice  Chéreau  bis  Christoph
Schlingensief – sogar zu bewundern gelernt. Der Grund liegt
darin,  dass  Sebastian  Baumgarten  der  „Hölle  des
Interpretationstheaters“  entkommen  wollte  und  im  Orkus  des
postdramatischen Erklärtheaters gelandet ist.

Dabei war die Idee brillant: Ganz im Sinne Joep van Lieshouts
eine hermetische Gesellschaft agieren zu lassen, die inmitten
ihrer alltäglichen Lebensverläufe ein rituelles Stück namens
„Tannhäuser“ aufführt. Daher die offene Bühne und die Aktionen
vor „Beginn“ des Stücks und während der Pausen, zu denen auch
die Parodie einer heiligen Messe gehörte – mit Heine-Texten
aufs Deutschlandlied, einem persiflierten „O Haupt voll Blut
und Wunden“ und einem Lob auf „Apoll und Dionysos“. Passend
auch  der  Raum  van  Lieshouts:  eine  Halle  voller  Tanks  und
Maschinen,  bestimmt  zur  autarken  Selbstversorgung  der
Wartburg-Gesellschaft. Ein in sich geschlossenes System, zu
dem auch der Venusberg gehört.

http://www.ateliervanlieshout.com/


Monochrom:  der  „Venusberg“
im  Bayreuther  „Tannhäuser“.
Foto: Enrico Nawrath

Im  Keller  der  rationalen  Bewirtschaftungsräume  hausen
vorgeschichtliche,  äffische  Triebwesen  in  monochromem
Rotlicht, das alle Farben erstickt. Und Frau Venus ist die
mütterliche  Verwalterin.  Sie  sieht  ein  bisschen  aus  wie
Mathilde Wesendonck, die sich auf eine Party der Gesellschaft
der Freunde Bayreuths verirrt hat (Kostüme: Nina von Mechow).
Dass  sie  am  Ende  ein  Kind  kriegt,  das  zum  Erlösungs-
Preisgesang  des  Schlusschores  herumgereicht  wird,  ist  kein
Bruch. „Ein Kind ist uns geboren …“ möchte man unwillkürlich
die weihnachtliche Weise auf die Lippen nehmen.

Nur: Trotz der Video-Maria, die in der Inszenierung immer
wieder in den Hintergrund projiziert wird, glaubt niemand,
wohl  am  allerwenigsten  das  Regieteam,  an  einen  Erlöser.
Sondern eher an ein (irreguläres?) Produkt der biologistischen
Reproduktionsmaschinerie, die in Christopher Kondecks Videos –
mit  Spermienangriffen,  Bakterien-Fressattacken  und
Zellteilungen  –  von  innen  ausgeleuchtet  wird.

Gang ins Gas als Rückzug aus der Gesellschaft

Keine  Erlösung,  auch  nicht  durch  oder  für  Elisabeth,  die
eigentliche  Außenseiterin  in  diesem  „Tannhäuser“.  Camilla
Nylund muss sich händeringend auf einem Steg über oder mit
großen  Stummfilmgesten  in  die  Schar  der  Wartburg-Hörigen
werfen. Dass sie am Ende ins Biogas geht, hat 2011 ungeheuer



provoziert,  liegt  aber  genau  in  der  Konsequenz  dieser
hermetischen,  menschlichkeitsentkleideten  Welt.

Schon  Vera  Nemirova  realisierte  in  ihrem  durchdachten
Frankfurter  „Tannhäuser“  einen  von  Wolfram  von  Eschenbach
assistierten Suizid. In Bayreuth entzieht sich Elisabeth mit
dem  Gang  in  den  Gastank  –  und  Wolfram  drückt  den
Sicherungshebel herab und macht ihre Entscheidung unumkehrbar:
Auch er teilt das Konzept Elisabeths einer Liebe jenseits
venerischer Niederungen und wartburgischer Erhebung nicht; er
besingt  lieber  den  Abendstern  als  entferntes  Objekt
entsagungswilligen  Schmachtens.

Auch wenn es nicht so scheint: Baumgartens Inszenierung trifft
Grundintentionen  Wagners  und  versucht,  sie  über  das
Konfliktfeld  des  christlichen  Manichäismus  hinaus  zu
aktualisieren. Dass der kühne Wurf nicht gelungen ist, liegt
jedenfalls nicht an der gedanklichen Vorarbeit. Es liegt vor
allem an der hermetischen Art des postdramatischen Theaters.
Mit ungeheurem Einsatz von Gehirnschmalz von Dramaturgen und
Regisseuren  zu  reibungslosem  Lauf  geschmiert,  gleitet  es
dennoch an den rezeptiven Organen auch des aufgeschlossenen
Mitakteurs  im  Publikum  vorbei.  Mit  gewaltigem  Aufwand  von
Signalen, Chiffren und Bildern versucht es die Synthese von
Vorlage,  kreativem  Zugriff  und  aktiver  Rezeption  –  und
scheitert oft genug an der fragilen inhaltlichen Gespinst von
nachvollziehbaren  Mustern  und  privaten  Mythologien  und
Obsessionen der „Macher“, an ihren biografisch verschlüsselten
Bildwelten oder ihrer assoziativen Fantasie.

http://www.revierpassagen.de/21095/dualismus-und-erlosung-vera-nemirovas-tannhauser-in-frankfurt/20131026_0016


Bayreuth:  Torsten
Kerl  als  Tannhäuser.
Der Tenor stammt aus
Gelsenkirchen.  Foto:
Jörg Schulze

Mit Frank Castorfs „Ring“ ist derzeit in Bayreuth ein Beispiel
dafür zu erdulden. Und Sebastian Baumgartens „Tannhäuser“ ist
– im Verbund mit van Lieshouts „Technokrat“-Landschaft – an
seinem Erklärungsbedarf zerschellt. Genau das ist auch der
Unterschied zu Castorfs Arbeit: Die geniert sich nicht einmal
mehr, die Streifzüge assoziativer Fantasie auszustellen und
mit einem Zug ins Wollüstig-Zynische dem Zuschauer zum Fraß
vorzuwerfen.

Baumgarten arbeitet strenger, stringenter, deswegen aber nicht
theatralischer. Denn an der Frage nach der Funktion und den
Grenzen von Theater entscheidet sich, ob Baumgartens Entwurf
als  „gescheitert“  anzusehen  ist.  Aber  vielleicht  ist
angesichts der ökonomischen Zwänge des Theaters heute und der
damit verbundenen Rückkehr zum widerstandslosen Konsumangebot
eine solche Debatte nur noch in elitären Kreisen relevant?

Gebrochen ist auch der Wille zur klangsinnlichen Neuentdeckung
der  „Tannhäuser“-Partitur:  Hengelbrock  am  Hügel,  das  ist
Geschichte, nicht zuletzt, weil es nicht funktionierte. Axel



Kober,  GMD  der  Deutschen  Oper  am  Rhein,  macht  im  Abgrund
keinen mystischen, sondern einen sehr klar strukturierten Job.
Auch  er  durchleuchtet  Wagners  Webmuster  auf  relevante
Einzelstimmen hin, will durch feinnervigen Klang und gemäßigte
Dynamik den Bezug Wagners zur deutschen romantischen Oper,
aber auch das innovative Potenzial der Komposition freilegen.
Das gelingt, weil Kober auf übertriebene Tempi verzichtet und
dem Mischklang kein Kainszeichen aufdrückt. Dass es mit der
Balance zwischen Bühne und Graben im zweiten Aufzug hapert,
das Finale zu zerfallen droht, mag auch mit der  Aufstellung
der – wie stets ausgezeichneten – Chöre Eberhard Friedrichs zu
tun haben.

Camilla  Nylund  als
Elisabeth.  Foto:
Jörg  Schulze

Bei den Sängern verteilen sich Licht und Schatten gleichmäßig:
Auch  Torsten  Kerl,  der  untadelige  Tannhäuser,  hat  seine
Probleme, wenn er die Höhe mit einem druckvollen Ansatz in
präsent und hell klingender Maske bildet, aber den Klang damit
raumlos eng beschneidet. Markus Eiche singt einen freien, im
Piano allerdings fragwürdig verflachenden Wolfram. Kwangchul
Youn ist ein stimmgewaltiger Landgraf ohne Noblesse. Camilla
Nylund ist nach wie vor eine engagierte, berührende Elisabeth



mit  subtil  abgeschatteten  Piano-Momenten,  in  der  jubelnden
Emphase etwa der „Hallen-Arie“ diesmal mit einem aufgerauten
Vibrato, das vielleicht der Tagesform geschuldet ist. Michelle
Breedt kann als Venus mit ihren eng geführten Tönen nach wie
vor nicht überzeugen; Katja Stuber bringt die wenigen Sätze
des Hirten mit sympathischem Leuchten über die Rampe.

Wenn  wir  eines  aus  dieser  unglücklichen  Inszenierung
mitnehmen,  dann  dies:  Baumgarten  hat  in  seiner  in  sich
geschlossenen  Wartburg  das  Ende  innergesellschaftlicher
Perspektiven gespiegelt. Erlösung kann nur von außen kommen:
Eine  Erkenntnis,  die  auch  Wagner  von  den  „Feen“  bis  zum
„Parsifal“ umgetrieben hat.

Lars Vilks „Nimis“: Kunstwerk
aus  Treibholz  reizt  seit
Jahrzehnten die Staatsmacht
geschrieben von Rudi Bernhardt | 29. August 2014
Wer kann schon von sich erzählen, dass er während einer Reise
durch den Norden Europas in vier Ländern und vier Hauptstädten
gewesen  sei,  er  sich  aber  nur  in  zwei  staatlichen,
vollorganisierten Gebilden aufgehalten habe. Ja, das geht!
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Man  reist  durch  Schweden,  besucht  Stockholm,  durchfährt
Schonen und trifft am Kullaberg auf Ladonien und Nimis, dehnt
die Fahrt auf Dänemark und Kopenhagen aus und streift dort
durch  ein  Lebensquartier  mit  Namen  „Christiania“  mit  der
Hauptstadt gleichen Namens.

Schweden  und  Dänemark  sind  ja  den  meisten  durchaus  ein
Begriff, „Christiania“ ist jedem ein solcher, der Hippies,
Hanf  und  Hausbesetzer  noch  in  die  ihnen  zugeordneten
Schubladen  einsortieren  kann.  Ladonien  hingegen  kennen  nur
Kenner – und seit einer ausgedehnten Fahrt durchs schwedische
Schonen  auch  ich.  1980  begann  dort  im  Naturschutzgebiet
Kullaberg in einer vom Festland aus schwer zugänglichen (oh
ja) Bucht der Künstler Lars Vilks Treibholz zu sammeln und es
mit unzähligen Nägeln zu einer bekletterbaren Monsterskulptur
zu zimmern.

Sehr zur ungnädigen Wahrnehmung der örtlichen Behörden, die in
dem artifiziellen Hammerschlag-Puzzle ein Gebäude witterten,
was in einem naturgeschützten Gelände nicht sein darf. Das dem
Gotte  Thor  vorbehaltene  Schlaginstrument  senkte  sich  also
büokratischerseits über Lars Vilk, dem nun das zuteil wurde,
was er vermutlich billigend in Kauf nahm: eine allerseits
wachsende Aufmerksamkeit.

Behördlich wurden nun salvenweise Abrissverfügungen auf den
Freiluftildhämmerer abgefeuert, die er mit wachsendem Fleiß
und ständig neuen Ausbauten seiner Kunst, der inzwischen der
Name „Nimis“ gegeben worden war, was aus dem Lateinischen
hergeleitet wird und so viel wie „zu viel“ bedeutet.

Zwischenzeitlich, als Lars Vilks Fleißarbeit 15 Tonnen wog,
hatte ein behördentreuer Stifter einen Brand gelegt, der große
Teile  von  „Nimis“  einäscherte,  was  Lars  Vilks  Eifer  aber
zusätzlich befeuerte und ihn antrieb, beim Wiederaufbau die
ursprüngliche  Tonnage  noch  zu  übertreffen.  Um  es  vor  dem
unmittelbar  bevorstehenden  amtlichen  Zugriff  zu  schützen,
verkaufte er „Nimis“ an seinen Freund Joseph Beuys und nach



dessen Tod an die Weltverhüller Christo und Jeanne Claude.

1996 trieb Lars Vilk den Kampf gegen Schonen und Schweden auf
die Spitze, rief den Microstaat Ladonien aus, abgeleitet von
Ladon (griechisch), einem mythologischen Drachen. Zuvor hatte
er mit der Arbeit an „Arx“ (Festung) begonnen, einer wuchtigen
Steinskulptur, zu der sich 1999 der 1,61 Meter hohe „Omphalos“
gesellen sollte.

Nun mussten sich Polizei und Ämter nicht nur mit „Nimis“ herum
plagen,  sondern  auch  noch  „Arx“  (Das  ist  ein  weiteres,
nennenswertes Kunstwerk in der Nähe von Nimis in Form einer
Skulptur aus mit Beton zusammengehaltenen Steinen, die ein
abstraktes  Buch  verkörpern.  Es  wiegt  150  Tonnen,  hat  352
Seiten  und  wurde  sogar  1993  im  schwedischen  Verlag  Nya
Doxa  veröffentlicht.  Arx  bildet  den  zweiten  Teil  der
Verfassung Ladoniens.) und „Omphalos“ gesetzlich zu bekämpfen.
Lars  Vilk  wurde  schließlich  verdonnert,  „Omphalos“  in
geeigneter Weise zu beseitigen, die beiden anderen Kunstwerke
blieben  allerdings  verschont,  bei  denen  hatte  der  Staat
aufgegeben.

Zum 100. Geburtstag des Friedensnobelpreises am 10. Dezember
2001, so schlug Lars Vilk in der Folge vor, könne er ja
„Omphalos“  in  die  naturgeschützte  Luft  der  Skagerag-Küste
jagen (natürlich mit Nobel’schem Dynamit), was amtlicherseits
wenig Beifall fand. Dafür wurde ein Beschluss gefasst, der
strengstens  geheim  gehalten  wurde  –  und  „Omphalos“  von
staatssicherheitlichen Einheiten am 9. Dezember 2001 entfernt.
Dabei nahm die Skulptur, die inzwischen an den Künstler Ernst
Billgren verkauft war, Schaden, was den neuen Besitzer gehörig
empörte. Er schenkte die vernarbte Kunst aber postwendend dem
Moderna Museet, wo sie noch heute ausgestellt wird.

