
Klug und beschwingt: „Frauen
am  Rande  des
Nervenzusammenbruchs“  in
Bochum
geschrieben von Rolf Pfeiffer | 30. September 2014

Hier droht ein Nervenzusammenbruch. Szene mit (v.l.)
Sabine Osthoff (Candela), Anna Döing (Marisa), Bettina
Engelhardt  (Pepa)  und  Matthias  Eberle  (Carlos).  Im
Hintergrund  Katharina  Linder  (Lucia).  (Foto:  Diana
Küster/Schauspielhaus Bochum)

Der langjährige Lebenspartner hat sich per Anrufbeantworter
verabschiedet und das gemeinsame Apartment verlassen. Außerdem
stellt sich heraus, dass er vorher verheiratet war und Vater
ist. Und die Neue ist die Anwältin seiner Ex und nach eigenem
Bekunden Feministin. Hemmungslos nutzt Iván, dieser Lump, die
Frauen aus, mit ein paar belanglosen Worten – „Blablabla“ –
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bricht er scheinbar Mal für Mal mühelos ihren Willen.

Das wäre in Kürze die Grundkonstellation des Stücks, einer
Beziehungskomödie ganz offenbar mit Neigungen zum politisch
Unkorrekten und zu gewissen Schlüpfrigkeiten. Oder doch eher
eine Tragödie? Gegeben wird im Bochumer Schauspielhaus das
Musical  „Frauen  am  Rande  des  Nervenbruchs“  nach  dem
gleichnamigen Film von Pedro Almodóvar aus dem Jahr 1987.

Wie  dem  spanischen  Filmemacher,  so  ist  auch  Regisseurin
Barbara  Hauck  vor  kräftigen  Klischees  nicht  bange.  Den
Hauptpersonen begegnen wir deshalb gleich zu Beginn natürlich
beim  Friseur,  wo  sie  unter  Trockenhauben  sitzend  bunte
Magazine lesen und geziert Espresso trinken. Lucía (Katharina
Linder),  Candela  (Sabine  Osthoff)  und  Marisa  (Anna  Döing)
entsprechen  den  gängigen  Weibchen-Mustern  voll  und  ganz,
wackeln beim Gehen heftig mit dem Hintern und tratschen alles
in Grund und Boden.

Pepa (Bettina Engelhardt), die aktuell Verlassene, lernen wir
ein wenig später kennen, wenn sie das gemeinsame Apartment
(weiter  hinten,  weiter  oben  auf  der  Bühne)  verlassen
vorfindet. Und an wieder anderer Stelle sehen wir bald schon
das  junges  Paar  Marisa  und  Carlos  (Matthias  Eberle),  das
endlich  eine  eigene  Wohnung  haben  will  und  deshalb  seine
„klammernde“  Mutter  (Lucía)  samt  gemeinsamer  Wohnstätte
loswerden muss.

Stefan  Hartmann  (Ambite),
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Katharina  Linder  (Lucia),
Bettina  Engelhardt  (Pepa),
Lou Zöllkau (Ana Cristina),
Nicola  Mastroberardino
(Taxifahrer).  (Foto:  Diana
Küster/Schauspielhaus
Bochum)

Die  häufigen  Wechsel  der  Handlungsstränge  und  Spielorte
bewältigt  diese  Inszenierung  mit  einem  Bühnenbild  aus
Plattformen, die sich nach Bedarf heben und senken und auf
denen die Szenen spielen. Treppen verbinden sie (Bühne: Mara
Henni Klimek).

Auch die Musiker sitzen auf einer Plattform und verschwinden
deshalb  ab  und  zu  im  Untergrund.  Requisiten  schweben  bei
Bedarf vom Schnürboden herab, Telefonhörer vor allem, zudem
Verkehrsschilder  und  Ampeln,  wenn  als  Spielort  die  Stadt
Madrid gemeint ist. Dann kommt auch einige Male der launige
Taxifahrer  (Nicola  Mastroberardino)  ins  Spiel,  ein  großer
Kundinnenversteher mit gut sortiertem Notfallsortiment.

Das  Auf  und  Ab  der  Ebenen  strukturiert  die  aufgekratzte
Handlung sinnvoll, ohne deshalb dem Tempo zu schaden. Einige
Male  ergeben  sich  dabei  zudem  so  erstaunliche
Perspektivwechsel,  dass  man  vermeint,  dreidimensionalen
Kamerafahrten beizuwohnen.

Kinofilme auf die Theaterbühne zu bringen, ist in den letzten
Jahren Mode geworden, die Qualität der Resultate schwankt.
Diese „Frauen am Rande des Nervenbruchs“ allerdings wurden
nicht in Bochum adaptiert, sondern stammen von den Amerikanern
Jeffrey Lane (Buch) und David Yazbek (Musik und Liedtexte).
Sie  machten  aus  Almodóvars  Film  ein  veritables  Broadway-
Musical, das 2010 in New York seine Uraufführung erlebte.
Deutschsprachige  Erstaufführung  war  2012  in  Graz.  Aber
natürlich  verleugnet  dieses  Bühnenstück  seine  filmische
Vorlage keineswegs, und in Bochum pointiert es sie sogar.



Veronika  Nickl  (Paulina),
Michael  Schütz  (Ivan).
(Foto:  Diana
Küster/Schauspielhaus
Bochum)

Der  weltweite  Erfolg  von  Amodóvars  wahrscheinlich
bedeutendstem Film liegt gewiss weniger im Gang der Handlung
als in einer ungewöhnlichen Empathie und im Perspektivwechsel.
Almodóvar hält zu den Frauen, zu allen, die hier vorkommen, er
spielt  sie  nicht  dramaturgisch  gegeneinander  aus.  Und  er
zeigt, dass sie nicht wehrlos sind.

Wahrscheinlich stimmt es ja, dass das treulose und zynische
Gebaren  Iváns  (Michael  Schütz)  sie  eher  an  den  Rand  des
Nervenzusammenbruchs als zum Griff nach dem Revolver treibt.
Doch  einerseits,  das  demonstriert  die  in  die  Handlung
eingebaute  Terroristenfahndung  mit  schusswaffenfuchtelnden
Fahnderdeppen,  wären  Pistolen  wohl  auch  keine  Lösung.
Andererseits  entwickeln  die  von  Iván  betrogenen  Frauen
schließlich doch ein gewisses gemeinsames Selbstverständnis,
aus dem Stärke erwächst, ein zartes Pflänzlein, für das das
Wort Solidarität noch zu stark wäre. Aber immerhin.

Die Gesangsdarbietungen vermögen nur begrenzt zu überzeugen.
Trotz  Mikroports  bleibt  viel  Text  unverständlich,  und
angesiedelt  irgendwo  zwischen  60er-Jahre-Kino  und  Webber-
Musical  strotzen  die  Melodien  nicht  unbedingt  vor
Originalität.  Immerhin  jedoch  singen  Bochumer
Theaterschauspieler  besser  als  viele  Kollegen  anderer
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Revierbühnen.

Musiziert indes wird exzellent von einer (offenbar namenlosen)
siebenköpfigen Kombo unter der Leitung von Tobias Cosler. Sie
bringt eindrucksvoll auch die Ouvertüren vor und nach der
Pause zu Gehör, die mit ihren manchmal schrillen Tönen auf
moderat  swingender  Unterlage  an  das  Weillsche  Intro  zur
Dreigroschenoper denken lassen, die – ein Zufall? – sich dem
Motiv  der  sexuellen  Hörigkeit  kaum  weniger  hingebungsvoll
widmete als nun das Bochumer Almodóvar-Musical.

Anders als zum Beispiel Dortmund wählt Bochum zum Spielzeit-
Auftakt die sichere Seite und verzichtet auf inszenatorische
Experimente. Das ist nicht verwerflich. Diese „Frauen am Rande
des  Nervenzusammenbruchs“  kommen  erfrischend  leicht  daher,
sind unterhaltsam, ohne seicht zu werden. Die gleichermaßen
kluge wie beschwingte Einrichtung des Stoffs blendet tragische
Valeurs keineswegs aus, ohne jedoch dem Publikum die Freude am
Theaterbesuch  zu  nehmen.  Wenn  Pedro  Almodóvar  im  Parkett
gesessen hätte, wäre er wohl zufrieden gewesen.

Nächste Termine: 1. und 19. Oktober, 21. und 22. November 2014

http://www.schauspielhausbochum.de/spielplan/frauen-am-rande-d
es-nervenzusammenbruchs/

Vom  Grauen  des  Krieges:
Gelsenkirchen zeigt „Die Frau
ohne  Schatten“  von  Richard

https://www.revierpassagen.de/27176/vom-grauen-des-krieges-gelsenkirchen-zeigt-die-frau-ohne-schatten-von-richard-strauss/20140930_1619
https://www.revierpassagen.de/27176/vom-grauen-des-krieges-gelsenkirchen-zeigt-die-frau-ohne-schatten-von-richard-strauss/20140930_1619
https://www.revierpassagen.de/27176/vom-grauen-des-krieges-gelsenkirchen-zeigt-die-frau-ohne-schatten-von-richard-strauss/20140930_1619


Strauss
geschrieben von Anke Demirsoy | 30. September 2014

Gudrun Pelker (Amme,l.) und
die Kaiserin (Yamina Maamar
(Foto: Karl Forster/MiR)

Diese Oper ist eine in Töne gegossene Überforderung. „Die Frau
ohne Schatten“ von Richard Strauss verlangt ein mit rund 100
Musikern  besetztes  Orchester  samt  Orgel,  Glasharmonika,
chinesischen Gongs, TamTams, Wind- und Donnermaschine, einem
Bläserseptett hinter der Szene und zwölf Blechfanfaren.

Hinzu  kommen  fünf  stimmgewaltige  Solisten  für  die
Hauptpartien,  Chöre  und  Kinderchöre  sowie  zahlreiche
Statisten. Maßlos auch in ihren musikalischen Anforderungen,
wurde die Märchenoper zu Strauss’ Lebzeiten öfter abgesagt als
aufgeführt.  Jetzt  hat  Gelsenkirchens  Musiktheater  das
Renommierstück auf seinen Spielplan gehoben. Mit einer zuvor
bereits in Kassel gezeigten Inszenierung seines Intendanten
Michael Schulz startet das Haus höchst ambitioniert in die
neue Spielzeit.

In der Region war „Die Frau ohne Schatten“ zuletzt am Essener
Aalto-Theater zu sehen. Fred Berndt ließ sie dort auf einer
zeitlosen Drehscheibe im Zeichen des Yin und Yang spielen. Bei
Michael Schulz wird der monumentale Dreiakter zum düsteren
Kriegsstück, überschattet von seiner Entstehungszeit zwischen
1913 und 1917. Der Kaiser ist ein ganz realer Herrscher: Zu
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Stein wird er nicht so sehr deshalb, weil die Kaiserin keinen
Schatten wirft – also keine Kinder bekommen kann – sondern
durch  die  fortschreitende  Brutalität,  mit  der  er  seinen
Machtanspruch behauptet. Der Färber Barak und seine Frau mühen
sich  mit  einem  Berg  von  Militärmänteln  ab.  Der  Hurra-
Patriotismus des Volkes, das im ersten Akt noch fleißig Fahnen
schwenkt, wird alsbald von deprimierender Not gedämpft.

Die  Färberin  (Sabine
Hogrefe)  träumt  von  einem
besseren  Leben  (Foto:  Karl
Forster/MiR)

Wer diesen Regie-Ansatz als Trittbrettfahrerei im aktuellen
Gedenkjahr  abtun  möchte,  hat  indes  Unrecht,  denn  die
faszinierend  enigmatische  Parabel  von  der  Menschwerdung
gewinnt aus dieser Perspektive neue Bedeutung. Sie berührt
Fragen, die aktuell geblieben sind: Wie sehr und aus welchen
Gründen werden Kinder eigentlich gewünscht? In welcher Welt
werden künftige Generationen groß? Die pazifistische Botschaft
des Stücks wirkt durch diesen Ansatz nicht wie sonst wolkig
und lebensfern, sondern quälend und dringlich.

Das lähmende Grauen, das von dem unsichtbaren Geisterfürsten
Keikobad ausgeht, entspricht den Monstrositäten eines Krieges,
der  dem  Verstand  ähnlich  unbegreiflich  bleibt.  Mag  die
Inszenierung auch ein paar Schwachstellen haben, wenn allzu
ausgiebig an Wunden gelitten wird oder ein eher sinnfreies
Stühlerücken anhebt, entlockt sie der Partitur Bilder, die mal
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tief berühren, mal mächtig an den Nerven rütteln. Ohne sich in
der rätselhaften Symbolik des Werks zu verstricken, zeichnet
sie den Weg zweier Paare nach, die wie in der „Zauberflöte“
harte Prüfungen bestehen müssen, um (wieder) zueinander zu
finden.

Mit  Bezug  auf  Mozart  zitiert  die  Bühne  von  Dirk  Becker
zunächst den berühmten Schinkel-Sternenhimmel, der von einem
zeltartigen Vorhang freilich recht lieblos verunstaltet wirkt.
Dafür wird das zweite Bild zum großen Wurf: eine Halle aus
Glas und Metall, in der Arbeit und Elend nahe beieinander
liegen.  Düster  und  transparent  zugleich,  birgt  sie  Türen,
Treppen und eine Brücke. Geister- und Menschenwelt treffen
hier aufeinander, und es fragt sich nicht selten, welche von
beiden gruseliger ist.

Im Orchestergraben, es ist kaum zu glauben, schafft die Neue
Philharmonie  Westfalen  tatsächlich  die  große  Synthese,  die
Strauss  in  „Die  Frau  ohne  Schatten“  anstrebte.  Die
unbarmherzige Wucht der Elektra, das schillernde Farbenspiel
der Salome, die kammermusikalische Feinheit der Ariadne und
sogar  der  melodische  Reichtum  des  Rosenkavaliers  entfalten
sich unter dem verblüffend ruhigen, gestisch eher sparsamen
Dirigat von Rasmus Baumann, der seiner Lieblingsoper selbst in
den  wuchtigsten  Klangeruptionen  eine  Aura  der  Transparenz
lässt. Die klangliche Überfrachtung der Partitur wird so zum
vielschichtigen, aufregenden Erlebnis.

Die  zunehmende  Brutalität
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des Kaisers (Martin Homrich)
führt schließlich zu seiner
Versteinerung  (Foto:  Karl
Forster/MiR)

Von den fünf kapitalen Hauptpartien sind die männlichen etwas
schwächer besetzt als die weiblichen. Martin Homrich gibt dem
Kaiser einen hellen, häufig unfokussiert flackernden Tenor mit
einigen  Intonationsproblemen.  Urban  Malmberg  lässt  seinen
Bariton in der Rolle des Färbers Barak durchaus balsamisch
strömen,  kann  im  finalen  Jubel  aber  keine  Reserven  mehr
aktivieren.  Das  sieht  bei  den  Sängerinnen  anders  aus:  So
keifend Sabine Hogrefe als Färberin auch ihrer Frustration
Luft macht, so besitzt sie am Ende noch genug Kraft für den
Wandel zu glühender Reue. Gudrun Pelker lässt die Stimme der
Amme zwischen diabolischen Tiefen und schneidendem Kommandoton
flackern, dass es manche Gänsehaut garantiert.

Und dann ist da noch Yamina Maamar: eine würdige Kaiserin, die
von den erdenfernen Höhen des ersten Aktes an zu Tönen einer
wachsenden Empathie für alles Menschliche findet. Da setzt
sich eine Wärme durch, ein mitfühlendes Wissen, aus dem heraus
die Kaiserin lieber auf ihr persönliches Streben nach Glück
verzichtet, als zwei ohnehin geschundenen Menschen die letzte
Chance darauf zu nehmen. Unerwartet, wahrscheinlich für sie
selbst  überraschend,  schüttet  diese  große  Frau  das
vermeintlich rettende Wasser des Lebens weg. „Ich will nicht“:
Diese drei leisen Worte des Verzichts führen letztlich zur
Erlösung.

Es gibt noch fünf Folgetermine: 5. und 19. Oktober, 2. und 14.
November,  13.  Dezember.  Informationen:
http://www.musiktheater-im-revier.de/Spielplan/Oper/FrauOhneSc
hatten/



In  grellem  Licht:  Vesselin
Stanev  mit  einem  Liszt-
Programm  in  Düsseldorf  und
Essen
geschrieben von Werner Häußner | 30. September 2014
Vesselin Stanev ist einer der Pianisten, die wenig Aufhebens
um  sich  machen  und  unbeirrt  ihren  künstlerischen  Weg
verfolgen.  Im  Falle  des  bulgarischen,  in  Paris  lebenden
Künstlers  führt  er  immer  wieder  zu  Franz  Liszt:  2011
überzeugte er beim Klavier-Festival Ruhr in Gelsenkirchen mit
den aberwitzig schwierigen „Etudes d‘exécution transcendante“;
jetzt gastierte er mit einem nicht weniger anspruchsvollen
Programm im Rahmen einer Tournee in Düsseldorf und im RWE-
Pavillon der Essener Philharmonie. Dort war er zuletzt 2012
mit einem Chopin-Abend zu erleben.

Veranstalter des Konzerts war „Inno Artistico“, einem Text auf
der Homepage zufolge „eine private Gesellschaft, die sich der
Werterhaltung im Bereich der klassischen Musik verpflichtet
fühlt“. Unter dieser Prämisse mache sie sich zur Aufgabe,
ausgewählte Musiker auf ihrem künstlerischen Weg langfristig
zu begleiten.

Den ersten Teil des Konzerts bildeten zwei Opern-Fantasien, zu
Bellinis „Norma“ und Mozarts „Don Giovanni“. Liszt hat diese
Form nicht nur perfektioniert, sondern aus der Sphäre des
gelehrten  Salons,  der  Übung  für  höhere  Töchter  und  des
gefälligen  Potpourris  herausgeholt.  Er  nennt  seine
Bearbeitungen  auch  „Reminiszenzen“:  ein  deutlicher  Hinweis,
dass es ihm darum geht, aus dem Material musikalisch Neues zu
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schaffen.  Stanev  lässt  sich  auf  diesen  Prozess  ein  und
unterstreicht ihn. Die „Réminiscences de Norma“ schließt er
harmonisch auf, zerklüftet sie mit hartem, wuchtigem Anschlag.
Er macht seinen Zuhörern klar: Bellini hören wir hier nicht,
sondern  den  kraftvollen,  virtuosen  Stil  des  Klavier-
Hexenmeisters  des  19.  Jahrhunderts.

Mit  seiner  sezierenden  Art  weist  Stanev  das  schmeichelnde
Legato der Melodiebögen Bellinis zurück. Er verzichtet auch
auf das „furioso“ im Presto-Abschnitt vor dem Ende. Und mit
den Farben der Wehmut oder des Trotzes hat er’s ebenfalls
nicht.  Eine  sperrige,  beeindruckende,  aber  nicht  immer
überzeugende Version.

Ähnlich  geht  er  mit  dem  Mozart-Material  um:  Bass-Donner,
vehemente Skalen, „Marcatissimo“-Anschläge in den Abstiegen in
unergründliche Tiefen. Der Komtur lässt – mit meist wenig
differenzierter  Lautstärke  –  grüßen.  Das  ist  nicht  die
Erdenspeise verbindlicher Mozart-Soupers, das ist das bronzene
Dröhnen der Pforten des Jenseits. Die glitzernde Virtuosität
Liszts, aber auch das Ätherische und das Schattenhafte kommen
zu kurz: Stanev sieht in „Reich mir die Hand, mein Leben“
einen Reflex auf die Katastrophe. Auch der Furor des – einst
verharmlosend als „Champagner-Arie“ verbrämten – Solos, in dem
Don Giovanni um sich selbst kreist, wird mit knochigem Non-
Legato abgeklopft. Stanev meidet Eleganz, leider auch manchmal
Innenspannung: Weihwasser für den Teufel aus dem Salon!

Nach der Pause ändert Stanev in der Dante-Fantasie und im
Mephisto-Walzer seine Haltung: Jetzt kennt er auch Wärme und
spannende  dynamische  Triebkräfte,  jetzt  inszeniert  er  auch
Beleuchtungswechsel, kehrt Farben hervor, dämpft ab und baut
zwischen  ätherischer  Gelöstheit  und  zupackendem  Marcato
Spannung auf. Und so wandert in „Après une lecture du Dante“
der gestürzte Engel Luzifer durch dämonische Schluchten und
auf  öde  Gipfel,  in  dampfenden  Nebeln  und  in  schneidendem
Licht. Hier und im Mephisto-Walzer Nr. 1 hat Stanev seinen Ruf
als  außerordentlich  tief  schürfender  Liszt-Interpret



erfolgreich  verteidigt.

Als Japan den Westen betörte
–  eine  schwelgerische  Schau
im Museum Folkwang
geschrieben von Bernd Berke | 30. September 2014
Es ist mal wieder eine dieser Prunk- und Prachtausstellungen
des  Essener  Folkwang-Museums.  Seit  das  Haus  Projekt-
Partnerschaften  mit  dem  potenten  Sponsor  e.on  (vormals
Ruhrgas)  pflegt,  gibt  es  solche  Schauen  mit  schöner
Regelmäßigkeit. Praktisch immer sind die üblichen Heroen der
Klassischen Moderne mit dabei, deren namentliche Signalwirkung
weithin ausstrahlende Events garantiert. Diesmal lautet der
Titel: „Monet, Gauguin, van Gogh… Inspiration Japan“.

Kitagawa  Utamaro:
„Die  Kurtisane
Kisegawa  aus  dem
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Matsubaya“.
Mehrfarbiger
Holzschnitt,  (©
Staatliche Museen zu
Berlin,  Museum  für
Asiatische Kunst)

Es  geht  um  Japonismen,  also  japanische  Einflüsse  in  der
französischen  Kunst,  die  damals  mit  der  globalen
Kunsthauptstadt Paris den Ton angab. Der Betrachtungszeitraum
reicht im Wesentlichen von 1860 bis 1910. Das Thema wird mit
400 Werken (davon 65 Gemälde) in zwölf Kapiteln entfaltet,
denen zwölf Räume entsprechen. So weit das dürre Zahlenwerk.

Doch so nüchtern bleibt es wahrlich nicht. Irgendwann erreicht
man  den  Gipfel  des  Schönheitsempfindens:  Grandioser,
schwelgerischer Höhepunkt ist jener Raum mit den prächtig in
Szene  gesetzten  Seerosenbildern  von  Claude  Monet,  dessen
Garten in Giverny (Normandie) nach japanischen Vorbildern und
mit  japanischen  Pflanzen  angelegt  worden  war.  Kein  Wunder
also, dass auch die künstlerische Gestaltung japanisierende
Züge trägt, nicht zuletzt die serielle Arbeitsweise rührt von
daher.

Claude  Monat  „Der
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Seerosenteich“ (Öl auf
Leinwand,  1899).  The
Metropolitan Museum of
Art,  H.  O.  Havemeyer
Collection, Bequest of
Mtrs. H. O. Havemeyer,
1929 (© Foto: bpk; The
Metropolitan Museum of
Art)

Japonismen waren damals ein Hauptstrang der Kunstentwicklung.
Alle  Fluchtlinien  des  Rundgangs  laufen  gleichsam  auf  die
Apotheose  in  Monets  Garten  zu.  Ringsum  wird  anhand  von
allerlei  japanischen  und  französischen  Kunstwerken  erwogen,
wie die Einflüsse verlaufen sein könnten. Da begegnet man
einigen  Bildern  wie  etwa  Vincent  van  Goghs  „Sämann“  oder
Gauguins „Frauen aus Arles“, die in Kunstlexika ihren festen
Platz haben und auch Besucher aus der Ferne anlocken werden.

Es begann wohl mit der Öffnung und Modernisierung Japans sowie
der nachfolgenden Japan-Mode, die ganz Westeuropa erfasste.
Schon  bald  tauchten  in  französischen  Gemälden  japanische
Kunstgegenstände auf – als betörende Zeichen eines luxuriösen
zeitgenössischen Lebensstils, der sich alsbald nicht nur in
den Alltag der „besseren Kreise“, sondern auch in die Kunst
des Westens einfügte.

Paul  Gauguin:  „Frauen  aus
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Arles“ (Öl auf Jute, 1888).
Mr.  and  Mrs.  Lewis  Larnes
Coburn  Memorial  Collection,
1934.39,  The  Art  Institute
of Chicago (© Foto: The Art
Institute of Chicago)

Die charakteristischen japanischen Rollbilder, Holzschnitte,
Masken,  Fächer  und  Gebrauchsgegenstände  (Teebehälter,
Lackdosen usw.) zeichnen sich durch eine ganz eigentümliche
Ästhetik aus, die durch Fremdheit fasziniert haben muss. Mal
galt sie als rein und unverdorben oder auch roh, mal als
raffiniert und sublim. Ihre zunächst irritierenden Weltbilder
weichen  jedenfalls  deutlich  von  der  europäischen
Zentralperspektive ab. Ein und dasselbe Kunstwerk kann viele
Blickpunkte nebeneinander haben. Solche Bilder sind nicht auf
dreidimensionale  Wirkung  aus,  sondern  bleiben  flächenhaft,
wobei  auch  leere  Flächen  bedeutsam  sind.  Formen  entstehen
vielfach durch dekorative Arabesken und Ornamente.

Katsushika  Hokusai:  „Die
große  Welle  vor  der  Küste
bei  Kanagawa“  (Mehrfarbiger
Holzschnitt,  um  1831).
Privatsammlung.  (©  Foto:
Museum  Folkwang)

Hinzu  kommen  radikale  Bildausschnitte,  steile  Draufsichten,
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extreme Bildformate, hohe Horizontlinien, kräftige Umrisse und
eine  besondere  („unnatürliche“)  Farbgebung.  Das  alles  ist
damals sicherlich den Tendenzen entgegen gekommen, die sich in
der Moderne ohnehin abzeichneten und auf den Abschied von
realistischer Abbildhaftigkeit hinausliefen. Die Impulse aus
Japan dürfte den Prozess beschleunigt und intensiviert haben.
Übrigens haben offenbar just jene Künstler die Anregungen am
feinsinnigsten  aufgegriffen,  die  niemals  in  Japan  gewesen
sind. Die wenigen Beispiele von Reisebildern aus Japan wirken
demgegenüber geradezu uninspiriert. Es ging eben um Phantasie,
nicht um Sightseeing.