Der  listige  Lars  Vilk  ersuchte  nun  um  die  Erlaubnis,  dem
verlorenen Kunstwerk ein Denkmal setzen zu dürfen, die er auch
erhielt, nur dürfe dieses Denkmal nicht höher als 8 Zentimeter
groß sein. Das Kunstwerk-Denkmal wurde am 27. Februar 2002



seiner Bestimmung feierlich übergeben. Und der ungleiche Kampf
endete mit der stöhnenden Aufgabe von Seiten der staatlichen
Gewalt.

Ladonien existiert nach wie vor. Es fand seine Hauptstadt in
„Wotan“, einem separat stehenden Turm des Gesamtkunstwerkes.
15.000  Einwohner  ergab  der  jüngste  Micozensus,  allesamt
Nomaden und nicht in Ladonien sesshaft. Die Landesflagge ist
gekennzeichnet durch ein grünes Kreuz auf grünem Grund (für
Grün-Fehlsichtige wird bisweilen auch das Kreuz mit zarten
Weißstrichen in lybische Grün gemalt. Für 12 US-Dollar kann
man  sich  einen  Adelstitel  beschaffen,  Ministerien  gibt  es
auch, Steuern werden in Form von Kreativität erhoben.

Ich  könnte  ja  jetzt  angeben  und  sagen:  „Muss  man  gesehen
haben!“ Hab‘ ich aber nicht, jedenfalls nicht mit eigenen
Augen. Yannic, jung und enorm behende, kraxelte für mich durch
„Nimis“, bestaunte den ungewöhnlichen Mut schwedischer Eltern,
die es zuließen, dass geschätzte 12-Jährige Türme erklommen,
die nicht einmal er bezwang und schwärmte noch lange von dem
Kunstwerk, das über Jahrzehnte Heerscharen von Amtsgewaltigen
beschäftigte.

TV-Nostalgie  (25):  „Am
laufenden  Band“  –  Als  Rudi
Carrell  das  Fernsehen  in
Schwung brachte
geschrieben von Bernd Berke | 29. August 2014
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Rudi Carrell in der Sendung
vom  25.  April  1976.
(Screenshot  aus:
https://www.youtube.com/watc
h?v=zgADLE9zduU)

Dass  Rudi  Carrells  phänomenaler  ARD-Fernseherfolg  „Am
laufenden Band“ ein Produkt der 70er Jahre war, merkt man an
manchen Einzelheiten sehr deutlich.
Dies alles war beispielsweise in der Ausgabe vom 25. April
1976  zu  erleben,  die  jetzt  noch  komplett  im  Internet  zu
besichtigen ist: Showmaster Rudi Carrell trägt zeittypische
Schlaghosen.  Bei  einem  Kreativspielchen  wird  die  arabische
Sprache  derart  wüst  parodiert,  wie  dies  heute  kaum  noch
öffentlich-rechtlich denkbar wäre.

Spiel mit den Geschlechterrollen

Und weiter: An etlichen Stellen der Sendung wird klar, wie
festgelegt die männlichen und weiblichen Rollenmuster immer
noch gewesen sind. Ein neckisches Rollentausch-Spiel, bei dem
die Frauen in die Kneipe und die Männer in die Küche gehen,
bezieht sich direkt darauf. Jetzt ebenfalls nicht mehr im
Fernsehen denkbar: Um Männlichkeit zu markieren, sollen die
Frauen beim selben Spiel Zigarren paffen. Und die Kandidaten
müssen dressierte Elefanten dazu bringen, auf die Knie zu
gehen.  Heute  gäb’s  in  solchem  Falle  heftige
Tierschützerproteste.

Lockerer als die Kollegen

Nun gut. Das alles ist rund 40 Jahre her, die Show mit Rudi

http://www.revierpassagen.de/26286/26286/20140820_1605/bildschirmfoto-2014-08-19-um-12-53-30


Carrell (1934-2006) startete am 27. April 1974 und lief (in 51
Folgen à 90 Minuten) bis 1979. Der Holländer brachte damals
frischen Wind in die deutsche TV-Unterhaltung. Carrell war
ungleich  lockerer  als  fast  alle  Kollegen  hierzulande.  Er
wusste wahrlich, wie man eine große Live-Sendung über die
Runden  schaukelt,  der  langjährig  erfahrene  Entertainer
beherrschte alle Kniffe.

Was hat denn nur das Häschen
zu  bedeuten?  Die  möglichen
Gewinne ziehen am 25. April
1976  am  siegreichen
Kandidaten auf dem Fließband
vorüber.  (Screenshot  aus:
https://www.youtube.com/watc
h?v=zgADLE9zduU)

Allerdings soll der Perfektionist die Mitarbeiter hinter den
Kulissen oft ziemlich geschurigelt haben. Da hat wohl auch der
an sich liebenswerte Akzent des Mannes aus Alkmaar schon mal
etwas anders geklungen.

Improvisation war gefragt

Von  Quiz  und  sonstiger  Wissensabfrage  hielt  Rudi  Carrell
überhaupt nichts. Er zog Spiele vor, bei denen die Kandidaten
Improvisationstalent beweisen mussten. Damals war das nicht
gerade  die  auffallendste  „deutschen  Tugend“.  Körperlicher
Einsatz bis zur Slapstick-Grenze kam oft hinzu. In manchen
Momenten kann man sich heute noch vor Lachen kringeln. Es ist
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wie ein munterer Kindergeburtstag.

So mussten in der erwähnten Sendung von 1976 aus dem Stegreif
Reden  eines  Standesbeamten  gehalten  werden.  Vorgabe-Motto:
„Die Ehe ist wie eine Reise“. Oder wie ein Märchen. Auch galt
es, in amüsanten Spielszenen spontan den Klang verschiedener
Sprachen  nachzuahmen  –  etwa  beim  „Witzeerzählen  auf
Chinesisch“.

Wer kann sich die Gewinne merken?

Fabelhaft  übrigens,  wie  natürlich  Rudi  Carrell  mit  den
Kandidaten umgeht – niemals von oben herab, stets entspannt.
Da gibt es, wenn er die Leute von sich erzählen lässt, immer
wieder ganz anrührende, authentische Momente – und das vor
einem Multimillionenpublikum.

Der abschließende Clou der Sendung kommt schon im Titel vor.
Am Ende sitzt der siegreiche Kandidat (oder die Kandidatin)
vor dem Fließband, auf dem wirkliche und symbolische Gewinne
rasch vorüberziehen. Er kriegt nachher nur das, was er sich so
schnell merken und dann binnen 30 Sekunden aufsagen kann. Oje,
oje:  Da  hat  die  Aufregung  so  manches  Mal  den  Lohn  der
vorherigen  Mühe  verringert.

_________________________________________________

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), Dieter Kürten in “Das aktuelle Sportstudio” (23), „Der
große Bellheim“ (24)



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

Mit  Igor  Strawinsky  im
Knochenstaubland  –  die
Ruhrtriennale  zermalmt  das
„Sacre“
geschrieben von Martin Schrahn | 29. August 2014

Auf  der  Bühne  rieselt’s
Knochenstaub,  aus  der
Konserve  tönt  das  „Sacre“.
Foto:  Wonge
Bergmann/Triennale

Es gibt Momente im Leben eines Kritikers, die entpuppen sich
letzthin als verlorene Zeit. Wir haben es gerade erfahren, in
einer  Vorstellung  der  Ruhrtriennale.  Annonciert  wurde  die
Produktion,  zu  sehen  in  der  Duisburger  Gebläsehalle,  in
seltsamer Verkehrung der Urheberschaft. „Romeo Castellucci: Le
Sacre du Printemps, Choreografie für 40 Maschinen mit Musik
von  Igor  Strawinsky“  lautet  der  genaue  Titel.  Das  lässt
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einiges erahnen, allein, es kommt noch schlimmer.

Ein Blick auf den Besetzungszettel nämlich verrät, dass Scott
Gibbons  für  den  „Sound“  verantwortlich  ist.  Und  dass  die
„Aufnahme“  (des  Sacre)  von  MusicAeterna  stammt,  unter  dem
Dirigenten Teodor Currentzis. Kurzum: Wir hören das Stück aus
der Konserve. Kein Orchester, nirgends. Nun, der Klang ist
immerhin raumfüllend, in den Holzbläserpassagen nimmt er uns
sanft in die Arme, die attackierenden Schlagwerk-Bruitismen
wiederum scheinen die Mauern zu sprengen. Doch je mehr sich
die Musik in Bassregionen begibt, tönt’s mulmig und matschig.

Geschuldet ist dies allein dem Konzept Castellucis. Denn 40
Maschinen so zu programmieren, dass sie punktgenau mit der
Musik  agieren,  ist  live  schlicht  unmöglich.  Jede  kleine
Verzögerung im Orchester würde dazu führen, dass alles aus dem
Ruder läuft. Worum aber geht es? Um Knochenstaub. Der aus
Behältnissen,  kleinen  bauchigen  Speißtrommeln  oder
rechteckigen  Kästen,  schießt,  herausrieselt,  sich  über  die
Bühne  ergießt.  Eine  Plexiglasscheibe  trennt  Publikum  und
Materie, husten muss hier keiner, immerhin.

Die Sache wird indes noch skurriler. Wenn sich, im 2. Teil des
Stückes, die archaische Musik durch den Raum wälzt oder die
schneidenden, hochkomplexen Rhythmen sich ins Gehör meißeln,
ist Schluss mit Maschinentanz. Ein weißer Vorhang verdeckt die
Szenerie, auf den Sätze über Beschaffenheit und Verwendung von
Knochenstaub  projiziert  werden.  Das  „Sacre“  zur
Hintergrundmusik degradiert, im Dienste der Bildung auf VHS-
Niveau.

Was das soll? Originalton Castellucci im Programmfaltblatt:
„Das  Opfer,  auf  das  Strawinsky  anspielt,  ist  …  das
Menschenopfer. Im Laufe der Geschichte ist es dem Menschen
unmöglich  geworden,  seinesgleichen  zu  opfern  …  Der
Knochenstaub verweist auf eine industrielle Vorstellung vom
Opfer. Hier gedenken wir ‚den Tieren’, die – zu Tausenden –
ohne Opferritual zur Schlachtbank geführt werden, ohne dass



über ihren Tod Rechenschaft abgelegt wird“. Es ist sagenhaft.

Am Ende applaudiert das Publikum – ja, wem eigentlich? Den
Programmierern,  unsichtbaren  Musikern,  oder  vielleicht  den
armen Teufeln im weißen Schutzanzug mit Atemmasken, die sich
daran machen, das ganze Knochenzeugs wieder wegzuschaufeln?
Wir indes rufen dieser Art von Kunst zu: „Aber der Kaiser ist
ja nackt“ – viel Getue, nichts dahinter. Blanker Unfug.

Aluminium in Duisburg, Videos
in Essen – die Installationen
der Ruhrtriennale
geschrieben von Rolf Pfeiffer | 29. August 2014
Die Kunst kann jetzt besichtigt werden. Man darf sogar auf ihr
gehen,  rennen,  hüpfen  und  –  bei  hinreichender
Körperbeherrschung  –  tanzen.  Der  Grund  ist  schwankend,
genauer: federnd: „Melt“, so heißt die Arbeit, besteht aus 50
Aluminiumplatten, die auf einer durablen Federung lagern und
aneinander verlegt einen 70 Meter langen Weg ergeben.

Der  Weg  befindet  sich  zum  größten  Teil  unterhalb  der
stillgelegten  Hochöfen  auf  dem  Hüttengelände  im
Landschaftspark Duisburg Nord, weshalb er etwas dunkel ist und
auch tagsüber von Scheinwerfern bestrahlt wird. Hier spürt man
in den Worten des Künstlerduos Rejane Cantoni und Leonardo
Crescenti,  das  gern  auch  etwas  griffiger  als  „cantoni
crescenti“  zeichnet,  die  „vibes“,  die  „communication“,  den
„sound“, und natürlich ist das alles „very social“.
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„Melt“  (Foto:  Leonardo
Crescenti/Ruhrtriennale)

Tja.

Eindrucksvoll ist diese Arbeit ganz ohne Frage. Das verbaute
Material  dürfte  einen  beträchtlichen  Wert  haben  (Achtung!
Metalldiebe!), und ob es die Laufzeit (!) der Triennale bis
28. September ohne Blessuren übersteht, muß sich noch zeigen.
Das  wäre  jedenfalls  der  Beweis  für  eine  hervorragende
technische  Qualität  dieser  Konstruktion.

Der arglose Flaneur indes könnte die Installation unter dem
gigantischen  Stahlkorsett  der  rostigen  Hochöfen  glatt
übersehen, würden nicht Schilder und Menschenmassen von ihrer
Existenz  künden.  Wenn  er  sie  dann  doch  betritt  und  sein
Gleichgewicht  suchen  muß,  läßt  ihn  das  langgestreckte
Aluminiumgebilde  spontan  an  eine  Hüpfburg  denken,  an  eine
aufgeblasene Bereicherung sommerlicher Kinderfeste. Nur sind
die dank der Materialien Luft und Plastik deutlich leiser.

Fraglos jedoch gehören Scheppern und Donnern des Aluminiums
mit zum künstlerischen Konzept der federnden Laufbahn, und
grundsätzliche Gedanken über einen gültigen Kunstbegriff und
die  zeitgenössischen  Weitungen  desselben  wollen  wir  uns
verkneifen. Wenn wir aber standhaft akzeptieren, daß dies ohne
Wenn und Aber ein Kunstwerk ist, bleibt doch eine gewisse
Beklommenheit  angesichts  des  Aufwands,  der  hier  getrieben
wurde.