Die Kuratorin Sandra Gianfreda hat sich vielfach auf Bestände
des Folkwang-Museums stützen können. Schon Karl Ernst Osthaus,
Begründer der anfänglich in Hagen beheimateten Sammlung, hatte
erlesene Kunst mit japanischem Einschlag gekauft. Auch die von
japanischen Künstlern (darunter z. B. die populären Meister
Hokusai und Hiroshige) stammenden Exponate hat man jetzt nicht
etwa  aus  japanischen  Museen  geliehen,  sondern  es  sind
überwiegend Stücke, die sich im Besitz französischer Künstler
befanden.  Das  ist  ja  auch  schon  eine  wichtige  Frage:  Wer
konnte welche japanischen Arbeiten kennen? Wenn man weiß, wer
was gesammelt oder sonstwie rezipiert hat, lassen sich auch
die Einflüsse besser dingfest machen.
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Edgar  Degas:
„Orchestermusiker“
(Öl  auf  Leinwand,
1872  –  überarbeitet
1874-76).  Städtische
Galerie,  Städel
Museum,
Frankfurt/Main  (©
Foto:  U.  Edlemann  /
Städel  Museum  /
Artothek)

Ansonsten besteht Frau Gianfreda darauf, dass es hier nicht
etwa  um  einen  kolonialistischen  Blick  der  Europäer  gehe
(„Japan war nie eine Kolonie“), sondern um (wertneutrale?)
transkulturelle  Vermittlungen.  Überhaupt  handle  die
Ausstellung „nicht von Politik, sondern nur von Ästhetik“. Ob
man da auf eine Dimension verzichtet, die so manches noch ganz
anders erhellen könnte?

Eine  etwas  schmale  These  der  Schau  lautet,  dass  sich
französische Künstler nach und nach Motive und Duktus der
japanischen Kunst anverwandelt hätten, bis dies sozusagen in
Fleisch und Blut übergegangen war. Hier beginnt freilich auch
schon  eine  Schwierigkeit.  Japanische  Anregungen  wurden,  so
scheint  es,  zuweilen  dermaßen  verinnerlicht  und
eigenschöpferisch  fortgeführt,  dass  man  sie  kaum  noch  als
solche ausmachen kann. Da droht das Thema der Ausstellung
beinahe  zu  verschwimmen.  Folglich  verzichtet  man  auch  auf
direkte Gegenüberstellungen, sondern lässt das Thema teils im
Ungefähren durch die Raumfolgen wabern.



Paul  Cézanne:  „Montagne
Sainte-Victoire“  (um  1890).
Musée  d’Orsay,  Paris  (©
Foto:  bpk  /  RMN  –  Grand
Palais / Hervé Lewandowski)

Ob und inwiefern sich etwa die luftig-duftigen Balletteusen
eines Edgar Degas noch der japanischen Inspiration verdanken,
ist wohl nicht ganz leicht zu belegen. Auch leuchtet nicht
ohne weiteres ein, dass die Wellenbilder von Gustave Courbet
auf Hokusais „Große Welle“ zurückgeführt werden können. Nun
gut. In solcher Mehrdeutigkeit mag denn auch ein flirrendes
Element der Spannung liegen.

Allerdings gibt es auch etliche entschiedene, sehr frappante
Japonismen, seien es eine „Japonaiserie“ von van Gogh, ein
zartes Blumenbild von Odilon Redon, Cézannes Ansichten der
„Montagne  Sainte-Victoire“,  hinreißende  Plakate  von  Pierre
Bonnard und Toulouse-Lautrec oder die Holzschnitte von Félix
Vallotton.

Einen  erotischen  Nachklang  hat  die  Ausstellung  auch  noch.
Reihenweise  hat  Pablo  Picasso  1968  Erotika  im  quasi-
japanischen Stil hervorgebracht. Da geht es freizügig „zur
Sache“. Passende Kapitelüberschrift: „Die Kunst ist niemals
keusch“.

„Monet, Gauguin, van Gogh… Inspiration Japan“. 27. September
2014 bis 18. Januar 2015. Geöffnet Di-Do 10-20, Fr 10-22,
Sa/So 10-18 Uhr. Eintritt 13 Euro (ermäßigt 8 Euro). Führungen
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Tel.:  0201/201  8845  444.  Katalog  39  Euro.  Internet:
www.inspiration-japan.de

Was ein ambitionierter Setzer
und  Drucker  mit  Texten  von
Max Goldt anstellt
geschrieben von Bernd Berke | 30. September 2014
Wie auf jedes neue Buch von Max Goldt, so habe ich mich auch
auf dieses gefreut. Doch ach, die Vorfreude wurde hernach ein
wenig geschmälert.

Die herrlich schrägen Texte des Meisters sind in die Hände
eines leidenschaftlich traditionsversessenen Setzers, Druckers
und Typographen gefallen. Mit Goldts Einverständnis, ja gewiss
doch.

Bisher  hat  sich  der  Drucker  Martin  Z.  Schröder  in  seiner
Berliner Werkstatt seit 1998 nur für Kleinverlage über Goldts
Kolumnen  hergemacht  –  und  dabei  recht  achtbare  Auflagen
erzielt. Jetzt sehen wir die dabei entstandenen Seiten als
Edition bei Rowohlt Berlin im Faksimile, also gleichsam aus
zweiter  Hand.  Der  Band  heißt  „Chefinnen  in  bodenlangen
Jeansröcken“. Ein typischer Goldt-Titel im Geiste des höheren
Nonsens, der freilich immer wieder unversehens ins erhaben
Sinnhafte beidreht.
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Natürlich  ist  es  aller  Ehren  wert,  wenn
einer  die  herkömmlichen  Druck-  und
Satztechniken mitsamt den alten Apparaturen
und Maschinen liebevoll pflegt, wenn er im
Dienste der Bibliophilie weder Kosten noch
Mühen scheut und hergebrachte Fertigkeiten
vor dem Untergang bewahrt. Bücher, die in
diesem Sinne entstehen, sind nicht zuletzt
Sammlerstücke.

Auch mag es ja sein, dass eine sorgsam ausgewählte Typographie
der Textinterpretation nutzt, ja gleichsam selbst schon eine
Interpretation  darstellt.  Zumal  die  historischen  Stilzitate
prägen  auch  den  Inhalt.  Es  sind  eben  grundverschiedene
Anmutungen, wenn ein und derselbe Text in einer alten Schrift
der  Aufklärung,  in  Fraktur  oder  etwa  in  einem  Duktus  der
1950er Jahre aufscheint. Was eigentlich gar nicht mehr zu
beweisen war.

Doch leider tritt hier der typographische und gestalterische
Zugriff häufig dermaßen in den Vordergrund, dass er sich die
Texte  schier  untertan  macht.  Wunderbar  zauselig-abstruse
Stellen werden optisch so zugerichtet, dass auf einen Schelmen
anderthalbe gesetzt werden. Hie und da steigert das nicht
gerade die Subtilität, sondern mindert sie sogar. Es ist, als
wollte der Drucker Schröder stets unserer Phantasie aufhelfen
und uns auf den Kerngehalt der Textpassagen bringen oder gar
stoßen.  Man  merkt  die  Absicht  und  man  ist  (zuweilen)
verstimmt.

Im Hochgefühl seines Handwerkerstolzes führt Schröder dabei
vor, was mit drucktechnischen Mitteln so alles möglich ist,
sein Arsenal ist ziemlich gut gefüllt. „Ja, das alles, auf
Ehr’, das kann ich und noch mehr“: Es ist mitunter ein wahrer
Lettern-Fetischismus, der sich da ergeht.
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Da  stehen  Schriften  kopf  oder  erstrecken  sich  in  alle
Richtungen, da kann das Satzbild jederlei Form annehmen und
sich auch schon mal als Spirale ringeln. Die Zeilen können
sich  verengen,  weiten,  springen  oder  sonstwie  ins  Tanzen
geraten.

Kurzum: Jede Seite sieht hier anders aus als die vorherige. Im
Einzelnen  ist  das  ja  hübsch  anzusehen  und  nötigt  auch
gehörigen Respekt ab. Doch die geradezu zwanghafte Vielfalt
lenkt auf Dauer von den Inhalten eher ab.

Möglich, dass dies alles ein ästhetisches Fest für Typo-Freaks
ist. Doch Max Goldts inspirierte und inspirierende Texte, von
denen hier bewusst nicht die nähere Rede ist, wirken in diesem
sicherlich immens arbeitsreichen Verfahren vielfach nur noch
wie  bloßes  Demonstrationsmaterial,  wie  bruchstückhafte
Versuchsobjekte. Ich erlaube mir, das schade zu finden.

Max Goldt und Martin Z. Schröder: „Chefinnen in bodenlangen
Jeansröcken“. Faksimile vierer typografischer Sammlerstücke.
Inszeniert von Martin Z. Schröder. Rowohlt Berlin Verlag. 144
Seiten, ohne Paginierung. 25 Euro.

Warum  das  Zigeunerleben  gar
nicht  lustig  ist  –  eine
moralische „Odyssee“ in Essen
geschrieben von Rolf Pfeiffer | 30. September 2014
Vorn  auf  der  Bühne  sitzt  eine  Gruppe  übermütiger,  weiß
gekleideter Männer und Frauen um den Tisch herum, isst, trinkt
und schwadroniert – stets im Chor – über ihre Reise, die
andauert, weil sie sich ziemlich verpeilt haben. Die Gruppe
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ist in ihrer Gesamtheit offenbar Odysseus, nämlicher Held der
Odyssee, der auf seiner zehn Jahre währenden Rückreise von
Troja  nach  Ithaka  einer  Menge  verstörender  Wesen  und
Gesellschaften  begegnete.

Von  links:  Axel
Holst,  Ines  Krug,
Jan  Jaroszek,
Thomas  Meczele,
Stephanie
Schönfeld,  David
Simon  (Foto:
Theater Essen/Thilo
Beu)

Weiter hinten auf der Bühne finden im Verlauf des Stücks die
Begegnungen mit den Fremden statt. Hier kommen die Zigeuner
ins Spiel, die der Titel ankündigte. „Die Odyssee oder: Lustig
ist das Zigeunerleben“ heißt die Produktion, die jetzt im
Essener Grillo-Theater ihre Uraufführung erlebte und für die
Regisseur Volker Lösch („nach Homer mit Texten von Roma, Sinti
und Gadsche“) auch die Textfassung erstellte.

Man  sieht:  Dem  Projekt  liegt  ein  konzeptioneller  Gedanke
zugrunde, nämlich der, dass Homers Begegnungen mit dem Fremden
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in  unseren  Begegnungen  mit  den  „Zigeunern“  eine  Analogie
haben.  Lustig  ist  das  Zigeunerleben  bei  den  Lotophagen,
gefährlich  aber  sind  diese  Leute,  wenn  sie  als
menschenfressende  Zyklopen  daherkommen.  Und  ihr  skandalöser
Umgang mit Frauen – aber auch das skandalöse Verhalten der
Frauen selbst – findet Entsprechungen in den Episoden mit
Circe, Calypso oder den Sirenen.

Die exotischen Völker und Figuren spielt eine sechsköpfige
Roma-und-Sinti-Gruppe, die ihre Rollen in jeder Episode jedoch
zügig verlässt, um mit trotziger Attitüde vorzutragen, wo und
wie sie benachteiligt werden – in der Schule, bei der Arbeit,
bei der Wohnungssuche und so fort. Insbesondere die Behandlung
der  Sinti  und  Roma  in  südosteuroäischen  Ländern  wird
gegeißelt, und die just am Tag der Uraufführung beschlossene
Änderung des Asylrechts, die Serbien, Mazedonien und Bosnien-
Herzegowina per Gesetz zu „sicheren Herkunftsstaaten“ macht,
wird als Ungeheuerlichkeit geschmäht.

Die politischen Mißstände sollen nicht bestritten werden, doch
das macht die Inszenierung nicht besser. Leider gilt wie oft
auch hier, daß gut gemeint nicht immer gut gemacht ist. Die
Verknüpfung von Odyssee und Roma-und-Sinti-Problematik wirkt
weit hergeholt, Aha-Erlebnisse bleiben aus; der Duktus der
Aufführung ist trotz der munteren weißen Partytruppe hölzern,
der ermüdende Textvortrag ausschließlich im Chor hat daran
erheblichen Anteil. Zudem monologisieren die jungen Roma und
Sinti fast ausnahmslos von der Rampe in das Publikum hinein.
Auch wenn sich „Schwarz“ und „Weiß“ auf der Bühne manchmal
ziemlich nahe kommen, Rollen und Kostüme zum immer besseren
Verständnis in einer Szene gar getauscht sind, finden Dialoge
praktisch nicht statt.



Von  links:  Faton  Mistele,
David  Simon,  Axel  Holst,
Sandra  Selimović,  Slaviša
Marković,  Melanie  Joschla
Weiß,  Thomas  Meczele,  Ines
Krug,  Nebojša  Marković,
Stephanie  Schönfeld  (Foto:
Thilo Beu/Schauspiel Essen)

Die  zornige  Selbststilisierung  der  jungen  Roma-und-Sinti-
Darsteller als Opfer von Ausgrenzung, Ausbeutung, Rassismus
und  so  weiter  in  Vergangenheit  und  Gegenwart  wirkt
selbstgefällig und wenig produktiv. Dem Regisseur sollte zu
denken geben, dass die Jugend mit ihrem manchmal recht feinen
Gespür für Richtig und Falsch das Wort „Opfer“ vor Jahren
schon zu einem Schimpfwort gemacht hat, wahrscheinlich nicht
zuletzt  wegen  seines  inflationären  Gebrauchs.  Eine
stanzenhafte Aufteilung der Gesellschaft in Opfer und Täter,
wie Lösch sie unterschwellig vornimmt, ist auch aus diesem
Grund  geradezu  kontraproduktiv.  Überdies  bestätigte  sie
übelwollenden  Teilen  des  Publikums  (falls  vorhanden)  auf
perfide Weise, dass Zigeuner eben anders sind.

In  späteren  Szenen  erzählen  die  sechs  Sinti-und-Roma-
Schauspieler von sich persönlich, ihrer Selbstwahrnehmung und
ihrem Selbstverständnis in einer Welt der „Weißen“ (Nicht-
Sinti-und-Roma),  von  ihren  Berufswünschen  (Filmemacher,
Musiker,  Schauspieler…),  vom  Stress  untereinander  und  in
archaischen Familienstrukturen. Unübersehbar besteht hier die
inszenatorische  Absicht,  Vorstellungen  von  grundlegender
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Andersartigkeit  ad  absurdum  zu  führen.  Nur  war  die
Andersartigkeit bis dahin lediglich eine Behauptung, der man
folge konnte oder auch nicht. Und mit der Odyssee hat das
alles  gar  nichts  zu  tun,  eher  mit  dem  brachialen
Welterklärungsdrang  dieser  Inszenierung.

Von  links:  David  Simon,
Thomas Meczele, Axel Holst,
Ines  Krug,  Jan  Jaroszek,
Stephanie  Schönfeld  (Foto:
Thilo Beu/Schauspiel Essen)

Ein Lob verdient die Ausstattung von Carola Reuther (Bühne,
Kostüme,  Projektionen),  die  ein  halb  offenes,  auf  einer
Drehbühne installiertes weißes Haus in hübscher dialektischer
Manier  zur  Spielstätte  der  Fremden  wie  auch  zur
Projektionsfläche  spießbürgerlicher  Sehnsüchte  wie  auch
Überfremdungsängste macht. Erst ganz am Schluss werden hier
statt bunter Hintergrundbeleuchtungen richtige Farben auf die
Wand geworfen. Wenn Odysseus und seine Mannen sich anschicken,
Penelope von ihren „Freiern“ zu befreien und ein gnadenloses
Blutbad  anrichten,  zerplatzen  blutrote  Farbbeutel  auf  der
weißen Wand. Eine feinsinnige Klimax, immerhin.

Die nächsten Termine: 26. Sept., 10. und 19. Okt.

Telefon: 02 01 / 81 22-200
Info-Hotline: 02 01 / 81 22-600
E-Mail: tickets@theater-essen.de
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Infos: http://www.schauspiel-essen.de/stuecke/die-odyssee.htm

„Zeitgenössische
Programmierung“:  Rückblick
auf  die  Triennale-Ära  von
Heiner Goebbels
geschrieben von Rolf Pfeiffer | 30. September 2014

Die Triennale geht zu Ende,
in  die  Bochumer
Jahrhunderthalle  kehrt  Ruhe
ein Bis 2015 Johan Siemons
kommt  (Foto:
Ruhrtriennale/Jahrhunderthal
le Bochum)

Es ist – das Ende. Der Platz vor der Jahrhunderthalle wirkt
verlassen, hinten bei den Kühlbecken werden letzte Kulissen
von „Neither“ in Container verladen. Man kann das Rund des
Dampflokkessels erkennen, das in Wirklichkeit eben doch bloß
schwarz angestrichenes Sperrholz war. Die Ruhrtriennale 2014
geht zu Ende.
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Am Sonntag (28. September) ist in Bochum Schluß mit dem Royal
Concertgebouw Orkest. Auch endet, was noch wichtiger ist, die
Drei-Jahre-Intendanz von Heiner Goebbels. Er wird sich wieder
seiner  Professur  für  angewandte  Theaterwissenschaften  in
Gießen  widmen  und  komponieren.  Johan  Siemons  ist,  wie
berichtet,  sein  Nachfolger.  Und  deshalb  war  die  Abschluß-
Pressekonferenz am Mittwoch nicht nur eine Spielzeit-Bilanz,
sondern eine der Ära Goebbels, die von 2012 bis 2014 währte.

Drei Jahre Heiner Goebbels. Als sein Vorgänger Willy Decker
das Zepter übergab, viele werden sich noch erinnern, fragte
man Goebbels natürlich nach einem Konzept. Decker hatte da ja
wuchtig  vorgelegt  und  in  seinen  drei  Jahren  drei
Weltreligionen zu den Zentralthemen gemacht, Judentum, Islam
und Buddhismus. Goebbels jedoch schien kein Thema zu haben und
wurde am konkretesten stets mit dem, was er nicht vorhatte:
Keine religiös-philosophisch grundierten Rekonstruktionen des
Welt- und Kunstgeschehens, keine systematischen Begrenzungen
der  Kunstformen,  keine  Imperative.  Stattdessen:  Kunst  am
äußersten Rand, Kunst, von der nicht alle glaubten, daß sie
noch  rezipierbar  sei.  Das  gar  nicht  so  erwartungsfrohe
Publikum  drückte  sich  bisweilen  auch  bösartiger  aus:
Minderheitenprogramm, esoterischer Firlefanz, viel heiße Luft
in sündhaft teuren Produktionen.

Die  Intendanz  von  Heiner
Goebbels ist zu Ende (Foto:
Ruhrtriennale)
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Heute muß man sagen: Goebbels hat tolle Programme gemacht.
Unvergeßlich  bleibt  in  seinem  ersten  Jahr  John  Cages
„Europera“, ein Theaterguckkasten mit Schiebekulissen, wie man
ihn sich in früheren Zeiten vor die Augen hielt, um die Tiefe
eines Raumes im Modell zu erfahren, eine frühe 3D-Animation.
In  Bochum  hatte  der  Guckkasten  Hallendimension  bekommen,
hunderte  Helfer  schoben  und  zogen  die  scherenschnitthaften
Elemente  auf  den  verschiedenen  Tiefenebenen  ins  Bild  und
wieder hinaus, und dem Publikum gab man noch die Botschaft mit
auf  den  Weg,  daß  dies  keineswegs  eine  Opernadaption
darstellte.  Es  sei  sinnlos,  eine  bekannte  Handlung
wiedererkennen  zu  wollen,  hier  erfahre  das  europäische
Opernwesen zu den sparsamen Klängen von John Cage in Gänze
seine Zerlegung.

Provokation? Ja, auch. Doch der Abend war grandios. Es war
grandios, eine radikale Idee so hemmungslos materialisiert auf
der Bühne zu sehen.

Keine  Bange,  jetzt  werden  nicht  alle  Produktionen
durchgehechelt, die der Erwähnung würdig wären. Erinnert sei
auf jeden Fall aber doch an die hoch emotionale, tief zu
Herzen gehende Einrichtung von Helmut Lachenmanns „Das Mädchen
mit den Schwefelhölzern“ im Jahr darauf. Robert Wilson führte
Regie und spielte selbst mit. Partnerin und „Mädchen“ war
Angela  Winkler,  das  ganze  fand  vor  eigens  gezimmerten
Zuschauerrängen  statt,  die  eine  Art  vierseitigen  Trichter
bildeten und an deren oberem Rand sich rundherum die Musiker
positioniert hatten. Dolby surround war nichts dagegen. Aber
war das alles nötig für dieses kleine Zweipersonenstück?

Und  was  für  ein  wunderbarer  Wahnsinn  war  Harry  Partchs
Glasschlaginstrumentenladen,  in  dem  uns  sein  (tschuldigung)
Kitschstück „Delusion of the Fury“ mit ziemlich voraussehbarem
Soundtrack  vorgespielt  wurde!  Zweimal  teuer,  zweimal  ganz
großes Theater.

Kommen  wir  zum  Jahr  2014.  Die  beste  Inszenierung  der



Jahrhunderthalle, also des Gebäudes selbst, war bisher wohl
2006, in der Ära Flimm, Bernd Alois Zimmermanns „Soldaten“ in
der Regie von David Pountney. Hier war die Bühne (je nach
Blickwinkel) wenige Meter tief und einige hundert Meter lang
oder umgekehrt, und das Publikum fuhr auf schienengebundenen
Zuschauerrängen an dieser Bühne hin und her, immer dorthin, wo
gerade etwas los war. Hier wurde das Stilmittel Kamerafahrt
für  die  Bühne  auf  atemberaubende  Art  zur  „Publikumsfahrt“
adaptiert. Und man „er-fuhr“ die riesige Halle.

Furchterregend,
jetzt im Container:
die Lokomotive aus
„Neither“.  (Foto:
Ruhrtriennale)

Wie gesagt: Überzeugender hat bisher keine Inszenierung die
Riesendimensionen der Jahrhunderthalle zelebriert als nämliche
„Solaten“.  In  dieser  Triennale-Spielzeit  jedoch  ist  ihnen
Konkurrenz  erwachsen.  „Neither“  mit  der  Musik  von  Morton
Feldman und dem extrem sparsamen Text von Samuel Beckett kann
mit  Fug  für  sich  beanspruchen,  es  mindestens  ebenso  gut
gemacht zu haben. Hier durchleuchten starke Scheinwerfer an
einem Autokran das glasdurchwirkte nächtlich-schwarze Dach der
Jahrhunderthalle  und  machen  so  deren  schiere  Größe  ebenso
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sichtbar  wie  ihre  Architektur,  die  zwischen  industrieller
Zweckmäßigkeit und schönem Gleichmaß Charakter zeigt. Da sich
die  Außenstrahler  am  Autokran  mitunter  auch  heftig  –
choreographisch – bewegen, haben sie einen großen Anteil am
Spielgeschehen.  Überhaupt  muß  man  „Neither“  eine  der
bedeutendsten Produktionen dieses Jahres nennen, allein schon
wegen  des  (wiederum)  erheblichen  materiellen  Aufwands
inklusive  fahrender  Dampflok  und  fahrbarer  Tribüne.

Nicht weniger grandios war der opulente Opener „De Materie“ in
der Rege des Intendanten, alles vom Feinsten, aus dem Vollen
geschöpft, teuer und schön. Als Komponist schließlich brachte
Goebbels  sich  noch  mit  den  1994  uraufgeführten  „Surrogate
Cities“ in Erinnerung, in Duisburg naheliegenderweise mit der
„Ruhr“-Version.  Steven  Sloane  dirigierte  die  Bochumer
Symphoniker, die Sängerin Jocelyn B. Smith und vor allem der
„virtuose  Vokalist“  David  Moss  bleiben  in  dankbarer
Erinnerung. (Weniger die wuselige Chreographie von Mathilde
Monnier, die mit der Aufbietung von 140 Freiwilligen aus der
Region zwar unbedingt eine Fleißleistung ist, aber zu keinem
Zeitpunkt mit der Musik kraftschlüssig zusammenwuchs.)

Endlos könnte man aufzählen, doch was nützte es? Unbestreitbar
waren die Stücke, deren Auswahl Heiner Goebbels sehr nüchtern
„Zeitgenössische  Programmierung“  nennt,  die  wichtigsten
Produktionen  seiner  Intendanz.  Sie  erbrachten  einen
unerwarteten  Strauß  von  Kunsterlebnissen,  unvergeßlich  in
seiner  Einmaligkeit.  Und  in  einer  solchen  Qualität
wahrscheinlich  nicht  wiederholbar.  Glücklich,  wer
dabeigewesen.

Nachklapp

Bei  Bilanzpressekonferenzen  wird  in  der  Regel  eine
Erfolgsbilanz gezogen. Festivals und Spielzeiten sind immer
erfolgreich, wenn nicht größte Katastrophen dies verhinderten.
So war auch diesmal nur Gutes zu vernehmen, beginnend bei über
90-prozentiger Auslastung der Plätze und sich fortsetzend bei



formidablem Echo der Medien und der Fachwelt.

Deutlich wird aber auch wieder, daß Triennale-Kunst teuer ist.
14 Millionen betrug der Jahresetat, Goebbels konnte in seinen
drei Jahren mithin 42 Millionen ausgeben. Das ist viel Geld,
vor allem auch mit Blick auf das allgegenwärtige deprimierende
Geknappse  bei  anderen  Kultureinrichtungen.  Aber  Kunst  muß
nicht billig sein, und der Versuch, gute Kunst abseits der
ausgetretenen Pfade zu machen, kann noch teurer werden.

Warum also eine Triennale? Weil wir es uns – als Gesellschaft
– wert sind, könnte man vielleicht sagen. Und erst im zweiten
Satz  auf  die  positiven  wirtschaftlichen  Wirkungen  eines
Festivals wie der Ruhrtriennale für die Region hinweisen, auf
internationale Strahlkraft und Imageverbesserung.

www.ruhrtriennale.de

 

Von Mäusen und Mördern: Ernst
Tollers  „Hinkemann“  am
Düsseldorfer Schauspielhaus
geschrieben von Eva Schmidt | 30. September 2014
Selten thematisiert ein Theaterabend mit solcher Wucht die
soziale Frage: Zugleich hochemotional und explizit politisch
zeigt Ernst Toller in „Hinkemann“, wie die kleinen Leute im
Krieg  verheizt  und  beschädigt  werden  und  was  diese
Versehrungen  ihren  Seelen  antun.  Die  Koproduktion  von
Düsseldorfer Schauspielhaus und dem Young Directors Project
der  Salzburger  Festspiele  kam  jetzt  am  Rhein  heraus  –  zu
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Beginn der Intendanz von Günther Beelitz, der für zwei Jahre
das  Haus  leitet  und  ihm  zu  neuem  Ansehen  und  besseren
Auslastungszahlen  verhelfen  will.