Einwenden  könnte  man  jetzt  natürlich,  daß  andere  soziale
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Kunstwerke viel teurer kommen, man denke nur an das Denkmal
für die deutsche Einheit, das in Berlin (unter anderem unter
Mitwirkung der Choreographin Sascha Waltz) entstehen sollte
und  aus  einer  Art  Wippe  besteht,  die  das  Publikum  durch
Gewichtsverlagerung  bewegen  kann.  Auch  so  ein  beglückendes
soziales Erlebnis; allerdings ist mittlerweile fraglich, ob
das Berliner Millionenprojekt noch realisiert wird.

Doch den federnden Alusteg mit Namen „Melt“ gibt’s in Duisburg
wirklich. Ein Jeder und eine Jede mögen selber urteilen, der
Eintritt ist frei.

 

Nicht  eine  –  viele
Filmeinstellungen versammelt
Harun Farockis Arbeit „Eine
Einstellung  zur  Arbeit“  im
Folkwang-Museum.  (Foto:
Achim
Kukulies/Ruhrtriennale)

Zu sehen ist jetzt auch die Videoarbeit „Eine Einstellung zur
Arbeit“ des jüngst verstorbenen Film- und Videokünstlers Harun
Farocki und seiner Frau Antje Ehmann, und der Titel ist von
feinem Doppelsinn. Filmemacher aus der ganzen Welt filmten
Männer  und  Frauen  in  Stahl-,  Bau-  oder  Textilindustrie,
Wachpersonal, Museumswärter und so fort. Sie lieferten kurze
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Filme (maximal zwei Minuten Länge) ab, 450 an der Zahl. Die
Filme  durften  nicht  geschnitten  sein,  sind  somit  in  der
Sprache der Filmleute jeweils „eine Einstellung“.

Nun sieht die deutsche Sprache für das Wort Einstellung aber
auch die Bedeutung von Haltung, Wertschätzung vor, was dem
Projekt  seine  qualitativen  Valeurs  verleiht.  Wenn  im
abgedunkelten  Ausstellungsraum  des  Essener  Folkwang-Museums
auf  zehn  Leinwänden  die  Zweiminutenfilmchen  in  bunter
Reihenfolge laufen, stellen sich beim Betrachter gegenläufige
Empfindungen  ein.  Der  serielle  Charakter  des  Gezeigten
verstärkt  den  Eindruck  der  Gleichförmigkeit,  die
Gleichzeitigkeit des Gezeigten hebt dessen Vielfalt hervor.
Die  Botschaft  des  ganzen  allerdings  bleibt  verhalten.  Und
ähnliches hat man häufig schon gesehen, übrigens auch von
Farocki.

Die  Choreographie  „Levée“
von Boris Charmatz läuft im
Folkwang-Museum  als
Videofilm von César Vayssié.
(Foto: Ruhrtriennale)

„Levée“  schließlich  ist  ein  Videofilm,  der  bei  der
Ruhrtriennale 2013 entstand. Auf der Halde Haniel in Bottrop
führte  das  Musée  de  la  danse  die  Performance  „Levée  des
confits“ des Choreographen Boris Charmatz auf, der Filmemacher
César Vayssié filmte. Es entstand ein Video aus Luft- und
Bodenaufnahmen, das nun in einem separaten Saal des Folkwang-
Museums gezeigt wird und hübsch anzusehen ist. Tänzerinnen und
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Tänzer sind in ununterbrochener Bewegung und vollführen Posen
und  Gebärden,  wie  man  sie  aus  dem  Tanztheater  kennt,
gestikulieren, werfen sich in den Staub, fegen Sand und so
weiter. In den Luftaufnahmen scheint sich die Gruppe gegen den
Uhrzeigersinn zu bewegen, „Entwicklung“ im dramatischen Sinn
indes ist nicht auszumachen – anders als beim geradezu schon
klassisch  zu  nennenden  Tanzstück  „Le  sacre  du  printemps“
(Frühlingsopfer) von Igor Strawinsky, das das nämliche Opfer
nicht  überlebt.  Das  inszeniert,  wie  berichtet,  Romeo
Castellucci  unter  Verzicht  auf  menschliche  Darsteller  mit
Knochenmehl.

www.ruhrtriennale.de

Unter  Schafen:  Die
Ruhrtriennale  2014  beginnt
mit  „De  Materie“  von  Louis
Andriessen
geschrieben von Anke Demirsoy | 29. August 2014
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Schafe  unter  dem
Zeppelin  (Foto:
Wonge
Bergmann/Ruhrtrienn
ale)

Sie muss wirklich gute Augen haben, die Dame in der Reihe
hinter  uns.  Während  wir  noch  rätseln,  was  für  seltsame
Gestalten weit hinten aus dem Dunkel auftauchen, aus der Tiefe
der  160  Meter  langen  Kraftzentrale  des  Landschaftsparks
Duisburg-Nord, beginnt sie zu kichern, den Kopf zu schütteln
und sich halblaut zu mokieren. Dann entfleucht der wogenden
Masse  ein  verräterischer  Laut.  „Möööh!“  Heiner  Goebbels,
Intendant  der  Ruhrtriennale,  treibt  als  Regisseur  der
Deutschen  Erstaufführung  von  Louis  Andriessens  Oper  „De
Materie“ tatsächlich eine Schafherde über die Bühne.

Eine gefühlte Ewigkeit, in Wahrheit sind es etwa 20 Minuten,
sehen wir 100 Schafen aus dem Raum Düsseldorf dabei zu, wie
sie durch die monumentale Weite des Raums trappeln. Sie halten
sich dicht aneinander, scheinen nach Futter zu suchen, bewegen
sich im sanften Schein eines ferngesteuerten Modell-Zeppelins,
der über ihren Köpfen schwebt. Allmählich rücken sie vor bis
zum  Orchestergraben,  wo  das  renommierte  „Ensemble  Modern“
unter der Leitung von Peter Rundel zwei immergleiche Akkorde
wiederholt  wie  ein  narkotisierendes  Mantra.  Ist  dies  ein
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Traum? Oder ein Albtraum? Ob die Schafe in diesem Moment wohl
sehr viel weniger verstehen als wir?

Nichts weniger als das Verhältnis von Geist und Materie wollte
der 1939 in Utrecht geborene Komponist Louis Andriessen in
seinem  vierteiligen,  fast  zwei  Stunden  langen  Werk
thematisieren.  Angesichts  des  theoretischen  Sujets  bleiben
Sänger, Chor und Statisten bei ihm Schattenfiguren, die keine
Identifikation  erlauben.  Sie  sind  vielmehr  Text-Vehikel,
Transporteure  eines  Librettos,  das  Andriessen  aus  höchst
unterschiedlichen  historischen  Fragmenten  geschaffen  hat.
Verhandelt werden die niederländische Unabhängigkeitserklärung
von  1581,  eine  Anleitung  zum  Schiffsbau  von  1690,  ein
philosophisch-naturwissenschaftlicher  Essay  von  1651,  die
religiös-erotische Vision einer Nonne aus dem 13. Jahrhundert,
ein kunsthistorisches Manifest, eine private Notiz zu Piet
Mondrian, ein Gedicht über den Tod, eine Tagebuchaufzeichnung
und eine öffentliche Rede von Marie Curie.

Einem  historischen  Foto
nachgestellt ist diese Szene
mit  Madame  Curie  (Foto:
Wonge
Bergmann/Ruhrtriennale)

Das  ist  zeitweilig  ungefähr  so  aufregend  wie  gesungener
Geometrieunterricht. Wir lernen ungewohntes Schiffsvokabular
wie „Kraweelplanke“ und „Balkenweger“, fragen uns aber doch,
ob  der  Zusammenhang  zwischen  den  verschiedenen  Teilen
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letztlich mehr ist als eine stramme Behauptung. Denn eine
Geschichte  verweigert  uns  das  Werk,  das  seit  seiner
Uraufführung 1989 in Amsterdam nicht wieder in Szene gesetzt
wurde.  Zweifel  wachsen  auch,  weil  sich  der  Komponist  im
Programmheft selbst widerspricht. Während er im Dialog mit
Roland Diry vom „Ensemble Modern“ energisch behauptet, das
Stück sei „sehr offensichtlich eine Oper“, zitiert ihn sein
Landsmann Alcedo Coenen einige Seiten weiter mit den Worten,
das Stück habe „mit einer Oper wirklich nichts zu tun.“

Louis  Andriessen,  Schüler  von  Kees  van  Baren  und  Luciano
Berio, schreibt eine Musik, die mit seinen einst verehrten
Idolen wie Karlheinz Stockhausen und Pierre Boulez nicht viel
gemein  hat.  „De  Materie“  ist  stark  von  Akkorden  und
Wiederholungen  geprägt,  dabei  aber  auch  faszinierend
vielgestaltig. Sie kann statisch klingen, ermüdend um sich
selbst  kreisen,  aber  auch  hypnotisierende  Klangflächen
schaffen.  Die  Sängerin  Evgeniya  Sotnikova  führt  das  lange
Sopransolo im zweiten Teil in Höhen von ätherischer Schönheit.
Wie  putzige  Stummfilm-Figuren  tanzen  Gauthier  Dedieu  und
Niklas  Taffner  zu  Boogie-Woogie-Zitaten,  die  ein
unterhaltsames Element in die ansonsten oft recht zähe Materie
bringen. Robin Tritschler sinniert mit kraftvollem Tenor über
die Teile, aus denen alle Körper zusammengesetzt sind. Dem wie
so oft exzellenten „ChorWerk Ruhr“ gelingt das Kunststück, die
verschraubten Texte trotz komplexer Rhythmik und Harmonik auf
den Punkt zu bringen (Einstudierung: Klaas Stok).

Surreale Schönheit: Evgeniya
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Sotnikova  intoniert  die
Vision einer Nonne aus dem
13. Jahrhundert (Foto: Wonge
Bergmann/Ruhrtriennale)

Neben dem exzellenten „Ensemble Modern“, das für Andriessens
Musik seine ganze Kompetenz in die Waagschale wirft, ist es
das  vielköpfige  Technik-Team,  das  an  diesem  Abend  den
stärksten Beifall erhält (Leitung: Harald Frings). Das kann
kaum verwundern, denn Heiner Goebbels hat seiner Vorliebe für
weitgehend menschenleere, von Apparaten und Maschinen belebte
Bühnenräume freien Lauf gelassen. Er illustriert Andriessens
musikalischen  Essay  mit  traumgleichen,  surrealen  Bildern,
deren Magie sich tief ins Gedächtnis brennt (Bühne und Licht:
Klaus Grünberg). Lustvoll spielt er mit der monumentalen Größe
des  Raumes,  lässt  uns  im  geheimnisvollen  Dunkel  kosmische
Dimensionen erahnen.

Wie eine Vision tauchen blau schimmernde Zelte auf, geordnet
in einer Reihe, die sich im Nichts zu verlieren scheint. Sanft
und kühl wie der Mond leuchten die durch den Raum schwebenden
Zeppeline. Sternen aus fremden Galaxien gleich flammen die
Lichter auf, die zur mittelalterlichen Vision der Nonne an
einem künstlichen Himmel erstrahlen. Im Mondrian-Akt treiben
monumentale Doppel- und Tripelpendel ihr Spiel. Bunte Quadrate
formieren sich in fröhlichem Tanz zu immer neuen Mustern.

Ob die Produktion wirklich zum Nachdenken über die Dialektik
von  Materie  und  Spiritualität  anregt  oder  vielmehr  dazu
einlädt, sich von Klängen und Bildern berauschen zu lassen,
lässt sich nicht beantworten. Zweifelsohne aber werden es die
mysteriös-gewaltigen Bilder sein, die sich gegen das Vergessen
stemmen. Die Schafherde unter dem Zeppelin wird bleiben. Sie
und mancher verstohlene Blick auf die Uhr.

(Informationen  und  Aufführungstermine:
www.ruhrtriennale.de/de/programm/produktionen/louis-andriessen
-de-materie)



Fast alltäglich – eine Stadt
ohne Buchhandlung
geschrieben von Hans Hermann Pöpsel | 29. August 2014
Ennepetal ist eine Stadt mit gut 30.000 Einwohnern am Südrand
des  Ruhrgebietes,  eine  mittlere  Kleinstadt,  viel
mittelständische  Industrie,  ein  großes  Gymnasium  mit  1.400
Schülern,  ein  privates  Theater,  drei  Talsperren,  und  als
Attraktion  die  heilklimatische  Kluterthöhle.  Bis  Ende  März
dieses Jahres hatte Ennepetal auch eine richtige Buchhandlung,
gut sortiert und angesehen, doch das ist Vergangenheit.

Das  ist
Vergangenheit:
Die
Buchhandlung
in  Ennepetal.
(Foto: Hans H.
Pöpsel)

Die Buchhandlung hat am 31. März für immer geschlossen, in
ihren Räumen befindet sich seit Anfang Mai der Kinderkleider-
Laden des örtlichen Kinderschutzbundes – ein ehrenhaftes und
ehrenamtliches Geschäft, aber eben keine Buchhandlung. Deren
Inhaberin hatte sich monatelang bemüht, eine Nachfolgerin oder
einen Nachfolger zu finden, sie wollte sogar die Einrichtung
(fast) verschenken, doch wer in die Bilanz der letzten Jahre
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geschaut habe, der habe sich schnell abgewandt. Eigentlich
eine  inzwischen  fast  alltägliche  Entwicklung  in  deutschen
Städten.

Nun muss ich gestehen, dass ich Kunde bei Frau Bäcker war,
aber dass ich manchmal – zwar nicht bei amazon – aber bei
Weltbild bestellt habe. Das passt in das Bild vom allgemeinen
Wehklagen:  Jeder  trauert  dem  verschwundenen  stationären
Buchhandel nach, aber als Kunde ist man nicht konsequent treu
geblieben.

Nicht  nur  lokale  Buchhandlungen  gehen  diesen  Weg.  Die
Geschäfte in den Innenbereichen der Klein- und Mittelstädte
bluten langfristig aus, und das haben letztlich stets die
Kunden so entschieden. Sie bestellen immer öfter bei Zalando
oder amazon, und wenn sie doch einmal „in die Stadt“ gehen,
dann um Leute zu treffen, einen Kaffee zu trinken, etwas zu
erleben. Diesem Bedürfnis entsprechen nicht alle Städte, und
wenn sie es hinbekommen, wie zum Beispiel die Städte Hattingen
oder Gevelsberg, dann ist dort auch deutlich mehr Leben zu
spüren.

Die Ennepetaler haben zum Glück die beiden etwa gleich großen
Nachbarstädte Schwelm und Gevelsberg ganz in ihrer Nähe, und
da gibt es immerhin noch fünf Buchhandlungen. Noch.

TV-Nostalgie (24): „Der große
Bellheim“  –  Die  älteren
Herren wollen es noch einmal
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wissen
geschrieben von Bernd Berke | 29. August 2014
Vier ältere Herren wollen es noch einmal wissen – und wie!
Wohl  selten  ist  der  Segen  langjähriger  Berufserfahrung  so
schlüssig  vor  Augen  geführt  worden  wie  im  legendären
Vierteiler  „Der  große  Bellheim“.

Drei vom Quartett (v. li.):
Mario Adorf, Will Quadflieg,
Hans Korte – es fehlt nur
Heinz  Schubert.  (Screenshot
aus:
https://www.youtube.com/watc
h?v=qP0JA3vx_gs)

Regisseur Dieter Wedel konnte bei den Dreharbeiten (1991/92)
auf eine ungemein erlesene Darstellerriege vertrauen – allen
voran das Quartett Mario Adorf (in der Titelrolle des Peter
Bellheim), Heinz Schubert, Will Quadflieg und Hans Korte. Sie
raufen  sich  nach  und  nach  zusammen,  um  das  altehrwürdige
Kaufhaus Bellheim zu sanieren, das in Schieflage geraten ist
und überdies von fiesen Finanzjongleuren (Heinz Hoenig, Leslie
Malton) skrupellos attackiert wird.

Langweiliger Ruhestand

Eigentlich hatte sich Peter Bellheim schon mit 57 Jahren nach
Spanien zurückgezogen, um den sonnigen Ruhestand zu genießen.
Kurz  vor  seinem  60.  Geburtstag  erfährt  er,  dass  die
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Hannoversche  Kaufhauskette  in  Schwierigkeiten  steckt.  Die
Hiobsbotschaft kommt ihm sozusagen gerade recht. „Der große
Bellheim“ wollte ohnehin nicht mehr dauernd herumsitzen, nicht
mehr jeden Tag bis zum Überdruss ausspannen. Oder wie ein
Freund es formuliert: Irgendwann ist die Briefmarkensammlung
halt fertig sortiert.

Ausgefuchste Wirtschaftsprofis

Auch  die  drei  anderen,  allesamt  ebenso  ausgefuchste
Wirtschaftsprofis, wollen sich – allen Zipperlein zum Trotz –
endlich mal wieder beweisen. Anfangs zieren sie sich noch ein
wenig,  doch  Peter  Bellheim  muss  keine  allzu  großen
Überredungskünste aufwenden, um sie mit ins Boot zu holen.
Gewiss, sie sind noch ein paar Jährchen älter als Bellheim und
nicht mehr ganz so fit wie ehedem, doch Klugheit und Erfahrung
machen das bei weitem wett. Da zeigen sie es allen jungen
Schnöseln. Die klopfen derweil ziemlich dumme Sprüche: „Die
Eskimos machen es richtig, die setzen ihre Alten einfach aus…“

Wedels  Vierteiler  (Erstsendung  im  Januar  1993  im  ZDF,
Gesamtlänge satte 455 Minuten) ist eine großartig gespielte
Komödie über die besondere Leistungsfähigkeit von „Senioren“,
wobei dieses immer etwas gönnerhaft klingende Wort hier so gar
nicht passend erscheint. Es sind einfach gestandene Burschen,
die es immer noch „drauf haben“. Punkt.

Das Thema bleibt aktuell

Die  über  20  Jahre  alte  Reihe  ist  zeitgeschichtlich
interessant,  weil  sie  die  Anfänge  der  Banken-  und
Börsenzockerei in Deutschland aufgreift und mit Blicken hinter
die  Kaufhaus-Kulissen  auch  den  ziemlich  freudlosen
Stechkarten-Alltag der einfachen Angestellten einbezieht.

Außerdem mutet die Handlung aus heutiger Sicht sehr aktuell
an. Die gegenwärtig wieder neu aufgeflammte Debatte, ob unsere
Gesellschaft es sich leisten kann, fähige Menschen zu früh in
den Ruhestand zu entlassen, wird hier in höchst unterhaltsamer



Form angestoßen. Kurz und gut: Das ist ein Stoff, aus dem
Fernsehklassiker gemacht sind.

_________________________________________

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), Dieter Kürten in „Das aktuelle Sportstudio“ (23)

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

Zum Tod des Englischlehrers
geschrieben von Bernd Berke | 29. August 2014
Natürlich kündet es vom Nahen des eigenen Todes, wenn immer
mehr Menschen sterben, die man gekannt hat. Und wieder ist
einer dahin…

Es ist schon fast ein halbes Jahr her. Durch einen Schulfreund
habe ich es erst jetzt erfahren.

Er war unser Englischlehrer im Gymnasium, genauer: ab der
Mittelstufe. Vorher hatten wir einen, der hauptsächlich Sport
gab und Englisch nur nebenher betrieb. Eigentlich ein Witz.

Dieser aber war vergleichsweise ein Geistesriese. Trug einen
Doktortitel.  Hat  nach  und  nach  ein  paar  Bücher  zur
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Textinterpretation verfasst. Man munkelte gar, dass er von
mehreren Universitäten umworben werde. Er aber blieb bis zur
Pensionierung  an  dieser  Schule.  Ein  Heros  der
Selbstbescheidung?

Relikt  schwerer
Schulstunden:  Die  ersten
Seiten  von  Shakespeares
„Macbeth“  mit  Randnotizen.
(Foto: Bernd Berke)

Wenn mich die Erinnerung nicht trügt, ging zudem die Saga, er
habe als Student in einem britischen Bergwerk geschuftet, um
sich über Wasser zu halten. Niemand hat das je überprüft. Wie
denn auch?

Im Unterricht hat er mit einem ausgeklügelten Karteikarten-
System  gearbeitet,  das  man  penibel  nachzuvollziehen  hatte,
widrigenfalls  man  sich  auf  erlesene  Psycho-Qualen  gefasst
machen musste. Er litt unter einem speziellen Ordnungswahn.
Alles musste einsortiert und kategorisiert werden. Sonderlich
kreativ war er wohl nicht.

Wenn er die Klasse betrat, haben zuweilen schwere Stunden
begonnen. Wer Fragen nicht beantworten konnte, musste stehen
bleiben, die für diesmal Glücklicheren saßen dann schon. Und
grinsten. Oder atmeten leis auf.

Für  seine  Schärfe  haben  wir  uns  an  anderen,  schwächeren

http://www.revierpassagen.de/26198/zum-tod-des-englischlehrers/20140810_1241/p1140856


Lehrern schadlos gehalten. Da haben wir uns was getraut. Es
waren die Jahre, als Autoritäten ganz allmählich bröckelten
und in denen manche von uns mit der Mao-„Bibel“ kokettierten,
also mit den Sprüchlein des nächsten Massenmörders.

Alltagstaugliche Sprache haben wir beim besagten Lehrer nicht
gelernt,  nur  hochliterarischen  Zergliederungs-Jargon.  Über
viele,  viele  Wochen  (wenn  nicht  Monate)  hat  er  uns  auf
Shakespeares  „Macbeth“  getrimmt.  Später,  an  einer  anderen
Schule,  in  einer  anderen  Stadt,  habe  ich  sehr  davon
profitiert. Zufällig wurde auch dort wieder „Macbeth“ – nun ja
– „durchgenommen“. Und ich hatte noch all meine Notizen. Wie
ich da unverdient glänzen konnte!

Auch hat er uns allerdings mit einigen wunderschönen Gedichten
in englischer Sprache bekannt gemacht. Manche Verse klingen
bis heute nach, beispielsweise „In a Station of the Metro“ von
Ezra Pound:

The apparition oft these faces in the crowd;
Petals on a wet, black bough.

Er hat solche Zeilen mit uns interpretatorisch beinahe zu Tode
geritten.  Und  doch  war  er  –  verglichen  mit  sonstigen
Knallchargen  des  Schulbetriebs  –  einer,  der  Bleibendes
vermittelt hat und den man schwerlich vergessen wird.

Der Freund, der mir die Todesnachricht überbrachte, hat sich
in einen fortwährenden Hass gegen jenen Lehrer gesteigert. Ein
anderer zollt ihm bis heute Respekt. Es gehört zu unserer
nostalgischen Folklore, diese Kontroverse immer mal wieder neu
zu zelebrieren. Sie wird ewig unentschieden bleiben.



Festspiel-Passagen  IX:
„Jedermann“ als bilderreiches
Mysterienspiel in Salzburg
geschrieben von Werner Häußner | 29. August 2014

„Jedermann“  in  Salzburg
2014:  Cornelius  Obonya  ist
die  Titelfigur,  Brigitte
Hobmeier  die  Buhlschaft.
Foto:  Monika  Forster

„Veronica Ferres war besser“, sagt der Mann auf der Holzbank
nebenan. Soeben war mit kitschiger Engelsmusik das Sterben des
reichen  Mannes  zu  Ende  gegangen;  die  bunte  Truppe  von
Schauspielern hatte ihm mit Händen voll Erde die letzte Ehre
erwiesen.

Bedeutend aber scheint nicht die Moral von der Geschicht‘,
sondern die Darstellerin der Buhlschaft: Die Vierzig-Sätze-
Partie ist Vorzeigerolle gerade populärer Schauspielerinnen,
seit 1920 der Berliner Star Johanna Terwin in Max Reinhardts
Regie die Rolle auf dem Salzburger Domvorplatz kreiert hat.

Dabei wäre es dem Stück angemessener, auf andere Rollen zu
achten.  Auf  den  Tod  etwa,  den  unheimlichen  Boten  des
Endgültigen. Den spielt anno 2014, erhaben und mit lapidarem
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Grandeur,  der  dürre,  hochgewachsene  Peter  Lohmeyer  mit
kantigem Nosferatu-Schädel und nahezu knochenlos: Sein Gewand
weht  um  die  Gestalt  wie  Nebelschleier,  und  wenn  er  dem
Jedermann  sagt,  was  Sach‘  ist,  zieht  er  mit  dem  riesigen
gebeinfarbenen  Tafeltuch  samt  der  metallisch  klappernden
Trinkgefäße  davon,  während  sich  die  Gesellschaft  furchtsam
hinter den Tischen verschanzt. Kennen ihn manche noch aus
seiner Anfänger-Zeit am Bochumer Schauspielhaus ab 1984? Als
Serebrjakow in Tschechows „Onkel Wanja“ kehrt der gebürtige
Westfale am 20. September dorthin zurück.

Peter Lohmeyer, im Herbst am
Schauspielhaus  Bochum  in
„Onkel  Wanja“  zu  erleben,
spielt in Salzburg den Tod.
Foto: Monika Forster

Der  Tod  und  der  Glaube  –  „das  ist  das  Stück“,  sagt  das
Regieteam  im  Programmheft:  Brian  Mertes  und  Julian  Crouch
haben  Hoffmannsthal  aus  der  Zeit  gefallene  Moritat  im
vergangenen  Jahr  neu  erarbeitet  und  Christian  Stückls
erfolgreiche  Version  abgelöst.  Ein  Amerikaner  und  ein
Engländer – die Globalisierung ist im Kerngebiet deutscher
Sprechlandschaften angekommen.

Der Tod und der Glaube: Das sind ursprüngliche Wahrheiten, die
sie  weder  einer  distanzierenden  Überformung  noch  einer
kritischen Relativierung aussetzen wollten. Die sie aber auch
nicht im Sinne eines alten Illusions- oder Allegorie-Theaters
ausinszenieren,  als  gäbe  es  zwischen  Hoffmannsthals
artifiziellem Mittelalter und heutiger Nachaufklärung keinen



kritischen  Graben.  Und  als  würde  heute  jeder  fraglos
akzeptieren, was der Dichter an christlicher Botschaft in das
Stück integriert hat.

Pandämonium  des
Figurentheaters:
Julian  Crouchs
riesige  Puppenköpfe,
hier porträtieren sie
Max  Reinhardt  und
Hugo  von
Hoffmannsthal.  Foto:
Monika Forster

Doch ohne die nach Moritatenart verknappte Botschaft bliebe
eben doch nur ein „aufgeblasenes Spektakel“, ein „deutungs-
und ironiefreies Brimborium“, wie Rezensenten im letzten Jahr
gallig  vermerkten.  Mertes  und  Crouch  lassen  sich  auf  die
künstliche  Zeitreise  Hoffmannsthals  ein.  Sie  führen  ein
farbenfrohes  Spektakel  vor,  machen  aber  in  jedem  Moment
bewusst,  dass  sich  eine  „Aufführung“  ereignet.  Sie  lassen
Olivera  Gajic  die  überbordende  Kostüm-Fantasie  ausleben,
bremsen sie aber wieder ein, wenn Jedermann im Smokinghemd
über die Bretter fegt und der „Glaube“ im schlichten dunklen
Anzug mit einer zugbrückenähnlichen Maschinerie erhöht wird.



Die Ausrufer mit ihren Cuts und einige Musiker erinnern an
Varietés  oder  Hotelkapellen  aus  den  Zwanzigern.  Auch  die
Miniaturhäuser der Bühne, die an das Mittelalter animierter
Märchenfilme denken lassen, distanzieren sich in ihrem Zitat-
Charakter von Illusion und Illustration.

Die Fantasie von Julian Crouch prägt die drastische, im Volks-
und  Straßentheater  verortete  Symbolik:  Eine  überlebensgroße
Skelettpuppe führt die Prozession der einziehenden Darsteller
an. Riesige Köpfe als Schreckgestalten aus Hanswurstiaden, der
Mammon als gewaltiger goldener Kopf mit formatfüllendem Maul:
Crouchs  Puppen  zitieren  lustvoll  das  Pandämonium  des
Figurentheaters. Am Ende zieht die ganze bunte Truppe mitten
hinein in die Zuschauer, die Tribüne hinauf.