Auf  einer  Art  Karussellgerüst  (Bühne:  Sabine  Kohlstedt)
klettert Hinkemann (Jonas Anders) herum und schreit seine Wut
und seine Verzweiflung heraus. Im Krieg ist ihm sein bestes
Stück weggeschossen worden und jetzt ist er kein richtiger
Mann mehr. Seine Frau Grete (Katharina Schmidt) hält zwar
zunächst zu ihm, doch es gelüstet sie doch nach einem Kerl und
da  wird  sie  schwach  und  fällt  auf  Paul  Großhahn  (Daniel
Christensen) herein, der die Situation schamlos ausnutzt und
Eugen Hinkemann brutal verspottet.

Selten sieht man so deutlich, wie eng Not und Niedertracht
zusammenliegen wie bei diesem Toller-Stück. Dabei stehen der
wortgewaltige und expressive Text und die Schauspieler, die
ihn psychologisch genau verkörpern, im Vordergrund. Die Regie
von Milos Lolic hält sich zurück und ordnet sich beinahe dem
Werk unter; auch die Kostüme von Jelena Miletic erinnern an
die Zeit nach dem ersten Weltkrieg, in der das Drama spielt.

Programmheft  von
Hinkemann/Schauspielh
aus Düsseldorf
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Anhand von Hinkemanns Not, der auch beruflich schlecht wieder
auf die Füße kommt, wird von seinem Umfeld die Arbeiterfrage
diskutiert. Sind Sozialismus oder Kommunismus ein Ausweg? Wird
in einer besseren Welt der Arbeiter auch seelisch gesund sein
oder  zählt  nur  seine  Körperkraft?  Wie  kann  er  in  elenden
Verhältnissen  seinen  Stolz  bewahren?  Hinkemann  fällt  das
schwer: Für 80 Mark im Monat beißt er Ratten und Mäusen bei
lebendigen Leibe den Kopf ab und schämt sich dafür. Doch das
Volk will Blut sehen und johlt.

Man denkt an Woyzeck oder Lenz von Büchner, wenn Hinkemanns
unerfüllte Sehnsucht nach dem Guten im Menschen in den Wahn
abdriftet. Da kommen die Kollegen, da kommt seine Frau nicht
mehr mit, das ist ihnen zu weltabgewandt. Hinkemann isoliert
sich immer mehr, bis zuletzt die Katastrophe eintritt. Ein
starker Abend, der noch länger nachwirkt, obwohl er total aus
der  Zeit  gefallen  scheint  –  doch  genau  darin  liegt  seine
Kraft.

Karten und Termine:
www.duesseldorfer-schauspielhaus.de

Metropolensound:  Triennale
zeigt „Surrogate Cities“ als
Choreographie  für  das
Ruhrgebiet
geschrieben von Anke Demirsoy | 30. September 2014
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Grundschüler  aus  dem
Ruhrgebiet tanzen zur Musik
von  Heiner  Goebbels  (Foto:
Wonge
Bergmann/Ruhrtriennale)

Mal  begegnet  sie  uns  als  belebende  Metropole,  mal  als
verschlingender  Moloch.  Die  Stadt  moderner  Prägung  ist
Ballungsraum und Schmelztiegel, Brennpunkt und Sehnsuchtsort,
der Menschen gleichermaßen vereint wie vereinzelt. Ungezählte
Fotografen, Maler, Autoren und Dichter ließen sich von ihr
inspirieren.  Aber  lässt  sich  urbanes  Leben  auch  in  Töne
fassen?

Vor  nunmehr  zwanzig  Jahren  unternahm  der  Komponist  Heiner
Goebbels einen Versuch. Die Alte Oper Frankfurt hatte ihn
beauftragt, ein Stück zur Feier des 700-jährigen Bestehens der
Mainmetropole zu schreiben. So entstand sein Orchesterzyklus
„Surrogate Cities“, der seit seiner Uraufführung am 31. August
1994 internationale Erfolge feiern konnte. Die Ruhrtriennale
zeigt das Werk jetzt in einer erfrischend neuen Version der
französischen Choreographin Mathilde Monnier.

Die  Besetzung  wird  kundigen  Konzertbesuchern  bekannt
vorkommen: Führten die Bochumer Symphoniker unter dem Dirigat
von Steven Sloane das Werk doch bereits 1999 in der Bochumer
Jahrhunderthalle auf. Damals wie heute waren der Stimmkünstler
David Moss und die New Yorker Soul- und Jazz-Sängerin Jocelyn
B.  Smith  als  Solisten  zu  erleben.  Deshalb  von  einem
choreographierten Wiederaufguss zu sprechen, wäre gleichwohl
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falsch, ja nachgerade unfair.

Mathilde Monnier ist es mit bemerkenswert geschickter Hand
gelungen, 130 höchst unterschiedliche Amateure aus der Ruhr-
Region  in  die  Produktion  einzubinden.  Grundschulkinder,
Kampfsportler, jugendliche Hip-Hopper und ältere Menschen aus
einer Gesellschaftstanzgruppe bewegen sich um ein Rund, in dem
das  elektronisch  verstärkte  Orchester  musiziert.  Von
Lautsprechern und Bildschirmen umgeben, wirken die Musiker im
monumentalen, rund 160 Meter langen Raum der Kraftzentrale als
kraft- und taktgebender Nucleus. Das Publikum darf auf zwei
Tribünen Platz nehmen, die an den schmalen Seiten der Halle
aufgebaut sind.

Monniers einfühlsame Kunst besteht darin, Massenbewegung und
Gruppendynamik  zu  inszenieren,  ohne  den  Einzelnen  in  ein
uniformes Glied zu zwingen. Individuelle Stärken und Schwächen
werden  sichtbar:  Aber  Monnier  stellt  niemanden  zur  Schau.
Unperfektes,  das  anfangs  „nur“  charmant  erscheinen  mag,
entwickelt  sie  zu  immer  größerer  Stärke,  ja  zur  conditio
humana. Nie verliert die Französin dabei die Verbindung zu
Goebbels kraftvoller Musik, die sich mit Einflüssen aller Art
vollgesogen  hat,  ohne  darüber  ihre  Eigenständigkeit  zu
verlieren. Im Dialog mit einem elektronischen Sampler entsteht
ein Sound, der weniger als Surrogat denn als globale Essenz
der Stadt verstanden werden kann.

Heiner  Goebbels  beschließt
in  diesen  Tagen  seine
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dreijährige Intendanz (Foto:
Wonge
Bergmann/Ruhrtriennale)

Mit  unerbittlicher  Präzision  betreiben  die  Bochumer
Symphoniker  unter  Steven  Sloane  eine  musikalische
Kernschmelze. Wie unter Druck verflüssigt, fließt Neues und
Bekanntes ineinander. Soul, Jazz und Funk mischen sich mit
klassischer Moderne. Wild vorwärts treibende Rhythmik mündet
in das poetische Fragment einer Scarlatti-Sonate. Was wie eine
bloße Collage oder eine krude Mixtur klingen könnte, schmiedet
Heiner Goebbels zu einem neuartigen Sound, der keine Grenzen
mehr kennt. Texte von Paul Auster und Hugo Hamilton sowie drei
Horatier-Songs  von  Heiner  Müller  erzählen  von  Kampf  und
Freiheit, von Einsamkeit und Lebenshunger. Stimmakrobat David
Moss und die durchschlagskräftige Soul-Röhre von Jocelyn B.
Smith erfüllen diese Fragmente mit Leben.

Die  New  Yorker  Soul-  und
Jazz-Sängerin  Jocelyn  B.
Smith singt „Drei Horatier-
Songs“  nach  Texten  von
Heiner  Müller  (Foto:  Wonge
Bergmann/Ruhrtriennale)

Goebbels Musik erhält durch die Choreographie von Mathilde
Monnier  eine  hervorragende  Unterstützung.  Zwar  leistet  sie
weit mehr als eine bloße Visualisierung der Musik, folgt ihrem
Duktus aber doch mit einer Hingabe, die das Verständnis der
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Partitur  und  ihrer  Strukturen  erleichtert.  Die  Vorstellung
endet unter Stürmen der Begeisterung. Sogar ein Hauch von
Volksfest-Stimmung kommt auf, wenn Jung und Alt schließlich
heimwärts streben. Mit „Surrogate Cities Ruhr“ verleiht Heiner
Goebbels  seiner  dreijährigen  Triennale-Intendanz  einen
bemerkenswert  vitalen,  unbedingt  sehens-  und  hörenswerten
Schlusspunkt.

Weitere  Aufführungstermine:  26.  und  27.  September
2014.  Informationen:
http://www.ruhrtriennale.de/de/programm/produktionen/heiner-go
ebbels-mathilde-monnier-surrogate-cities-ruhr/

(Der Text ist zuerst im Westfälischen Anzeiger erschienen.)

Die Leiden des Unternehmers:
Peter Handke in Bochum
geschrieben von Katrin Pinetzki | 30. September 2014

Foto: Pinetzki
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„Egal  was  du  machst  –  mach  das  einzig  Wahre“,  spricht
Unternehmer  Hermann  Quitt  resigniert  und  bleibt  einfach
sitzen, während die Drehbühne ihn weiter und wegdreht. Mit
diesem  Werbespruch  einer  Brauerei  endet  in  Bochum  Peter
Handkes „Die Unvernünftigen sterben aus“.

Wäre es nach Handke gegangen, hätte Protagonist Quitt den
Abend nicht überlebt – im Original schlägt Quitt seinen Kopf
so lange gegen einen Fels, bis er reglos liegen bleibt. Das
Überleben aber, soviel wird klar, ist für den erfolgreichen,
aber an sich selbst scheiternden Unternehmer nicht unbedingt
die gnädigere Variante.

Vor zwölf Jahren stand Handkes Stück über den unglücklichen
Kapitalisten Quitt zum letzten Mal auf dem Bochumer Spielplan,
damals  in  einer  Inszenierung  des  Publikumsschrecks  Jürgen
Kruse. Der junge Regisseur Alexander Riemenschneider (Jahrgang
1981), der die Premiere in den Kammerspielen verantwortete,
verstörte mit seiner Inszenierung wohl niemanden mehr.

Unternehmer Quitt (Matthias Redlhammer) steht bei ihm am Rande
des  Burnouts.  Er  verabredet  mit  seinen  Mitbewerbern  ein
Kartell, hält sich jedoch an keine Absprache und ruiniert
seine Geschäftspartner. Antrieb ist jedoch weder Gier noch
Bosheit: Quitt scheint sich mit seinem Handeln selbst strafen
zu  wollen.  Voller  Ekel  liefert  er  sich  den  Regeln  des
Kapitalismus  bis  zum  bitteren  Ende  aus.  Handelt  er  nun
vernünftig oder unvernünftig, indem er sich der Logik des
ökonomischen Systems konsequent unterwirft? Klar ist nur: Auf
die Vernunft berufen sie sich alle in diesem Stück.

„Die  Unvernünftigen  sterben  aus“  ist  eigentlich  ein
(Geschäfts-)Beziehungsdrama,  das  Psychogramm  einer
Gesellschaftsschicht, in der Menschen immer nur Mittel zum
Zweck  sind.  Da  ist  Diener  Hans  (Roland  Riebeling  mit
blasiertem  Blick),  der  als  Quitts  Sparringpartner  bezahlt
wird. Da sind die Unternehmerfreunde (Bernd Rademacher, Nils
Kreutinger,  Kristina  Peters)  und  der  Unternehmenspriester



(Marco  Massafra),  denen  es  weder  mit  erotischen  noch  mit
rhetorischen Manipulationen glückt, Quitt wieder auf Spur zu
bringen.  „Du  ruinierst  unseren  Ruf,  weil  du  dich  genauso
gebärdest, wie sich Otto Normalverbraucher einen Unternehmer
vorstellt“, appellieren sie verzweifelt.

Und da ist ihr Widersacher, Kleinaktionär Kilb. Daniel Stock
gibt  ihn  als  dynamischen  Systemkritiker,  der  mit  seinem
Engagement  ständig  mit  voller  Wucht  ins  Leere  läuft.  Mit
großen Augen steht er wie ein Maskottchen stets am Rande des
Geschehens, darf alles mithören und sehen – in der sicheren
Gewissheit  der  Unternehmer,  dass  er  eh  nichts  ausrichten
können wird.

Geschäftliches und Privates sind hier untrennbar miteinander
verzahnt; das zieht sich bis in Bühne und Kostüme fort: Quitt
trägt  Strickjacke  zu  Anzug  und  Krawatte  (Kostüme:  Lili
Wanner), und die Drehbühne besteht aus zwei exakt gleichen
Zimmern, die in ihrer modernen Gesichtslosigkeit gleichermaßen
Vorstandsbüro  und  Wohnzimmer  sein  könnten  (Bühne:  David
Hohmann).

Dann und wann geistert Quitts Frau (Judith van der Werff)
durch die Zimmer und spielt die Rolle, die Handke ihr in
diesem Drama zugedacht hat: keine, abgesehen vom Plappern,
Kichern, Posieren.