Der  Teufel  (Simon
Schwarz)  und  der
Glaube  (Hans-Peter
Hallwachs).  Foto:
Monika  Forster

Der  Tod  und  der  Glaube:  Cornelius  Obonya  ist  kein
fettgefressener Lebenswollüstling. Er zitiert die Regeln des
Geldverkehrs so überzeugend als Glaubenssätze, dass sie auch
dem armen Nachbar (mit wenig Profil: Johannes Silberschneider)



und  dem  aufbegehrenden  Schuldknecht  (stark  und  energisch:
Fritz Egger) einsichtig sein müssten.

Jedermann hat ein Einsehen mit der Not dieser Menschen – aber
zweifelt  keinen  Moment  daran,  dass  ihre  individuelle
Schwachheit,  nicht  das  erbarmungslose  System  der
Zinswirtschaft  für  ihr  Scheitern  ursächlich  ist.  Das  Geld
wird’s schon richten: Diesen tiefen Glauben bekennt Jedermann
sogar  noch,  als  Jürgen  Tarrach  als  großartiger,
geldscheißender  Zirkusdirektor  aus  dem  Riesenmaul  des
Goldkopfs steigt und ihm klar macht: Der Reichtum mag zwar zur
Verfügung stehen, der eigentliche Herrscher aber ist er, der
Mammon. Die Szene, sinnlich-sinnbildhaftes Puppentheater und
große Deklamationskunst verbindend, ist ein Höhepunkt dieses
Salzburger „Jedermann“.

Zwischen Tanz und Tod brüllt, prahlt und flegelt Obonya, lacht
und heult, fleht und greint. Er ist kein so charismatischer
Sprachkünstler  wie  sein  Großvater  Attila  Hörbiger,  kein
dominierender  Darsteller  wie  die  Großen  der  siebziger  und
achtziger Jahre, Curd Jürgens, Maximilian Schell oder Klaus
Maria  Brandauer.  Er  passt  in  seiner  pragmatischen
Alltäglichkeit ins 21. Jahrhundert. Doch er ist ein Jedermann,
dem schon vor den Rufen des Todes irgendwie klar wird, dass
der  überquellenden  Orgie  des  Daseins  eine  Dimension  der
Existenz abgeht, die ihm „unwohl“ werden lässt, weil er sie
nicht erfassen kann.

Der  Tod  bestätigt  –  so  gesehen  –,  was  Jedermann  bereits
unbewusst in sich trägt: Das Wissen um das Wesentliche der
Existenz, das der „Glaube“ dann mit einer präzisen Theologie
von  Buße,  Barmherzigkeit  und  Erlösung  umreißt.  Hans-Peter
Hallwachs, ein Patriarch des Sprechtheaters, kündet sie völlig
locker und unaufgeregt von oben, überschüttet den Jedermann
dann mit Wasser, das sich unschwer als das Taufwasser der
Wiedergeburt deuten lässt.

http://www.salzburgerfestspiele.at/schauspiel/jedermann-2014


Brigitte  Hobmeier  als
„Buhlschaft“.  Foto:  Monika
Forster

Ach  ja,  und  die  Buhlschaft?  Brigitte  Hobmeier,  bis  1999
Studentin der Essener Folkwang Hochschule, erlöst sie aus der
Knechtschaft  des  Vollweibs,  brüstet  sich  nicht  mit  den
Primärreizen des Sexuellen. Sie radelt in den zwischen tiefrot
und  grellorange  changierenden  Teufelsfarben  (Simon  Schwarz,
der chancenlose Teufel, trägt sie später auch) fröhlich um
ihren Jedermann herum – und man glaubt ihr, dass sie sich mit
ihm auf mehr als auf eine lüsterne Beziehung einlassen könnte.
Der Tod fegt sie ins Blumenbeet. Jedermann ist allein, im
Moment der Entscheidung.

Geld sucht Kunst: Moderne in
Monaco
geschrieben von Eva Schmidt | 29. August 2014
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Foto: Sidney Guillemin/Villa
Paloma

Kunst  und  Geld  gehen  ja  oft  fruchtbare  Verbindungen  ein;
zumindest, wenn man die bildende Kunst betrachtet und über
Rekordpreise für Richters, Koons und Hirsts staunt. Und wo
könnte diese Beziehung augenfälliger als im Fürstentum Monaco?

Auf diesem ehemaligen Piratenfelsen, der im 20. Jahrhundert
zum  Steuerparadies  der  Reichen  und  Schönen  aufstieg,  ist
zeitgenössische Kunst angesagt: In der Villa Paloma, die mit
der Villa Sauber gemeinsam das Noveau Musée National de Monaco
bildet,  ist  bis  zum  2.  November  2014  eine  Werkschau  von
Gilbert&George  aus  einer  umfangreichen  Familiensammlung  zu
sehen – der Familienname wird allerdings nicht genannt.

Von der Terrasse der aufwändig renovierten weißen Villa blickt
man aufs Meer. Innen sind die Kunstfreunde an diesem Vormittag
rar, so dass einem der Kurator selbst eine Art Privatführung
anbietet.  „Wir  haben  unser  Programm  nicht  bei
Kreuzfahrtschiffen  publik  gemacht“,  erklärt  Cristiano
Raimondi, „denn für solche Gruppen sind unsere Räumlichkeiten
zu  klein.“  Nun  ja,  vielleicht  möchte  man  auch  ein
fachkundigeres  Publikum  anziehen?

Im Erdgeschoss sind die neuesten, buntesten und großformatigen
Arbeiten des britischen Künstlerduos zu sehen, die Stockwerke
darüber zeichnen chronologisch die künstlerische Entwicklung
von Gilbert&George nach: Von ihren Anfängen im Swinging London
der 60er Jahre, als sie (noch) zeichneten und Ihre ersten

http://www.revierpassagen.de/26171/geld-sucht-kunst-moderne-in-monaco/20140807_2125/ld-gilbertgeorge-008sidney-guillemin


Performances  fotografisch  festhielten  über  ihre  kritische
Auseinandersetzung  mit  religiösen  Symbolen  bis  hin  zur
Stilmarke  der  Popkultur.  Tatsächlich  sprach  Gilbert  sogar
deutsch, denn er stammt aus Südtirol; den Briten George traf
er dann 1967 an der St. Martin’s School of Art in London –
seit nun fast 50 Jahren stehen sie für ein gemeinsames Werk.

Tourist vor Installation am
Grimaldi-Forum.  Kein  Hirst,
sondern ein Vorgänger-Modell
von Subodh Gupta. Foto: E.S.

Vom botanischen Garten nahe der Villa Paloma hoch über der
Stadt  geht  es  mit  einem  „ascenseur  public“  (öffentlicher
Fahrstuhl)  hinunter  ins  Hafenviertel.  Dieses  typisch
monegassische  Verkehrsmittel  hilft  auf  angenehme  Weise  ein
paar  Höhenmeter  zu  überwinden  und  ist  kostenlos,  frisch
geputzt und für alle da.

Unten im Grimaldi Forum zeigt ein weiterer reicher Sammler,
der mit Luxusmarken sein Geld verdient, seinen Kunstbesitz:
Die Pinault Collection beansprucht 4000 Quadratmeter und hier
sind sie versammelt, die Jeff Koons und die Damien Hirsts,
Werke von Paul McCarthy oder Takashi Murakami. „Artlovers“
heißt die Schau, die noch bis zum 7. September zu sehen ist
und die ein knallrotes, glänzendes Riesenherz von Koons zum
Emblem hat.

http://www.revierpassagen.de/?attachment_id=26174


Eine  Menge  junges  Volk  ist  unterwegs  und  schiebt  die
Sonnenbrillen in die Haare. Gleich am Eingang überdimensional
große Skulpturen, die antike Statuen nachahmen – doch sie sind
aus Kerzenwachs und auf ihren Köpfen brennen kleine Flammen;
einer  ist  allerdings  schon  heruntergefallen  und  liegt
zerschmolzen am Boden. Skurril auch das Werk „Dancing Nazis“
von Piotr Uklanski: Eine Wand voll Fotos von Schauspielern,
die in Filmen Nazis spielten, dazu 80er Jahre Popmusik und
Lichtorgel.

Kinder  vor  Koons.  Foto:
Artlovers/Grimaldi-Forum

Kaum überquert man die Grenze nach Frankreich Richtung Menton,
geht es auch kunstmäßig gleich gediegener zu: Das Musée Jean
Cocteau zeigt bis 3. November 2014 „Cocteau, Matisse, Picasso“
und huldigt damit den drei „Säulenheiligen“ der Côte d’azur.
Kommt doch hier kaum eine Ausstellung ohne leuchtende Farben
von Matisse, Picassos Stiere oder Cocteaus Kirchenfenster aus.

Im Musée de Photographie im kleinen Bergdorf Mougins hängen
schon wieder Fotos von Picasso im Streifenpulli an der Wand.
Dabei wollten wir eigentlich die schwebenden Quallen auf den
Fotos von Erwan Morere sehen. Das tun wir dann auch – und
machen zum Schluss einen Kopfsprung ins Mittelmeer.

http://www.revierpassagen.de/26171/geld-sucht-kunst-moderne-in-monaco/20140807_2125/291-img_5712


Emsige  Proben  und  guter
Vorverkauf – in wenigen Tagen
startet  die  Ruhrtriennale
2014
geschrieben von Rolf Pfeiffer | 29. August 2014

Gebläsehalle  im
Landschaftspark  Duisburg-
Nord,  zentraler
Aufführungsort  der
diesjährigen  Ruhrtriennale.
Hier  realisiert  Heimer
Goebbels „De Materie“. Foto:
Matthias Baus/Ruhrtriennale

Intendant Heiner Goebbels probt schon seit Wochen „De Materie“
in  der  Gebläsehalle  im  Landschaftspark  Duisburg-Nord,  der
Italiener Romeo Castellucci justiert rund 40 Maschinen, die
für seine Inszenierung des Balletts „Le Sacre du Printemps“
„Knochenstaub zum Tanzen bringen“ sollen.

Der Schweizer Boris Nikitin hat in der Halle der Zeche Zwickel
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in Gladbeck eine Art Raum im Raum installiert, in dem seine
sehr eigenwillige Musikproduktion „Sänger ohne Schatten“ nun
zur Vorführungsreife gebracht werden soll. Und Katja Aßmann
von den Urbanen Künsten Ruhr kann verkünden, daß die rund 50
polierten  Aluminiumplatten,  aus  denen  das  interaktive
Kunstwerk „Melt“ von Rejane Cantoni und Leonardo Crescenti
besteht,  auf  dem  Weg  nach  Duisburg  seien.  Kurz:  Das
vielgestaltige  Kulturspektakel  Ruhrtriennale  schickt  sich
wieder an, ganz unübersehbar Wirklichkeit zu werden. Am 15.
August geht es los.

Die Zahlen, die man jetzt schon hat, geben wie stets Anlaß zur
Zuversicht.  Von  den  rund  40  000  Eintrittskarten  sind  75
Prozent bereits verkauft. Ausverkauft jedoch, so Goebbels, sei
noch nichts, mit Ausnahme der Filmoper „River of Fundament“,
die nur ein einziges Mal im Essener Kino Lichtburg gezeigt
wird (31. August).

Die begehbare und wohl auch ein wenig bedrohliche Großskulptur
„Totlast“ von Gregor Schneider wird, wie berichtet, nicht im
Duisburger Lehmbruck-Museum zu sehen sein. Die Schau wurde,
grantelt Goebbels, „gecancelt oder zensiert, wie immer man das
nennt“.

Man kann sicherlich auch nicht ganz ausschließen, daß das
Duisburger  Loveparade-Trauma  bei  dieser  vermeintlich
überängstlichen Entscheidung eine Rolle gespielt haben könnte.
Bekanntlich  springt  kurzfristig  Bochum  ein  und  zeigt  die
„Totlast“  im  Kunstmuseum.  Start  ist  wegen  des  verspäteten
Aufbaus allerdings nicht zu Beginn der Triennale, sondern erst
am 29. August. Dafür läuft die Ausstellung länger, bis Mitte
Oktober. Wird das unselige Hin und Her um Gregor Schneiders
begehbare  Skulptur  ein  juristisches  Nachspiel  haben?  „Ich
hatte noch keine Zeit, darüber nachzudenken“, sagt Goebbels.



Ungefähr  so  soll  es
aussehen:  Das  interaktive
Kunstwerk  „Melt“  aus
begehbaren  Aluminiumplatten
von cantoni crescenti. Bild:
Leonardo
Crescenti/Ruhrtriennale

Als die Videoinstallation „Eine Einstellung zur Arbeit“ für
das Essener Folkwang-Museum geplant wurde, ahnte noch niemand,
daß diese Schau zur postumen Würdigung des Ende Juli plötzlich
verstorbenen  Filmemachers  und  Videokünstlers  Harun  Farocki
werden würde. Am 24. August sollten er und seine Frau Antje
Ehmann in der Gesprächsreihe „tumbletalks“ zu Gast sein. Nun
ist offen, wer an diesem Tag diskutieren wird.

Der Intendant wirkt ungeduldig, die Proben zu „De Materie“
warten. Geradezu beseelt ist er vom Stück des niederländischen
Komponisten Louis Andriessen, das er als grandiosen Opener der
Triennale auf die Bühne stellen wird. Nichts weniger als „eine
kopernikanische Wende in der Oper“ sei dieses Werk, „in dem
sich  Verlust  und  Erfolg  auf  fast  unerträgliche  Weise
begegnen“. Wegen der Probenarbeit schlafe er derzeit schlecht,
fährt Goebbels fort, er sei auch letzte Nacht um drei Uhr wach
gewesen und habe seine Mails gecheckt. Und da habe ihm Gregor
Schneider rund 40 Fotos zu seinem „Totlast“-Projekt geschickt,
offenbar schlafe auch der derzeit nicht gut. Man sieht an
dieser Episode: In den letzten Tagen vor Festivalstart hat der
Streß die abgebrühten Kulturprofis fest im Griff.
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Szene aus „manger“
von  Boris
Charmatz.  Foto:
Ursula
Kaufmann/Ruhrtrien
nale

So startet die Ruhrtriennale 2014 am Wochenende 15./16./17.
August:

Freitag (15.8.) ist ab 15 Uhr der interaktive Aluminiumsteg
„Melt“ auf der Straße unter den Hochöfen im Landschaftspark
 Duisburg-Nord  begehbar.  Nur  wenn  hier  Menschen  unterwegs
sind, „lebt“ die Installation. Auch Radfahren soll auf der
Alu-Piste möglich sein. Der Eintritt ist frei.

Um 17 Uhr rieselt zum ersten Mal „Le Sacre du Printemps“ in
Duisburg über die Bühne (Musik: Igor Strawinsky, Inszenierung:
Romeo Castellucci). Dauer 1. Stunde, Tickets 20 bis 30 €.

Um 19.30 Uhr hat in Duisburg das Mammutwerk „De Materie“ des
Niederländers Louis Andriessen in der Regie von Festivalchef
Heiner Goebbels Premiere. 1. Stunde 50 Minuten, Tickets 20 bis
80 Euro.
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Am Samstag (16.8.) sind außerdem im Angebot:

Ab 12 Uhr die Videoinstallation „Eine Einstellung zur Arbeit“
des jüngst verstorbenen Harun Farocki und seiner Frau Antje
Ehmann im Essener Folkwang-Museum.

Ab 10 Uhr die Filminstallation „Levée“ von Boris Charmatz und
César Vayssié, ebenfalls im Essener Folkwang-Museum (Eintritt
frei).

Die „freitagsküche“, die immer samstags stattfindet und in der
im Anschluß an die gewichtigsten Aufführungen gegessen und
getrunken, geschwärmt und diskutiert werden kann. Die erste
„freitagsküche“ lädt am 16.8. nach „Le Sacre du Printemps“ im
Landschaftspark  Duisburg-Nord  ein.  Ticket  15  €  (exkl.
Getränke).

Als „Pas de deux mit der Musik von Arnold Schönberg“ ist Anna
Teresa  De  Keersmakers  Tanzproduktion  „Verklärte  Nacht“
ausgeflaggt. Ab 21 Uhr in der Jahrhunderthalle Bochum, 40
Minuten, Tickets zwischen 15 und 25 Euro.

Schließlich ist für 20 Uhr in der Zeche Carl in Essen das
erste „Nachtkonzert“ angesetzt. 2 Stunden, eine Pause.

Am Sonntag (17.8.) geht das Spektakel weiter, um 12 Uhr ist im
Essener Folkwang-Museum zudem die erste Diskussion der Reihe
„tumbletalk“  angesetzt.  Auf  dem  Podium  sitzen  dann  Louis
Andriessen und Heiner Goebbels.

So, das soll mal reichen. Das weitere Programm läßt sich in
den mustergültigen Programmheften der Ruhrtriennale, die an
allen  Spielorten  kostenlos  erhältlich  sind,  oder  im  Netz
nachlesen.

www.ruhrtriennale.de

Tel. 0209 / 60 507 100

http://www.ruhrtriennale.de/


Mäuse, Schweinchen, Feen und
Pinguine:  Sehenswerte
Trickserien  für
Vorschulkinder
geschrieben von Bernd Berke | 29. August 2014
Mit Kindern lernt man nahezu zwangsläufig auch Kinderfernsehen
kennen – alles in Maßen und sorgfältig ausgewählt, versteht
sich. Und immer sollte das Vorlesen das Flimmern bei weitem
überwiegen. Das musste auch mal wieder gesagt werden, nicht
wahr?

Doch es gibt eben phantasievolle Trickserien, die auch im
Sinne  einer  frühen  „Medienkompetenz“  wirken  dürften  und
gleichwohl  vor  allem  unterhaltsam  sind.  Episoden  sind
reichlich im Internet zu finden und können also zur gefälligen
Wunschzeit betrachtet werden. Ich habe hier einige Beispiele
verlinkt,  und  zwar  nur  aus  Produktionen,  die  ich  für
empfehlenswert halte; sofern man sie zusammen anschaut und bei
Bedarf darüber redet.

Ben  und  Holly  mit  Gaston,
dem  Marienkäfer  –  im
Vorspann  einer  Episode  von
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„Ben  &  Holly’s  Little
Kingdom“.  (Screenshot  aus:
http://www.youtube.com/watch
?v=NSwNiZidAbA)

So weit die pädagogische Pflicht. Und nun die Kür:

An erster Stelle gehört natürlich „Die Sendung mit der Maus“
hierher, bei deren Sachgeschichten man selbst auch noch jede
Menge lernen kann, jüngst beispielsweise über den Alltag in
der  Weltraumstation  ISS.  Die  Lachgeschichten  (im  Wechsel
zwischen „Käpt’n Blaubär“ und „Shaun das Schaf“) sind geradezu
erlesen, wobei Shaun oft eher aufs Vergnügen der Erwachsenen
abzielt.

Sonntägliches Ritual

Bei vielen Familien gehört die Maus (ARD und KiKa) jedenfalls
zum Sonntagsritual. Doch vor dem vierten Lebensjahr sollte man
damit nicht anfangen. Manche Beiträge sind sogar erst für
Grundschüler der zweiten oder dritten Klasse geeignet. Jede
Wette, dass viele Erwachsene zu den Stammzuschauern gehören –
selbst ohne Kinder im Haus.

Sind die Kinder noch keine vier Jahre alt, so empfiehlt sich
besonders die liebenswerte Animationsreihe „Pingu“, die mit
einer – zuweilen fast finnisch klingenden – Phantasiesprache
auskommt und ihre prägnanten Geschichten nonverbal erzählt.
Wenn er sich aufregt (und das tut erhäufig), ruft „Pingu“
übrigens  lauthals  „Noog-Noog“,  wobei  sich  sein  Schnabel
trompetenartig verformt.

Dramen im Polargebiet

Kleine,  kindgerechte,  oft  ziemlich  chaotische  Alltagsdramen
spielen  sich  da  im  Polargebiet  ab,  die  der  titelgebende
Pinguin mit seiner (manchmal als lästig empfundenen) jüngeren
Schwester,  den  recht  rabaukenhaften  Schulkumpanen  und  den
ziemlich strengen Eltern besteht. Hier kommen eigentlich alle



Situationen aus dem wirklichen Kinderleben vor.

„Pingu“ ist keineswegs „alternativlos“. Gute Ergänzungen sind
die vom einfachen Anspruch her vergleichbaren Erlebnisse des
kecken Eselchens „Trotro“ (französische Trickschöpfung, auch
in deutscher Fassung) und die niedlich bunte britische Reihe
„Maisy  Mouse“,  die  auch  noch  mit  etlichen  vorsprachlichen
Elementen daherkommt und wohl auch daher offenbar noch nicht
eingedeutscht worden ist. Da man ohnehin dabei sitzt, streut
man halt ein paar ganz simple Übersetzungen ein. Wobei sich
vieles auch für Kinder wie von selbst versteht. Die englische
Satzmelodie zu hören, kann sicherlich auch nicht schaden.

Nicht ohne Zeigefinger

Fürs Alter etwa ab vier Jahren ist die französisch-kanadische
Zeichentrickserie  „Bali“  gedacht,  die  auch  in  deutscher
Synchronisation  vorliegt  und  Folge  für  Folge  ebenfalls  so
ziemlich  alle  Lebenslagen  kleinerer  Kinder  durchspielt  –
allerdings  nicht  selten  mit  sämig  tröpfelnder  Moral  und
erhobenem  Zeigefinger.  Dennoch  machen  die  Erlebnisse  der
putzig  gezeichneten  Mäusefamilie  Mut  zu  so  mancher
Unternehmung  der  frühen  Jahre.  Fahrrad  fahren,  Schwimmen
lernen, angstfrei zum Zahnarzt gehen – derlei Prüfungen werden
am Ende stets mit einer traumhaften Extraportion Zuversicht
bestanden. Sei’s drum.

Unsere Tochter wird bald fünf Jahre alt und hat die meisten
der  erwähnten  Figuren  gleichsam  hinter  sich  gelassen.
Neuerdings  schauen  wir  ab  und  zu  in  zwei  englische
Zeichentrickserien hinein, die nun wirklich allerliebst sind.
Ich gestehe, dass ich quasi Fan geworden bin und mich jeweils
darauf freue.

Wo der Marienkäfer bellt

Ich  rede  von  „Peppa  Pig“  (deutsch:  „Peppa  Wutz“),  dem
Töchterchen einer herrlich schrägen Schweinefamilie, die mit
Hasen, Zebras, Elefanten etc. befreundet ist. Der Kindergarten



wird von Madame Gazelle geleitet, die mit französischem Akzent
spricht, was allein schon den einen oder anderen komischen
Effekt zeitigt. Jede Folge ist eine liebevolle kleine Groteske
für sich, quiekbunt und grunzlustig.

Die  Schweinefamilie  in
„Peppa Wutz“ (v. li.): Mama
Wutz,  Peppa,  George,  Papa
Wutz.  (Screenshot  aus:
http://www.youtube.com/watch
?v=XeNOxKHPCP0)

Womöglich  noch  skurriler  und  mit  echt  britischem  Humor
durchtränkt ist die Serie „Ben & Holly’s Little Kingdom“ („Ben
& Hollys kleines Königreich“). Hinter dichten Brombeerhecken
leben lauter winzig kleine Wesen – allen voran der Elf Ben und
die Fee Holly mit ihren Familien. Holly kann, angeleitet von
ihrer  Nanny,  schon  ein  wenig  zaubern  und  ist  Tochter  des
manchmal  etwas  tumben  Königs.  Ben  ist  so  stolz  auf  seine
Herkunft, dass er immer gleich ins griffbereite Horn stößt,
wenn  das  Wort  „Elf“  fällt.  Eine  Fülle  weiterer  Figuren
(darunter ein bellender Marienkäfer – „Gaston the Ladybird“)
fächert die an running gags reiche Handlung so vielfältig auf,
dass  sie  fast  schon  shakespearesche  Zauberwald-Dimensionen
annimmt. Nun gut, das ist etwas übertrieben. Aber es ist auf
jeden Fall eine ganz und gar prachtvolle Kinderserie.

Beiden zuletzt genannten Produktionen gemeinsam sind – neben
blühendem  Einfallsreichtum  –  eine  ausgefeilte  Figuren-  und
stilsicher  typisierende  Charakterzeichnung  sowie  eine
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wohldurchdachte Dramaturgie. Doch diese Gerüste bemerkt man
erst, wenn man partout darüber nachsinnen will. Zuallererst
sind beide Reihen wunderbar leichtfüßig und unterhaltsam. Also
gerade gut genug für aufgeweckte Kinder.

Festspiel-Passagen  VIII:  Die
Phrasen  des  Bösen  –  „Die
letzten Tage der Menschheit“
in Salzburg
geschrieben von Werner Häußner | 29. August 2014

Dörte  Lyssewksi  in  Karl
Kraus‘ „Die letzten Tage der
Menschheit“  in  Salzburg.
Foto:  Georg  Soulek

Servus,  Erster  Weltkrieg.  Bist‘  auch  angekommen  in  der
Jetztzeit des Theaters. Zeigst dein Fratzerl von den Brettern
herunter. Und wir sitzen im blassen Glanz des k.u.k. Neubarock
im Salzburger Landestheater, ein Festspielpublikum, das dich,
du Krieg, erlebt wie damals die feinen Herrschaften auf der
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Wiener Ringstrass’n.

Nicht in Dreck und Blut, zerfetzten Leibern und wahnsinnig
gewordenen Augen. Sondern im prickelnden Schauder der Bilder
des  Grauens,  der  Feuilletons  von  Schlacht  und  Tod.  In
Schicksalen, zurechtgemacht für das Format der Nachrichten,
hingeschnitten  auf  die  Reportage-Schnipsel  raschbildriger
Magazine, passend für’s Twitter-Format.

Vor 100 Jahren gab’s das auch. Nicht Facebook-Einträge und
bunt  sprühende  Raketeneinschlagsvideos.  Die  medialen  Mittel
waren anders, aber nicht weniger verschleiernd. Nur gibt’s
heute keinen Sprach-Wüterich wie Karl Kraus, der ingrimmig und
inbrünstig  die  verlogene  Wahrheit  des  „Unmittelbaren“
aufkratzt.  Der  aus  all  den  mephistophelischen  Phrasen
montiert, was Sprache als Wahrheit entlarven kann. Der die
tarnvernetzten  Sprachregelungen  zerfetzt  und  darunter  die
nackte, schmutzige Lüge hervorzerrt. Das mag auch der Zeit
geschuldet sein: Sprache hat gegen die wahnwitzige Macht der
Bilder keine Chance mehr.

Georg  Schmiedleitner,  den  Regisseur  der  „Letzten  Tage  der
Menschheit“ bei den Salzburger Festspielen, interessiert das
Mediale. Und die Funktion der Sprache. Schmiedleitner hat eine
schier unlösbare Aufgabe übernommen, als er kurzfristig für
den  geschassten  Burgtheaterchef  Matthias  Hartmann
eingesprungen  ist.  Kraus‘  monströses  Drama,  das  gar  kein
Bühnenstück sein will, sperrt sich gegen die „Inszenierung“.

Schon  der  Autor  sträubte  sich,  erteilte  so  gewieften
Theatermännern  wie  Max  Reinhardt  eine  Absage.  Einem
„Marstheater“ habe er es zugedacht, schreibt Kraus im Vorwort;
Theatergänger dieser Welt vermöchten ihm nicht standzuhalten.
Dass er später selbst eine Bühnenfassung erstellt hat, steht
auf einem anderen Blatt.

http://www.salzburgerfestspiele.at/schauspiel/menschheit-2014


Szene aus „Die letzten Tage
der Menschheit“ in der Regie
von Georg Schmiedleitner. Im
Vordergrund  der  großartige
Darsteller  Christoph
Krutzler. Foto: Georg Soulek

Schmiedleitner wählt gut 50 der 220 Szenen aus, die jede für
sich  stehen,  und  versucht  sie  mit  den  Auftritten  des
„Nörglers“ – einer Figur, die Karl Kraus selbst spiegelt – und
des  „Optimisten“  zu  gliedern:  Ritornell  und  Variation.
Struktur gewinnt der über vierstündige Abend damit nicht, weil
ihm dazu innere Dynamik fehlt.