In dieser durchökonomisierten Welt, in der Migranten „unsere
Importe  aus  südlichen  Ländern“  heißen  und   Werbung  als
Lebenshilfe durchgeht, erinnern nur mehr kleine, Tic-artige
Ausbrüche  und  Verrücktheiten  daran,  dass  hinter  diesen
Unternehmerfiguren  Individuen,  Menschen  stecken.  Quitt
zumindest scheitert daran, sich zu befreien. Desillusioniert
erkennt er: Selbst wenn er es denn täte, das „einzig Wahre“ –
dann folgte er doch nur wieder den Regeln der Ökonomie. Es
gibt eben kein wahres Leben im falschen. Was daraus folgt,
bleibt auch bei Riemenschneider offen.



 Weitere Termine

(Der Text entstand für den Westfälischen Anzeiger, Hamm)

Rache ist auch keine Lösung –
ein begeisternder „Orest“ im
Bochumer Prinzregenttheater
geschrieben von Rolf Pfeiffer | 30. September 2014

Schwarz ist die Heimaterde,
rot  das  Blut  –  die  neuen
Herausforderungen  haben
Orest  (Alexander  Ritter)
gezeichnet.  (Foto:  Martin
Kaufhold/Prinzregenttheater)

Ein König, eine Königin, eine Tochter – der größte Teil des
Personals  steht  schon  am  Bühnenrand,  wenn  das  Publikum
eintrifft. Nur einige Papierbahnen, die auf dem Boden liegen
oder von der Decke hängen, deuten die Spielstätte zwischen den
Rängen an, einziges Möbel im Bild ist ein Ledersessel. In
großer Kargheit und strenger Fokussierung erwartet uns die
Tragödie. Das Bochumer Prinzregenttheater zeigt „Orest“.
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Orest, zur Erinnerung, Prinz aus dem antiken Mykene, wird nach
seiner  Rückkehr  von  Schwester  Elektra  dazu  veranlasst,
Stiefvater und Mutter zu erschlagen, weil die das Leben ihrer
beider Vater auf dem Gewissen haben. Doch Volk und Gottheit
akzeptieren die Bluttat nicht, den königlichen Geschwistern
droht die Hinrichtung. Onkel Menelaos und Tante Helena sind
auch keine Hilfe.

Die Mordtaten reihen sich, die Erdgeister zürnen. Vergebung
und Erlösung, die den Wahnsinn stoppen könnten, sind nicht in
Sicht. Einige wenige Videoeinblendungen am Ende des Stücks
zeigen  aktuelle  Bombardierungen  in  arabischen
Bürgerkriegsgebieten  und  sollen  wohl  andeuten,  dass
desaströses  Rachedenken  bis  in  unsere  Zeit  hinein  seine
Fortsetzung findet. Leider kein abwegiger Gedanke.

Familienbild mit Mutter (von
links):  Orest  (Alexander
Ritter),  Klytaimnestra
(Hella-Birgit  Mascus),
Chrysotemis  (Anna  Purwa).
(Foto:  Martin
Kaufhold/Prinzregenttheater)

Auch wenn der Titel des Stücks ein wenig abgespeckt hat, wenn
in Bochum nur noch „Orest“ statt „Orestie“ gegeben wird, weckt
er  doch  tiefe  Ehrfurcht.  Bedeutende  Regisseure  haben  die
tragische Geschichte des Atriden-Prinzen und seiner familiären
Entourage nach den Übersetzungen von Sophokles, Aischylos oder
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Euripides in mitunter mehrtägigen Inszenierungen auf die Bühne
gestemmt.

Und nun macht sich das kleine Prinzregenttheater anheischig,
den ganzen Stoff in spärlicher (wiewohl stimmiger) Kulisse und
gerade einmal hundert Minuten zu erzählen, zuzüglich Pause.
Und das nicht als Klamauknummer à la „Shakespeares sämtliche
Werke  leicht  gekürzt“,  sondern  als  präzise,  konzentrierte
Analyse dessen, was beim Stamme der Atriden in die Katastrophe
führte.  Und  vielleicht  auch,  was  über  den  Einzelfall
hinausweist.

Den  Text  für  die  neue  Produktion  des  Prinzregenttheaters
lieferte – das Programm spricht viel zu bescheiden von einer
„Bearbeitung“  der  antiken  Vorlagen  –  John  von  Düffel,
ausgewiesener Dramatiker mit erheblichem Renommee. Sein Text
mit den prägnant kurzen, deutlichen Sätzen, die gleichwohl
noch  antikes  Versmaß  spüren  lassen,  ist  ein  radikaler
Gegenentwurf zu den schmuckreichen, unendlich gewundenen und
in  hoher  Emotion  vorzutragenden  (wenngleich  oft  auch  sehr
schönen) älteren Übersetzungen, die dem heutigen Publikum den
Zugang  zu  Antikenstoffen  nicht  eben  erleichtert  –  sofern
Theater  sich  überhaupt  noch  die  Mühe  der  Textvermittlung
macht.  In  der  kongenialen  Umsetzung  durch  Regisseurin  und
Hausherrin  Sibylle  Broll-Pape  sind  seine  Zeilen  ein
ausgesprochener  Glücksfall.

Nicht zuletzt diesem „modernen“ Text ist es zu verdanken, dass
die kompakte Nacherzählung des blutrünstigen Geschehens ihre
Charaktere  in  unerwarteter  Individualität  zeichnet.  Wir
begegnen  einer  keineswegs  verbrecherisch  sich  wähnenden
Klytaimnestra (Hella-Birgit Mascus), die Verständnis für den
Mord an ihrem Gatten Agamemnon einfordert, weil der (warum
wird nicht klarer) es besser nicht verdient habe; wir erleben
Orest (Alexander Ritter) als unglücklichen Zauderer und seine
Schwester Elektra (Magdalena Helmig) als Aufwieglerin, deren
Hass pathologische Züge zeigt. Stephan Ullrich gibt Aigisthos
wie Menelaos als zynischer Machtmensch, Ana Purwa gefällt in



der Rolle der kleinen Schwester, die das Richtige sieht und
benennt, es aber nicht durchsetzen kann. Fünf Personen – mehr
braucht es hier nicht.

Auf  unseren  Bühnen  sind  solche  konzentrierten,  der
Schauspielkunst verpflichteten Inszenierungen selten geworden.
Es ist dies die letzte Saison der Theaterleiterin Sybille
Broll-Pape, die ab 2015 Intendantin in Bamberg wird. Das ist
ein Grund mehr, die jüngste Produktion des Prinzregenttheaters
nicht zu versäumen.

Herzlicher, anhaltender Applaus.

Weitere Vorstellungen: 23. September, 19.30 Uhr. 3. Oktober,
19 Uhr. 4. u. 31. Oktober, jeweils 19.30 Uhr.

www.prinzregenttheater.de, Tel. 0234 – 77 11 17

 

Hinter jedem Buchregal lauert
das  Verbrechen  –  Jubiläums-
Anthologie des Grafit-Verlags
geschrieben von Britta Langhoff | 30. September 2014
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Der Dortmunder Grafit Verlag, bekannt vor
allem für Krimis mit Lokalkolorit und Kurz-
Krimi-Anthologien,  feiert  sein  25jähriges
Bestehen.  Zum  Geburtstag  gönnt  das
Verlagshaus  sich  und  seinen  Autoren  eine
ganz  besondere  Anthologie.  „Lies  oder
stirb“ heisst es in dem Jubiläumsband, in
dem sich die (fiktive) kriminelle Energie
der Buchbranche offenbart.

17 namhafte Autoren des Grafit-Verlages geben sich die Ehre,
vom Eifelkrimi über den Niederrhein-Plot bis hin natürlich zur
Ruhrgebietsstory ist von allem und für alle etwas dabei. Mit
ersichtlicher Freude nutzen Autoren wie Theo Pointner, Lucie
Flebbe, Leo P.Ard oder Gabriele Wollenhaupt die Chance zur
Abrechnung mit ihrer Branche.

Dabei wirken Buchschaffende doch immer so redlich und brav,
als könnten sie kein Wässerchen trüben. Doch weit gefehlt.
Ruchlose  Verbrechen  lauern  schon  hinter  dem  nächsten
Bücherregal. Da wehrt sich eine kleine Buchhandlung gegen eine
feindliche Übernahme, doch unerwartet anders als derzeit in
den  Medien  diskutiert.  Da  zeigt  sich,  welches  Risiko  der
großmäulige Rezensent auf sich nimmt, wie es realen Vorbildern
für Krimifiguren ergehen kann und wie gefährlich doch ein
allzu realitätsnaher Plot sein kann.

Da  rächt  sich  ein  Autor  für  die  Demütigungen  durch
ungastliche, überhebliche Buchhändler, ein anderer rächt sich
gleich an seinem ganzem Publikum, als dieses bei einer Lesung
sein Werk nicht so würdigt wie erwünscht. Dann geht es noch um
Raub und andere Vorhaben, die aber dank versierter Leser und
Buchhändler, die bei ihrer Krimilektüre gut aufgepasst haben,
verhindert werden können. Und zum guten Schluss lernt der
Leser, wie gelungen sich Verbrecher alleine durch die Macht
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der Wörter, die Magie des Lesens rehabilitieren lassen.

Den Kurzkrimis sind spannende Randnotizen vorangestellt, die
Wissenswertes  und  Unbekanntes  aus  der  Welt  der  Bücher
präsentieren. Allen Geschichten gemein ist, dass sie mit einem
kleinen  Augenzwinkern  geschrieben  nicht  gar  so  todernst
daherkommen. Es schien dem ein oder anderen Autor durchaus
eine Genugtuung gewesen zu sein und Spaß gemacht zu haben,
sich einmal erlittenen Frust von der Seele und eine kleine
Revanche zu schreiben.

Fazit:  Vergnügliche,  kurzweilige  Lektüre.  Eine  gelungene
Jubiläumsfeier  für  den  Verlag.  (Und  natürlich  ist  diese
Buchbesprechung  nicht  nur  deshalb  so  positiv  ausgefallen,
damit die Rezensentin sich ihres Lebens weiterhin sicher sein
kann……)

„Lies oder stirb“. Krimi-Anthologie. Grafit-Verlag, Dortmund.
190 Seiten, €10,00

Schöne  Stellen  und
irritierende Tempi – Gabriel
Feltz  und  die  Dortmunder
Philharmoniker
geschrieben von Martin Schrahn | 30. September 2014
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Gabriel Feltz steht
seit einem Jahr als
Chefdirigent  am
Pult der Dortmunder
Philharmoniker.
Foto:  Thomas
Jauk/Stage Pictures

Gabriel  Feltz  ist  nun  seit  einem  Jahr  Chefdirigent  der
Dortmunder  Philharmoniker.  Zu  Beginn  seiner  Amtszeit,  im
Spätsommer  2013,  hat  er  mit  dem  Orchester  Beethovens
„Pastorale“  und  Richard  Strauss’  „Alpensinfonie“
interpretiert. Und während die Musik des Wiener Klassikers
noch  eher  harmlos  daherkam,  atmete  das  Werk  des
spätromantischen Orchestrierungsmeisters revolutionären Geist.
Hier ging es nicht mehr um alpine Idylle oder Naturmystik,
sondern um Leben und Tod, Himmel und Hölle. Anders gesagt: Es
ging ums Ganze.

Dirigent und Philharmoniker musizierten mit offenem Visier.
Auch um den Preis, dass manche Schwäche offenbar wurde, etwa
seltsame Ungereimtheiten hinsichtlich Tempo und Dynamik, sowie
bisweilen  der  Mangel  an  Transparenz.  Schnell  konstatierten
kundige Beobachter im Laufe dieser ersten Saison, dass Feltz
eher dem Credo der Langsamkeit diene. Dies konnte, sei es bei
Wagners „Tannhäuser“ oder bei Bruckner, bis hin zur lästigen
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Zerfaserung ausufern.

Andererseits ist der Dirigent, mit jedem kleinsten Fingerzeig
seines Bewegungsvokabulars, offenbar auf alle Schönheit einer
Partitur geradezu versessen. Was dann eben seine Zeit braucht.
Und  nicht  unterschlagen  sei,  dass  sein  Carmen-Dirigat  vor
Energie  nur  so  strotzte,  die  Musik  Charme  wie  Esprit
ausstrahlte, so licht wie dramatisch an uns vorbei sauste. Das
Orchester schien beinahe wie verwandelt.

Nach dieser durchaus gemischten Bilanz lohnt der Blick auf die
neue Saison allemal. Weil Feltz und sein Orchester uns auch
einen  Vergleich  erlauben.  Denn   diesmal  stehen,  zum  1.
Philharmonischen Konzert der Spielzeit, wiederum Beethoven (2.
Leonoren-Ouvertüre)  und  Strauss  (Ein  Heldenleben)  auf  dem
Programm.  Besondere  Beachtung  verdient  darüberhinaus  Viktor
Ullmanns Klavierkonzert aus dem Jahr 1939, hier gespielt von
dem  jungen  Pianisten  Moritz  Ernst.  Das  Programm  trägt  im
übrigen  den  Titel  „helden_haft“,  passend  zu  jenen  wahren,
Möchtegern- und verzweifelten Helden, die an diesem Abend im
Konzerthaus Dortmund musikalisch verhandelt werden.

Szene  aus  dem  3.  Akt  der
Oper  „Fidelio“  (Leonore),
Théâtre  Lyrique,  Paris,
1860.  Foto:  Bibliothèque
nationale  de  France

Bei Beethoven ist der wahre Held eine Frau. Leonore, die unter
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dem falschen Namen Fidelio ihren Mann Florestan im Kerker vor
dem Tode bewahrt. Dunkles Raunen steht in der Ouvertüre für
die Verzweiflung im Verlies, Feltz zelebriert es, in schönen
dynamischen Abstufungen. Doch bisweilen, im Fortgang, scheint
die Musik wie eingefroren, wie im luftleeren Raum schwebend.
Erst  langsam  steigern  sich  Bewegung  und  Dramatik,  das
Klangbild ist dabei nicht immer plastisch.  Die hektischen
Phrasen aber, kurz vor den signalhaften Trompetentönen, zeugen
von atemloser Spannung. Dann jedoch beschränken sich Orchester
und Dirigent auf einen eher gezähmten Jubel über den Triumph
der Freiheit.

Davon  kann  bei  Viktor  Ullmann  nicht  die  Rede  sein.  Der
österreichische Komponist wurde 1944 in Auschwitz ermordet.
Das Klavierkonzert entstand fünf Jahre zuvor in Prag, wurde
aber ob der schrecklichen Umstände erst 1992 uraufgeführt. Die
Musik  ist  zumindest  teilweise  ein  Spiegel  von  Ullmanns
rastlosem  Lebensweg,  der  im  Grauen  endete.  Verfolgung,
Verzweiflung,  auch  bitterer  Sarkasmus  finden  sich,
andererseits  lyrisch-romantische  Passagen,  die  wie  eine
Reminiszenz an gute alte Zeiten wirken.

Der  Pianist  Moritz  Ernst
gilt  als  Experte  für  die
Klaviermusik  Viktor
Ullmanns.  Foto:  Michael
Baker

Und  es  ist  erstaunlich,  wie  sehr  das  Orchester  sowie  der
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vorzügliche  Pianist  Moritz  Ernst  die  Stimmungen  in  aller
Klarheit nachzeichnen. Aufregend attackierend der Beginn, fein
das lyrische Fortschreiten in regelmäßigem Puls, frech der
skurrile, scherzohafte Teil à la Mahler, versehen mit einer
Prise Jazz. Der Solist, der ganz unspektakulär zu Werke geht,
entpuppt sich allerdings als unerbittlicher Rhythmiker. Bar
jeden  virtuosen  Gehabes  erschließt  er  uns  besonders  die
bedrohliche  Atmosphäre  des  Stücks.  Die  Dortmunder
Philharmoniker  wiederum  sind  Partner  auf  Augenhöhe.

Bleibt  Richard  Strauss’  „Heldenleben“.  Feltz  scheint  mit
seinem  Dirigat  an  die  Interpretation  der  „Alpensinfonie“
anzuknüpfen. Was Ironie, was Glanz – geht es doch in erster
Linie  um  Kampf.  Und  dabei  oft  um  Überzeichnung.  Das
Holzbläserplärren  (Des  Helden  Widersacher)  hat  mehr
beleidigenden  denn  humoristischen  Charakter.  Die  große
Schlacht ist ein wütendes Lärmen der Welt. Feltz’ athletisches
Dirigieren hat etwas vom Agieren eines Dompteurs. Doch muss,
um im zirzensischen Bild zu bleiben, der Tiger gleich durch
drei brennende Reifen springen?

Zuviel, zuviel: Dieser Held ist ein Narziss, der es in allem
übertreibt.  Das  schränkt,  musikalisch  gesehen,  die
Durchhörbarkeit spürbar ein. Die Strauss’sche Klangschönheit,
aus der Leidenschaft heraus, kommt zu kurz. Einiges lässt
immerhin aufhorchen: die Präzision der Horngruppe etwa oder
der balsamisch dunkle Ton der Soloklarinette. Schön gestaltet
auch das Violinsolo (Des Helden Gefährtin). Doch der Dialog
mit  dem  Orchester  kehrt  sich  ob  breiter  Tempi  zu  einem
doppelten Monolog um.

Ein Jahr also ist Gabriel Feltz nun Leiter der Dortmunder
Philharmoniker.  Er  hat  seine  eigenen  Vorstellungen.  Worauf
das, was die Entwicklung des Orchesters angeht, hinauslaufen
soll,  ist  bisher  kaum  zu  erkennen.  Das  Potenzial  des
Klangkörpers  jedenfalls  ist  enorm.  Doch  noch  wechseln
überzeugende  Abende  mit  enttäuschenden.



Weltenlauf und Transzendenz –
ein Konzert der Triennale in
memoriam Gerard Mortier
geschrieben von Martin Schrahn | 30. September 2014

Voller  Einsatz:  Bariton
Dietrich  Henschel,  das  hr-
Sinfonieorchester  und
Dirigent Sylvain Cambreling.
Foto: Michael Kneffel

Gerard Mortier ist im März dieses Jahres gestorben. Er war der
Gründungsintendant  der  Ruhrtriennale  und  hat  dort  in  den
Jahren 2002 bis 2004 die „Kreationen“ als neue theatralische,
spartenübergreifende  Ausdrucksform  gewissermaßen  erfunden.
Manches von dem, was unter der Leitung Heiner Goebbels’ heuer
zu  sehen  ist,  darf  getrost  als  Weiterentwicklung  dieser
Anfänge gewertet werden.

Darüberhinaus  war  Mortier  auch  ein  Verfechter  dessen,  was
gemeinhin als Neue Musik bezeichnet wird. Für sein erstes Jahr
hatte  der  Intendant  entsprechend  das  SWR-Sinfonieorchester
Baden-Baden  und  Freiburg  verpflichtet,  unter  Leitung  von
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Sylvain  Cambreling  –  allesamt  höchst  versiert  in  der
Interpretation  von  Werken  des  20.  Jahrhundert.  Auf  dem
Programm  stand  damals  Olivier  Messiaens  monumentales,
11teiliges Stück Éclairs sur l’Au-delà (Streiflichter über das
Jenseits).

Nun hat das hr-Sinfonieorchester, ebenfalls unter Cambrelings
Leitung, ein Konzert in Bochums Jahrhunderthalle gegeben, das
die Triennale ihrem Gründungsintendanten Mortier gewidmet hat.
Auch  hier  erklingt  Messiaen,  diesmal  das  fünfteilige  „Et
exspecto  resurrectionem  mortuorum“  (Und  ich  erwarte  die
Auferstehung  der  Toten)  für  Holz-,  Blechbläser  und
metallisches  Schlagwerk.  Insofern  schließt  sich  hier  ein
Kreis. Doch neben Messiaen haben die Interpreten jeweils ein
Werk von Luc Ferrari sowie Bernd Alois Zimmermann gesetzt.

Die Auswahl ist kein Zufall, erschließt sich vielmehr aus
einem  Wort  Mortiers,  das  dem  Programm  vorangestellt  ist.
Auferstehung, so heißt es, bedeute für ihn sein Fortwirken in
dem, was er realisiert habe. „Paradiese interessieren mich
nicht.“ Dazu erweist sich das Werk des gläubigen katholischen
Komponisten  Messiaen  als  spannender  Kontrapunkt.  „Et
Exspecto…“ ist eine machtvolle Musik nach dem Prinzip „Durch
Nacht zum Licht“, deren gewaltige Klangspreizungen letzthin in
erhabenem Leuchten allem Irdischen entfliehen.

Der  französische  Komponist
Luc  Ferrari.  Foto:  Olivier
Garros
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Im  Kontrast  dazu  befasst  sich  Luc  Ferraris  ebenfalls
gewaltiges,  in  seinen  Strukturen  aber  weit  diffuseres
Orchesterstück „Histoire du plaisir et de la désolation“ mit
Leidenschaften und der Trostlosigkeit, verwurzelt allein im
Weltlichen.  Messiaens  Transzendenz  ist  davon  ziemlich  weit
entfernt.

Schließlich Bernd Alois Zimmermanns „Ich wandte mich um und
sah alles Unrecht, das geschah unter der Sonne“. Hier regiert,
in Anlehnung an das Wort Salomons, die blanke Verzweiflung
über die schlechte Welt, imposant herausgerufen von den beiden
Sprechern André Jung und Thomas Thieme, noch weit verstörender
melismatisch  gesungen  vom  fabelhaften  Bariton  Dietrich
Henschel. Zimmermann hat hier ebenfalls für großes Orchester
komponiert, doch ist die Werkfaktur weitgehend transparent, in
seinen  kommentierenden  Klangblöcken  aber  ungeheuer
ausdrucksstark.

Wenn dies alles nun in größtmöglicher Deutlichkeit und Emphase
an  unser  Ohr  gelangt,  wenn  die  repetitiven  Klangfiguren
Messiaens, das Hymnische und Exotische dieser Musik, in purer
Schönheit  aufleuchten,  wenn  uns  andererseits  die  düsteren
Szenen bei Ferrari und Zimmermann nahegehen, wenn zudem das
teils  hektische  Flirren  und  Klirren  der  Instrumente
außerordentlich spannend wirkt, dann ist das dem wunderbaren
Orchester und seinem wendigem Dirigenten zu verdanken. Sylvain
Cambrelings  eckige  Körperbewegungen  geben  sich  den
rhythmischen Finessen der Partituren hin, die Einsätze kommen
punktgenau,  und  niemals  will  sich  hier  jemand  zur  Schau
stellen. – Es gibt unglaublich viel Applaus.



Verstaubt:  Das  Theater
Dortmund  startet  mit  Verdis
„Maskenball“  in  die  neue
Spielzeit
geschrieben von Anke Demirsoy | 30. September 2014

Der  Page  Oscar  (Tamara
Weimerich)  auf  dem
Maskenball,  auf  dem  die
Attentäter zuschlagen (Foto:
Thomas  M.  Jauk/Theater
Dortmund)

Der Schuss fällt irgendwo aus dem Dunkel. Tödlich von der
Kugel eines Verschwörers getroffen, bricht der lebens- und
liebesfrohe  König  Gustav  III  von  Schweden  zusammen.  Als
Riccardo, Gouverneur von Boston, begegnet uns der Herrscher in
der Oper „Ein Maskenball“ von Giuseppe Verdi wieder. Der hatte
seine  liebe  Not,  das  Werk  durch  die  Zensur  der
österreichischen Besatzer zu bringen, und musste deshalb einem
Wechsel des Schauplatzes zustimmen.

Bei  Katharina  Thoma,  Hausregisseurin  am  Theater  Dortmund,
erfährt der Regent nun eine weitere Verwandlung: Vor uns liegt
Österreichs  1914  in  Sarajevo  ermordeter  Thronfolger  Franz
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Ferdinand. Gleichsam mit Gewalt und auf den letzten Metern
biegt Katharina Thomas Version in diese Schlusskurve ein. Der
Pagenjunge Oscar erhält Stahlhelm und Uniform, der Chor hält
weiße  Kreuze  in  die  Höhe,  Menetekel  des  drohenden
Massensterbens  bei  Verdun.

Zwar bringt die Regie bereits im ersten Bild eine Landkarte
aus der Zeit nach der Jahrhundertwende ins Spiel. Aber das
menschliche Drama zwischen dem etwas zu sinnenfrohen Regenten
und seinem treuen Freund Renato, der sich um seine Frau Amelia
betrogen wähnt und deshalb zu den Verschwörern überläuft, ist
vom historischen Rahmen unabhängig.

Die Koproduktion mit Londons Royal Opera House Covent Garden,
von der Dortmunder Theaterleitung voller Stolz als Beweis für
das  angeblich  gewachsene  Renommee  des  Hauses  verkündet,
gebiert  erhebliche  Zwänge.  Die  aus  London  angereiste
Bühnenbildnerin Soutra Gilmoure wuchtet düstere, teils neo-
romanische  Fassaden  auf  die  Bühne,  die  erdrückend  und
stilistisch  nicht  immer  einheitlich  wirken.  Die  etwas
altbackene  Pracht  der  Kostüme  von  Irina  Bartels  lässt
Anpassungen  an  den  britischen  Geschmack  vermuten.

Welche Möglichkeiten bleiben da der Regie? Katharina Thoma
leuchtet das Dreiecksdrama mit psychologisch sicherem Gespür
aus und zeigt in den besten Momenten, wie schmal der Grat sein
kann zwischen heiterer Maskerade und tödlichem Ernst. Indes
bringt  die  Festlegung  auf  die  Jahre  vor  1914  keine
Deutungshoheit oder neue Perspektiven, sondern führt nur dazu,
die Produktion oft recht staubig aussehen zu lassen.



Die  Magierin  Ulrica  (Anja
Jung) liest den Tod aus der
Hand  von  Riccardo  (Stefano
La  Colla.  Foto:  Thomas  M.
Jauk/Theater Dortmund)

Musikalisch  bietet  dieser  „Maskenball“  Solides,  ohne  wahre
Pracht oder Eleganz zu entfalten. Susanne Braunsteffer leiht
der Amelia einen kraftvollen Sopran mit Leidenstönen. Mag ihr
Porträt  einer  innerlich  zerrissenen  Frau  auch  nicht  immer
subtile Facetten erfassen, formt sie die Partie doch souverän
durch. Stefano La Colla hat als Riccardo weit mehr zu kämpfen.
Sein Tenor, der Schmelz durch Forcieren erreicht und schon zu
Beginn  einige  Unausgewogenheiten  anklingen  lässt,  wird  zum
Finale  hin  immer  angestrengter  und  steifer.  Neben  diesen
Gästen  trumpft  Ensemblemitglied  Sangmin  Lee  als  sonorer,
zunehmend von Gram und Rachegelüsten erschütterter Renato auf.
Der Page Oscar (Tamara Weimerich) und die Magierin Ulrica
(Anja  Jung)  bleiben  auch  stimmlich  eher  am  Rande  des
Geschehens.