Im zweiten Teil steigert sich zwar der Einsatz der Technik auf
der kahlen Bühne Volker Hintermeiers (bis 2005 am Bochumer
Schauspielhaus),  aber  Gegenlicht-Scheinwerfer,  Stahlgerüste,
Nebelmaschine  und  Showtreppe  intensivieren  das,  was  sich
ereignet, nicht. Das ist Peter Eschberg 1995 in Frankfurt
besser gelungen, der die Offizierstreffen an der Sirk-Ecke (zu
Beginn  der  Akte)  als  „Ankerpunkte“  der  Handlung  und  als
Wegmarken in den Abgrund nutzte.

So bleiben vor allem die Szenen in Erinnerung, in denen die
dreizehn Schauspieler ihr Können zeigen: Elisabeth Orth etwa,
die  als  vertrockneter  Lehrkörper,  mit  dem  Rohrstock  die
„Disziplin“  einfuchtelnd,  vor  der  nicht  mehr  vorhandenen
Klasse einen grotesken Dialog über Gerüchte und Fremdenverkehr
zum halbirren Monolog deformiert. Oder Stefanie Dvorak, die
als  Oberstleutnant  Demmer  von  Drahtverhau  das  schrille



Gekreisch  früherer  Szenen  hinter  sich  lässt  und  in  einem
Lazarett  voll  Sterbender  die  „Direktive,  Ehrenbezeigungen
betreffend“  verliest  wie  eine  Kabarettnummer.  Oder  Peter
Matić, der als Kaiser Franz Joseph noch als Untoter in einem
Couplet mit dünner Greisenstimme sein Geschick beklagt wie das
gespenstische  Zerrbild  einer  Nestroy-Figur.  Oder  auch  der
junge Laurence Rupp, der zwar, wie heute üblich, nachlässig
artikuliert, aber wenigstens entspannt sprechen kann.

Dazwischen: Vier Stunden erhellendes Phrasendreschen. Montage
von Sätzen, die so abgründig banal sind, dass man sie für
schlechte  Erfindung  halten  könnte,  hätte  nicht  Kraus  eine
furchtbar  reale  Sprache  montiert:  „Die  unwahrscheinlichsten
Taten, die hier gemeldet werden, sind wirklich geschehen. …
Die unwahrscheinlichsten Gespräche, die hier geführt werden,
sind  wörtlich  gesprochen  worden;  die  grellsten  Erfindungen
sind  Zitate.  Sätze,  deren  Wahnwitz  unverlierbar  dem  Ohr
eingeschrieben ist, wachsen zur Lebensmusik“, schreibt er im
Vorwort.

Missratene Karikaturen, der Wirklichkeit abgelauscht

Typen treten uns entgegen, die man für missratene Karikaturen
halten könnte, wären sie nicht so zwingend der Wirklichkeit
abgelauscht: Der zynisch-kriecherische Hofrat Nepalleck, der
die telefonischen Bücklinge en gros abliefert; der Dichter
Ludwig Ganghofer, der Kaiser Wilhelm mit seinem Feuilleton
umschleimt. Vor allem der Viktualienhändler Vinzenz Chramosta,
der als dämonischer Wiener Prolet zu geifernder Monstrosität
anschwillt:  der  großartige  Darsteller  Christoph  Krutzler
erinnert mit diesen Gestalten an die Darsteller-Legenden des
abgründigen Volkstheaters. Oder das Trio der Journalisten, die
sich aus dem Wortmaterial der Schauspielerin Elfriede Ritter
(in  dieser  Szene  überzeugend,  in  anderen  zu  überdreht:
Alexandra Henkel) ihre Wahrheit basteln: Thomas Reisinger und
Laurence Rupp sind zusammen mit Krutzler ein infernalisches
Trio, zuständig für die Vivisektion der Sprache. Bestürzender
könnte  man  auch  heute  einen  Journalismus,  der  Lesernähe



behauptend das filtert, was „die Leut‘“ lesen wollen, nicht
beschreiben.

Nahe  am  Leser:
Kriegsberichterstat
teri Alice Schalek
(Dörte  Lyssewski)
verwandelt  die
Traumata der Front
(Soldat:  Sven
Dolinski)  in
Infotainment  für
Wiener Ringstraßen-
Großbürger.  Foto:
Georg Soulek

Krieg als mediales Ereignis, Berichterstattung als personality
show, Reportage als performance und urban journalism. Alles
schon mal dagewesen: Schmiedleitner rückt nicht umsonst die
Figur  der  Kriegsberichterstatterin  Alice  Schalek  in  den
Vordergrund.  Für  Karl  Kraus  war  die  „Kriegsverherrlichung“
dieser einzigen Frau im k.u.k. Kriegspressequartier im Ersten
Weltkrieg ein rotes Tuch; für Schmiedleitner ist sie eine
Studie  über  die  ungeheuerliche  Funktion  der  Sprache  im
Vernebelungsprozess von Wirklichkeit.



Dörte Lyssewski windet sich in die Szene wie ein Model auf dem
Laufsteg: eine Schlange in feldgrauem Rock. Sie konkurriert
mit riesigem, haarigen Kopfbesatz mit den Rosshaarpracht des
kaiserlich-wilhelminischen  Helms  (die  Kostümbildnerin  Tina
Kloempken aus Mülheim kennen viele noch von ihren Bochumer
Arbeiten). Lyssewksi setzt die Sprache mal bajonettspitz, mal
sammetweich an. Sie schwärmt vom „Stahlbad“ und sät mit der
floskelhaften  Frage  der  stets  quietschvergnügten  Interview-
Blondinen  aus  dem  Privatfernsehen  den  Verdacht  aus,  der
Journalismus  habe  in  hundert  Jahren  nichts  gelernt:  „Wie
fühlen sie sich?“ Und wenn der idealisierte „gemeine Mann“
nicht die passende Antwort gibt, schreitet die Schalek weiter
die Isonzo-Front ab, bis „in der Stellung“ eine Flasche Extra-
Champagner und Speisen in „dampfenden Schüsseln“ auf Damast
serviert werden.

Optimist und Nörgler: Georg
Bloéb  (links)  und  Dietmar
König. Foto: Georg Soulek

Vom schaurigschönen Bericht von den Helden an der Front für
den Wiener Salon zu den schönschaurigen Sensationsbildern des
Infotainments  ist  der  Schritt  nicht  groß.  Die
zwerchfellkitzelnden Donnerschläge, die Schmiedleitner in die
Szenen einschlagen lässt, sind akustische Deutesignale ganz in
diesem Sinne: Keinen unangebrachten theatralischen Realismus
hat er da im Sinn. Das Dröhnen kommt eher aus „Star Wars“ oder
aus  den  Ego-Shooter-Derivat-Filmen  Hollywoods.  Krieg  als
großes Kino. Die krachend aufmarschierende Postmusik Salzburg



unter Franz Milacher stellt als Kontrast die Brücke dar zum
verlogenen Operetten-„Zauber der Montur“ der guten alten Zeit.

Diese  Zuspitzung  des  Kraus’schen  Universaldramas  bezahlt
Schmiedleitner mit nicht unerheblichem Tribut: Eine Reihe von
Szenen driften ab in die Sphäre kabaretthafter Eindeutigkeit,
andere – wie die Familie Wahnschaffe – büßen in schriller
Übertreibung  ihre  bösartige  Selbstverständlichkeit  ein.  Der
dürre, kahlköpfige Nörgler Dietmar König spuckt dem jovialen
Optimisten Gregor Bloéb seine galligen Einwände in so viel
Bedeutung eingepresst entgegen, dass gerade diese Dreh- und
Angelpunkte der Dramaturgie ihr Gewicht verlieren.

In einer Welt, in der Jesus Christus auf Feldpredigerfomat
verkleinert  ist  und  das  Universum  vielleicht  noch  als
Wirtschaftsraum durchgeht, gehört das letzte Wort nicht Gott.
Der Optimist nimmt es sich, und es geht noch einmal unter die
Haut:  Er  schlüpft  in  die  Uniform  des  Hauptmanns  Prasch,
vielleicht die verstörendste der entmenschlichten Figuren des
Dramas. Mit dem lakonischen Grinsen von jemandem, den das
alles nichts angeht, lässt er Mord, Marter und Vergewaltigung
Revue passieren: „Man darf den Mut nicht sinken lassen. Kopf
hoch!“

Wiederaufnahme am Wiener Burgtheater am 5. September. Eine
weitere Inszenierung der „letzten Tage in Menschheit“ kündigt
das Pfalztheater in Kaiserslautern an (Premiere 31.01.2015).

Radio-Legende:  Als  Carmen
Thomas jede Woche mit dem Ü-
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Wagen aufkreuzte
geschrieben von Bernd Berke | 29. August 2014
Wer  erinnert  sich  noch  an  diesen  markanten  Zeitpunkt  der
Radio-Geschichte? Es war vor beinahe 40 Jahren, am 5. Dezember
1974, als es erstmals hieß: „Hallo, verehrte Hörerinnen und
Hörer. Hier meldet sich der Ü-Wagen, hier meldet sich Carmen
Thomas.“

Zur  Premiere  der  WDR-Sendung  „Hallo  Ü-Wagen“  wurde  über
Nikolausbräuche geredet – und darüber, ob man die Kinder über
den Weihnachtsmann „belügen“ dürfe. Es waren halt die 70er
Jahre, als manche meinten, alles in Frage stellen zu müssen.

Alle sollten mitreden dürfen

Carmen Thomas, die die Sendung bis 1994 moderierte, gehörte
jedoch  nicht  zu  den  erbitterten  Polit-Aufklärerinnen  jener
Jahre.  Eher  im  Gegenteil.  Bei  ihr  konnte  alles  zum  Thema
werden  –  und  praktisch  alle  sollten  mitreden  dürfen.  Mal
angemessen ernst, mal leicht und locker.

Vom  Live-Publikum  umlagert:
Carmen  Thomas  (links)  in
einer  frühen  Ausgabe  von
„Hallo Ü-Wagen“. (Screenshot
aus:
http://www.youtube.com/watch
?v=XWH72RhFo8I)
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Carmen Thomas hielt die jeweiligen Experten stets dazu an,
verständlich  zu  reden  und  möglichst  jedes  Fremdwort  zu
erklären,  damit  auch  „ganz  normale  Menschen“  einbezogen
wurden. Wie gesagt, es waren die 70er, und da musste es schon
basisdemokratisch sein. Warum auch nicht? Viele Themen wurden
erst dadurch richtig spannend, dass Menschen dabei waren und
ernst genommen wurden, die sonst nirgendwo öffentlich zu Wort
kamen. Velleicht fehlt uns eine solche Sendung heute…

Millionen hörten zu

Jeden  Donnerstag  machte  Carmen  Thomas  mit  dem  Ü-Wagen
„Violetta“  in  einer  anderen  Stadt  von  Nordrhein-Westfalen
Station.  Durchweg  folgte  sie  dabei  den  Themenwünschen  der
Hörer.  In  aller  Regel  passte  die  Örtlichkeit  zum
Gesprächsgegenstand.  So  stand  man  zum  Beispiel  an  einem
Obdachlosenasyl,  als  es  um  Nichtsesshafte  ging.  Die  erste
Liebe wurde beim Standesamt beredet, der Umgang mit Sterbenden
am Friedhof.

Die  ebenso  großflächige  wie  kurzweilige  Live-Sendung  lief
donnerstags von 9.20 bis 12 Uhr auf der populären Hörfunkwelle
WDR 2 und hatte zu ihren besten Zeiten ein Millionenpublikum.
Es war vermutlich die meistgehörte deutsche Radiosendung aller
Zeiten. So mancher heftige Streit wurde da ausgefochten – und
die Fachleute behielten beileibe nicht immer die Oberhand.

Als erste Frau eine Sportsendung moderiert

Das  Themenspektrum  der  insgesamt  rund  1500  (!)  Sendungen
umfasste  buchstäblich  Gott  und  die  Welt.  Da  ging  es  um
Arbeitslosigkeit, Brustkrebs oder Krankenpflege ebenso wie um
den  Orgasmus  oder  auch  um  Urin  als  ganz  besonderen,
segensreichen Saft – ein Thema, das Carmen Thomas später fast
schon penetrant weiter verfolgte.

Mit dem Ü-Wagen wurde Carmen Thomas zur Pionierin des Mitmach-
Radios,  so  wie  sie  zuvor  (ab  3.  Februar  1973)  die  erste
Sportmoderatorin  des  deutschen  Fernsehens  war.  Männliche



Fußball-Betonköpfe  verzeihen  ihr  bis  heute  nicht  den
läppischen  Versprecher  „Schalke  05“  (statt  Schalke  04)  im
„Aktuellen Sportstudio“ (ZDF) von 21. Juli 1973. Die „Bild“-
Zeitung hat einmal ihre Moderation schon vor Ausstrahlung der
Sendung  „verrissen“,  so  dass  Carmen  Thomas  die  blamable
Ausgabe live in die Kamera halten konnte. Dafür hat sich das
Boulevardblatt schäbig revanchiert.

Aus der Begabung gutes Geld gemacht

Zurück zum „Ü-Wagen“: Als Carmen Thomas die Sendung abgab,
schoben die WDR-Gewaltigen sie auf die seltener gehörte Welle
WDR 5 ab, noch dazu auf einen schlechteren Platz, samstags von
11.05 bis 13 Uhr. Da konnte sich die Thomas-Nachfolger Jan
Seemann und Julitta Münch noch so sehr mühen – die Traumquoten
von einst waren da nicht mehr zu holen. Am 18. Dezember 2010
kam die letzte reguläre Ausgabe ins Programm.

Mit  Coaching  (also  vor  allem  Medientraining)  hatte  Carmen
Thomas schon gegen Ende der 70er Jahre begonnen und dabei auch
selbst jede Menge gelernt, wie sie heute sagt. Außerdem war’s
ein  weiteres  „Standbein“  für  alle  Wechselfälle  des
Journalistinnen-Lebens.

Clever, wie sie nun einmal ist, hat sie aus ihrer Begabung zum
Umgang mit Menschen später auch gutes Geld gemacht, indem sie
1998 in Engelskirchen eine Moderations-Akademie gründete. Hier
berät  sie  auch  Größen  aus  Politik  und  Wirtschaft  über
Möglichkeiten, ihre Wirkung zu steigern. Dies mag beim ersten
Hinhören nicht mehr gar so basisdemokratisch klingen. Doch
Carmen Thomas legt Wert auf die Feststellung, dass sie noch
heute Menschen und Institutionen beratend zur Seite steht,
wenn es eher der guten Sache als dem Konto nützt.

___________________________________________________

Hier  eine  Liste  aller  „Ü-Wagen“-Themen  von  1974  bis  1994
(bitte scrollen):
http://www.moderationsakademie.de/alle-themen-aus-20-jahre-hal

http://www.moderationsakademie.de
http://www.moderationsakademie.de/alle-themen-aus-20-jahre-hallo-u-wagen-mit-carmen-thomas/


lo-u-wagen-mit-carmen-thomas/

Eine Reminiszenz an die „Ü-Wagen“-Sendung:

Ein Rückblick auf Carmen Thomas in den 70er Jahren:

Festspiel-Passagen  VII:  Spaß
am  Ungehörten  –  Francesco
Morlacchi  in  Wildbad
wiederentdeckt
geschrieben von Werner Häußner | 29. August 2014

Beifall für Morlacchis Oper
„Tebaldo  e  Isolina“  in
Wildbad. Foto: Elias Glatzle

Der  gemeinhinnige  Kulturbetrieb  setzt  auf  die  Freude  am
Wiedererkennen: Spielen wir Beethoven, dann kommen die Leut‘.
Die Schwergewichte unter den Musikfestivals setzen schon aus
Überlebens- und Konkurrenzgründen auf dieses probate Mittel,
bemäntelt mir mehr oder weniger geschickten programmatischen
Schlagworten oder mit ein paar Nischenkonzerten, in denen man
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Aufgeschlossenheit demonstriert. Und um Zeitgenossenschaft zu
dokumentierten, empfiehlt es sich, Wolfgang Rihm einzuladen,
der mit seiner stets freundlichen Ausstrahlung des genießenden
Intellektuellen mit schwer genießbarer Musik versöhnt.

Es gibt aber auch ein paar Festivals, die sich diesem probaten
Rezept entziehen. Rossini in Wildbad zum Beispiel. Da halten
in  einem  Tal  im  nördlichen  Schwarzwald  eine  Handvoll
idealistischer Freaks um den Intendanten Jochen Schönleber und
dem  intellektuellen  Überbau-Manager  Reto  Müller  einen
Komponisten  hoch,  den  der  Betrieb  sonst  meist  nur  mit
komischen Figuren aus Gewerben duldet, die längst ausgestorben
sind: Barbiere zum Beispiel – heute auf den Friseur reduziert
– oder Küchenhilfen am aschigen Herd.

Frisch renoviert: Das
Wildbader Kurtheater.
Foto: Marcel Menz

Auch  „Rossini  in  Wildbad“  hat  seine  zeitgenössische
Komponente: Adriana Hölszky hatte man eingeladen, und die in
Stuttgart  lebende  Komponistin  brachte  gleich  zwei
Uraufführungen  mit,  gespielt  im  hübschen,  mühe-  und
kostenträchtig  renovierten  Kurtheater,  einer  frisch
herausgeputzten  Perle  gründerzeitlicher  Unterhaltungs-



Architektur. Aber ansonsten gab es etwa eine „Hommage“ an
jemanden,  den  heute  nur  noch  Eingeweihte  kennen:  Adolphe
Nourrit, führender Tenor der Pariser Oper zur Rossini-Zeit,
zwischen 1826 und 1836 der König des hohen „D“.

Zum  Profil  des  Festivals  im  einstigen  königlichen  Bad  in
Württemberg  gehört  auch,  sich  vergessenen  Komponisten  der
Rossini-Zeit anzunehmen. In diesem Jahr rückte der Dresdner
Hofkapellmeister Francesco Morlacchi ins Blickfeld. Für den
1784 in Perugia geborenen Komponisten kannte die ältere – und
bis  heute  nachwirkende  –  Musikgeschichte  nur  verächtliche
Urteile:  Außerordentlich  dürftiger  Satz,  flache  Brillanz,
dürftige Homophonie der Instrumentation, lärmende Verwendung
der Blechbläser – so ist etwa in „Musik in Geschichte und
Gegenwart“, einem wissenschaftlichen Standard-Lexikon, aus dem
Jahr 1961 zu lesen.

Morlacchi, lange nur als Dresdner Rivale Carl Maria von Webers
rezipiert, ein Fall für’s Archiv? Die Wildbader Aufführung
lässt an solchem Urteil zweifeln. „Tebaldo e Isolina“, 1822
für den Star-Kastraten Giovanni Battista Velluti entstanden,
im Teatro La Fenice in Venedig uraufgeführt, für eine Dresdner
Aufführung  1825  gründlich  überarbeitet  und  für  Mezzosopran
umgeschrieben,  beweist  eindrucksvoll,  dass  Morlacchi  sich
unter den „Tonsetzern“ seiner Epoche sehr wohl behaupten kann.

„Tebaldo e Isolina“ variiert einen Romeo-und-Julia-Stoff mit
einem glücklichen Ende: Zwei Adelsgeschlechter werden durch
einen heimtückischen Mord zu erbitterten Feinden, versöhnen
sich aber, als die beiden ursprünglich einander versprochenen
Kinder  in  einem  dramatischen  Finale  um  Einsicht,
Menschlichkeit und Vergebung flehen. Falsche Identitäten, ein
unbekannter  Ritter,  ein  wiedergefundener  Sohn  und  ein
zurückkehrender Rächer garantieren Spannung und überraschende
Wendungen. Und Schauplätze wie ein alter Friedhof mit einer
Kirchenruine  und  einem  schwarzen  Ritter  könnten  einem  der
Romane  Sir  Walter  Scotts  entnommen  sein.  In  diesem
italienischen „Melodramma romantico“ sind Donizettis „Lucia di



Lammermoor“, aber auch Heinrich Marschners „Der Templer und
die Jüdin“ nicht mehr weit.

Der Berliner Musikwissenschaftler Michael Wittmann vermutet in
seinem informativen Beitrag im Programmheft, die Harmonien in
der Musik könne nur jemand erdacht haben, der den „Freischütz“
kannte.  Tatsächlich  weckt  die  farbenreich  instrumentierte
Musik Morlacchis den Eindruck des „Romantischen“: Schon die
Holzbläser der Ouvertüre, die Klarinette in der Einleitung der
Cavatina der Isolina, aber auch die Soli des Cello zu Beginn
des zweiten Akts und die Hörner in der Einleitung zu Scena und
Romanze des Tebaldo lassen auf den ersten Eindruck an Weber
denken. Doch in der formalen Anlage seiner Musik nähert sich
Morlacchi  seinem  Dresdner  Konkurrenten  nicht  –  und  die
instrumentale Raffinesse lässt sich mit einem Blick auf die
Opern eines Simon Mayr und vor allem eines Gioacchino Rossini
schlüssig erklären.

Verknüpfungen zwischen deutscher und
italienischer Opern-Entwicklung

Abwegig  ist  Wittmanns  These  dennoch  nicht,  Morlacchi  habe
einen späten Versuch unternommen, die auseinander driftenden
Entwicklungen in der italienischen und der deutschen Oper noch
einmal zusammenzuführen. Manches in „Tebaldo e Isolina“ klingt
nach frühem Heinrich Marschner; der Komponist war ab 1824 die
italienische  Oper  in  Dresden  angestellt  und  hat  den
Klavierauszug zu Morlacchis Werk erstellt. So könnten sich
durch  das  Werk  überraschende  Einsichten  in  Tradition  und
Entwicklung der deutschen Oper ergeben. Als Ergebnis bleibt:
Die dunklen Schatten der „Titanen“ dieser Epoche – Beethoven,
Rossini, Weber – aufzuhellen, bringt Musik zutage, die nicht
nur  handwerklich  oder  musikhistorisch  aufschlussreich  ist.
„Tebaldo e Isolina“ befriedigt keineswegs nur Archivare.

Mit der Aufführung in Bad Wildbad hat das Rossini-Festival
seine Nische erfolgreich besetzt und ist aus dem Schatten
„großer“ Festivals herausgetreten, denen – wie Salzburg in



diesem  Jahr  –  etwa  zum  Strauss-Jubiläum  nichts  anderes
einfällt als ein „Rosenkavalier“. Der musikalische Leiter von
„Rossini in Wildbad“, Antonino Fogliani, hat das Händchen für
die  federnde  Rhythmik  der  Rossini-Anleihen,  aber  auch  die
Phrasierungslust und das Gefühl für den atmenden Bogen, die
für  die  Kantilenen  und  die  romantisierenden  Harmoniefolgen
nötig sind. Dass die Virtuosi Brunenses, das Orchester des
Festivals, nicht mehr auf der Höhe der Konzentration waren,
ist  nach  den  anstrengenden  Aufführungen  der  Vortage  nicht
verwunderlich: die Intonation ließ zu wünschen übrig, auch
Präzision  der  Einsätze  und  Formung  des  Tons  waren  schon
zuverlässiger.

Zweifelhalftes aus Italien

Deutlich zeichnet sich im diesjährigen Festival ab: Intendant
Jochen  Schönlebers  Weg,  sich  auf  junge,  italienisch
ausgebildete Sänger zu stützen, geht nur zum Teil auf. Die
Gesangsschulen jenseits der Alpen können nicht mehr an die
großen Traditionen anknüpfen, die bis in die sechziger Jahre
hinein für erstklassigen Sängernachwuchs sorgten.

In  Wildbad  war  zu  hören,  wie  sich  technisch  unzureichend
gebildete,  harte  und  vibratogesättigte  Stimmen  an
anspruchsvollen  Aufgaben  abarbeiten.  Laura  Polverelli,  kein
unbekannter Name in der italienischen Opernszene, tremoliert
sich durch die Partie des Tebaldo. Ihr schneidend-metallischer
Ton  wird  im  piano  flach,  für  die  Kantilenen  fehlt  ein
gleichmäßig  gebildeter  Klang.  Sandra  Pastrana,  in  Spanien
ausgebildet, hat mit Geläufigkeit und lyrischer Noblesse keine
Probleme,  wohl  aber  auch  mit  einer  harten  Tonbildung  und
angestrengt  herausgeschleuderten,  dabei  überflüssigen  hohen
Finaltönen.

Anicio Zorzi Giustiniani als Boemondo d‘Altemburgo zählt unter
die positiven Eindrücke der Wildbader Aufführungen: ein Tenor
mit  einer  gelösten,  abgerundeten  Tonbildung,  der  nur  das
kehlige Timbre und die zu weit hinten sitzenden Vokale „e“ und



„i“ entwickeln müsste. Als Geroldo erfüllt Gheorghe Vlad seine
Rolle  als  Bruder  Isolinas  in  einem  kurzen  Auftritt
zuverlässig; mit Raúl Baglietta als Ermanno di Tromberga –
Vater Isolinas und Gegenspieler der Familie d’Altemburgo –
wurde man nicht glücklich: Ein flach positionierter Bass mit
mühevoll gedrückten Höhen.

Wieder  einmal  hat  „Rossini  in  Wildbad“  wertvolle
Erkundungsarbeit in einem Repertoire geleistet, das nur über
solche  einfallsreiche  Initiativen  eine  Chance  hat,  auf
aktuelle Relevanz geprüft zu werden. Im Falle von Morlacchis
Oper wäre eine szenische Realisierung nur zu begrüßen.

Wenn  Junggesellen  die  Sau
raus lassen
geschrieben von Hans Hermann Pöpsel | 29. August 2014
Ein fast normaler Samstag in der Düsseldorfer Altstadt. Viele
Menschen sind unterwegs oder sitzen an den Kneipentischen in
der Abendsonne, und fast ebenso viele laufen gruppenweise in
seltsamen Uniformen herum – bedruckte T-Shirts mit mehr oder
weniger peinlichen Sprüchen. Abschied vom Junggesellen-Leben
wird da gefeiert – oder auch vom Junggesellinnen-Leben.

Vor  dem
„Uerige“  geht
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es nicht immer
so  gesittet
zu.         
 (Foto:Hans H.
 Pöpsel)

Schon im Hauptbahnhof beginnt dieses Treiben. Gefühlt jede
zweite Menschentraube im Tunnel unter den Gleisen ist in die
Landeshauptstadt gedüst, um mit ihrem besten Kumpel oder der
treuesten Freundin vor deren Gang zum Traualtar noch einmal
die Sau rauszulassen.

Die Braut kennzeichnet meist ein angedeuteter Schleier, am
liebsten  in  Rosa,  und  mancher  Bräutigam  wandert  in
Frauenkleidern  durch  die  Altstadt.  Dort  müssen  dämliche
Aufgaben erfüllt werden, zum Beispiel einer fremden Frau den
BH abzuschwatzen. Oder ähnlich geistreiche Spiele warten auf
Erledigung,  und  das  wird  im  Laufe  des  Abends  immer
schwieriger, weil das Alt in den Adern das Blut ersetzt. Der
eine oder andere bricht daraufhin alles wieder aus, und am
Morgen danach fragt er sich noch einmal nach dem Sinn der Ehe.

Diese schnell zunehmenden Feierabende sind meines Erachtens
ein  weiteres  Zeichen  für  einen  Wandel  im
Geschlechterverhalten: Heiraten wird nicht mehr so sehr als
lebenslanges  Treueversprechen  empfunden,  sondern  als  ein
weiteres  Event  im  ansonsten  trostlosen  Büroalltag.  Manche
Bald-Eheleute  beschäftigen  sich  ein  ganzes  Jahr  mit  dem
kleinsten Detail ihrer Hochzeitsfeier, damit sie ganz gewiss
ein  vorzeigbares  Erinnerungsstück  erhalten.  Das  „Ja“  im
Standesamt scheint da zu einem Nebenanspekt zu werden.

Nun ja, es wird immer noch etwa jede dritte Ehe nach einigen
Jahren geschieden, und eine solche Scheidung wird inzwischen
gelegentlich  auch  schon  zu  einem  Event,  denn  die  ersten
Scheidungsfeier-Grüppchen  wurden  in  der  Altstadt  bereits
gesichtet.