Nach einer Startsaison, in der Dortmunds Generalmusikdirektor
Gabriel Feltz häufig einer Liebe für krachende Lautstärken
nachgab, sind die Dortmunder Philharmoniker im „Maskenball“
endlich wieder dynamisch differenzierter zu hören. Da gibt es
federnde, im Schlussbild auch schäumend-vitale Klänge, atemlos
Düsteres, wenn auch wenig psychologische Ausleuchtung. Statt
vom Orchester, wird diese von der Lichtregie übernommen (Olaf
Winter). Als starkes Plus sind Chor und Extrachor des Theaters
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zu nennen, die diesem Maskenball auch stimmlich viel quirligen
Elan geben.

Wurde auf dem Deckblatt des Programmhefts womöglich ein Wort
vergessen? Acht große Lettern behaupten darauf markig: „Oper
lebt“. Nach diesem Abend ist nicht auszuschließen, dass damit
Opas Oper gemeint war. Vielleicht ist dies der Grund, warum
das erstaunlich jugendlich wirkende Produktionsteam neben viel
Beifall einige wütende Buhrufe kassierte.

(Termine,  Karten  und
Informationen:  http://www.theaterdo.de/detail/event/ein-masken
ball-un-ballo-in-maschera/)

TV-Nostalgie  (26):  Immer
hübsch harmlos bleiben – Als
Hans Rosenthal „Dalli Dalli“
rief
geschrieben von Bernd Berke | 30. September 2014
„Alles Gute, alles Liebe – Ihr Hans Rosenthal“. Wer sich nach
der Show so von seinem Publikum veabschiedet und dazu noch
einen tiefen Diener macht, der will einfach nur nett sein und
nirgendwo  anecken.  Rosenthal  war  mit  „Dalli  Dalli“  beim
harmonieträchtigen ZDF genau richtig.

Die Spielshow lief von 1971 bis 1986 allmonatlich und brachte
es auf 153 Folgen. Wahrhaftig ein „Dauerbrenner“.

Nichts für junge Leute

Ganz ehrlich: Als wir damals jung waren, haben wir die Sendung
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noch nicht mal ignoriert. Solche Unterhaltung war uns völlig
egal,  so  überaus  bieder,  brav  und  saubermännisch  kam  sie
daher. Unausgesprochenes Motto: Allen wohl und keinem weh.

Der nette Herr Rosenthal vor
der Waben-Deko im Stil der
70er Jahre (Screenshot aus:
http://www.youtube.com/watch
?v=y8sKHHGRXqw)

Heute urteilt man milder und sieht in den alten Sendungen
lauter  Zeichen  der  Zeit  –  von  den  durchweg  harmlosen
Fragethemen (z. B. Briefmarkensammeln) über die Haarmode bis
zu  den  Umgangsformen.  Die  wabenförmige  Bühnendekoration
verströmte ebenfalls den Geist der 70er Jahre. Und Rosenthals
Geplauder  mit  den  Gästen  („Ja,  wenn  Männer  mal  die
Hausfrauenarbeit machen…“) klang oft ziemlich konservativ.

Neckische Spielchen

Ich habe mir jetzt die Ausgabe vom 21. November 1974 noch
einmal in voller 90-Minuten-Länge angesehen. Früher hat man
allenfalls mal kurz den Kopf ins Wohnzimmer gesteckt, wenn
Eltern oder Großeltern „Dalli Dalli“ guckten…

Acht mehr oder weniger Prominente traten jeweils paarweise
gegeneinander  an.  In  der  genannten  Ausgabe  waren  u.  a.
Heidelinde Weis, James Krüss, Irene Koss und Reinhard Mey
dabei.  Die  neckischen  Frage-  und  Aktionsspielchen  (z.  B.
„Woran denken Sie beim Wort ‚Umzug’?“) mussten in 15-Sekunden-
oder höchstens Minutenschnelle absolviert werden.
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Mal hektisch, mal geduldig

Bei „Dalli Dalli“ lief also immer die Uhr mit. Gar mancher hat
sich unter diesem Zeitdruck verhaspelt. Doch Rosenthal hat
sich – anders als andere Showmacher – nie über Mitspieler
mokiert. Bei ihm konnte sich jeder gut aus der Affäre ziehen.
Blamagen ließ er nicht zu. Eigentlich ein feiner Zug.

Ging’s bei den Spielen oft hektisch her, so nahm man sich
hingegen enorm viel Zeit für Gesangseinlagen, Kleinkunst oder
schauspielerische  Darbietungen.  Da  wurden  (damit  alle
Kandidaten gleiche Chancen hatten) auch schon mal langwierige
Operetten-Auszüge gleich zweimal hintereinander abgespult, und
zwar live. Derlei Geduld wird heute keinem TV-Konsumenten mehr
abverlangt. Damals saß das (weit überwiegend ältere) Publikum
adrett gekleidet in einem Theatersaal und war rundum dankbar
für die Ablenkung vom Alltag; ähnlich wie Millionen Zuschauer
„draußen im Lande“.

Berühmter Luftsprung

Hans  Rosenthal  war  sichtlich  bemüht,  alles  locker  und
entspannt  wirken  zu  lassen,  doch  man  konnte  merken,  wie
penibel der Ablauf vorbereitet war. Da der Showmaster wohl
einsah,  beileibe  kein  Komiker  zu  sein,  delegierte  er  die
Scherze an das Jurymitglied Ekkehard Fritsch, der den Witzbold
vom Dienst zu geben hatte. Ansonsten galt die Devise: bloß
keine Politik, bloß keine Schleichwerbung. Und immer hübsch
harmlos bleiben.

Seinen  später  so  berühmten  Luftsprung  („Das  war  Spitze!“)
vollführte Hans Rosenthal übrigens erst in den Sendungen ab
September 1976. Ab 1981 wurde dieser Sprung dann kurz optisch
„eingefroren“ – seinerzeit eine technische Meisterleistung.

______________________________________________________________
___

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), „Am laufenden Band“ mit Rudi Carrell
(25)

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

„Minority  Report“  in
Dortmund: Wie ein Blockbuster
auf die Bühne kommt
geschrieben von Nadine Albach | 30. September 2014

Björn  Gabriel  als  John
Anderton  (Foto:  Birgit
Hupfeld)
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„Wo ist mein Minority Report?“ Diese Frage reicht aus, damit
Kinogänger  Tom  Cruise  vor  ihrem  geistigen  Auge  sehen,
verbissen  anrennend  gegen  ein  aus  den  Fugen  geratenes
Kontrollsystem, atemberaubend verfilmt von Steven Spielberg,
basierend auf einer Kurzgeschichte von Philip K. Dick. Das
Schauspiel Dortmund aber findet: „Das wahre Kino der Zukunft
und das wahre Theater der Zukunft sind eins“ – und schon kann
auch  ein  Blockbuster  zu  einem  Bühnenexperiment  (mit  App!)
werden, wie Regisseur Klaus Gehre jetzt im Studio bewiesen
hat.

Eine Zeitreise ohne großes Budget? Geht! Man nehme einfach die
riesige Jahreszahl 2014, lasse die Schauspieler die Ziffern
tauschen – und schon ist man im Jahr 2041 gelandet und die
Phantasie wirft den Science-Fiction-Blick an. Womit auch schon
ziemlich genau beschrieben ist, wie Klaus Gehre – der übrigens
auch schon „Fluch der Karibik“ auf die Theaterbühne gebracht
hat – es schafft, einem millionenschweren Actionfilm die Stirn
zu  bieten:  mit  der  Gabe,  selbst  einfachste  Mittel  so
(bestenfalls) anarchistisch zu nutzen, dass sich eine neue
Erlebniswelt auftut.

Mörderisches Barbie-Drama

Eine  wilde  Flucht  per  Auto  etwa  –  in  Hollywood  teure
Bewährungsprobe  für  Special-Effects-Könner  –  braucht  hier
nicht mehr als einen Spielzeugwagen in einer Glasröhre, von
einer Taschenlampe beleuchtet und vielfach vergrößert auf die
Leinwand  projiziert.  Und  ein  mörderisches  Ehe-Drama  wird
kurzerhand mit harmlosen Barbie-Puppen inszeniert.

Atemlose Spannung

So  schafft  es  der  Regisseur  tatsächlich,  die  in  dem  Plot
angelegte, atemlose Spannung zu erzeugen – schließlich geht es
um ein echtes Science-Fiction-Drama: In dieser Zukunft nämlich
werden Mörder festgenommen, bevor sie überhaupt morden können
– dank des Frühwarnsystems „Precrime“. Das funktioniert mit



Hilfe eines fast gottähnlichen Wesens, dem Precoq Agatha, das
in einer Mischung aus Hellseherei und geschickter Auswertung
allumfassender Daten die Delikte voraussagt.

Polizist John Anderton (Björn Gabriel) nimmt die zukünftigen
Mörder fest, ohne einen Gedanken daran zu verschwenden, dass
sie eigentlich noch nichts verbrochen haben. Das ändert sich,
als Agatha erneut einen Mord voraussagt – und Anderton der
Täter sein soll. Auf seiner Flucht erlebt er nicht nur, wie
gnadenlos der Überwachungsstaat mit seinen gefallenen Bürgern
umgeht, sondern findet auch heraus, dass „Precrime“ längst
nicht so zweifelsfrei funktioniert wie angenommen.

Julia  Schubert  in  Minority
Report  (Foto:  Birgit
Hupfeld)

Die Schauspieler sind alles

Es  ist  dem  ungeheuren  Einsatz  der  Schauspieler  –  Björn
Gabriel, Julia Schubert, Merle Wasmuth und Ekkehard Freye – zu
verdanken, dass sich vor und in den Zuschauern tatsächlich so
etwas wie ein Live-Film abspielt. Denn sie sind alles auf
einmal, und das voller Energie: Puppenspieler, Lichtkünstler,
Kamerakinder,  Bühnenbauer,  Soundmeister  und  eben  auch
Schauspieler, natürlich in jeweils multiplen Rollen. Ihr Tun
ist perfekt wie ein Uhrwerk aufeinander abgestimmt und wird,
dank  des  Live-Schnitts  von  Mario  Simon,  auf  drei  große
Leinwände übertragen.
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Über mangelnde Sinneseindrücke also kann sich hier wahrlich
keiner beschweren. Alles findet vor den Augen des Publikums
statt, die Illusion wird live erzeugt und zugleich gebrochen,
Bild ist Wahrheit und doch nicht. Regisseur Gehre geht sogar
so weit, den Zuschauer mit in das Geschehen eingreifen zu
lassen – dank einer Abstimmungs-App! Das alles ist schrill und
frech und anders und an vielen Stellen inspirierend.

Das Gewürz fehlt

Nur eines kommt zu kurz – die Tiefe. Das Stück ist wie ein
exotisches Gericht, das vor bunten Zutaten nur so schillert–
und  dem  doch  das  entscheidende  Gewürz  fehlt.  Individuelle
Freiheit versus staatliche Überwachung, gläserner Mensch und
Big  Data,  freie  Wahl  oder  determiniertes  Sein…  das  Stück
streift die vielen Angebote der Geschichte maximal. Da hilft
es auch nicht viel, dass eine Figur einmal kurz mittendrin
darüber sinniert, wie es um behinderte Kinder bei den heutigen
Möglichkeiten prenataler Diagnostik steht. Gehre bietet keine
Neuinterpretation  des  Stoffs  auf  inhaltlicher  Ebene  –  er
erzählt den Film nur mit anderen, zugegeben sehr vergnüglichen
Mitteln nach.

Im Grunde also bietet er nichts anderes als ein Hollywoodfilm:
gute Unterhaltung.

http://www.theaterdo.de/detail/event/minority-report-oder-moer
der-der-zukunft/
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Start  der  Konzertsaison  in
Düsseldorf und Duisburg
geschrieben von Werner Häußner | 30. September 2014
Spielzeitauftakt  in  Düsseldorf  und  Duisburg.  Zwei  Mal
„Heldenleben“, zwei Violinkonzerte: Der Vergleich zwischen den
Düsseldorfer Symphonikern und den Duisburger Philharmonikern
liegt nahe.

Die Düsseldorfer feiern nach dem Abschied von Andrey Boreyko
den  zweiten  Teil  ihres  150-Jahre-Jubiläums  ohne
Generalmusikdirektor; bei den Duisburger Philharmonikern wirkt
GMD Giordano Bellincampi, der 2012 den Posten von Jonathan
Darlington  übernommen  hatte,  inzwischen  prima  etabliert.
Sorgen hat das Orchester aber wegen seiner Spielstätte: Die
Mercatorhalle wird erst Ende 2015 wieder zu bespielen sein.
Bis dahin hat der Klangkörper seine Heimstatt im Theater am
Marientor gefunden.

Duisburg: das Theater
am  Marientor,  bis
Ende 2015 Spielstätte
der  Duisburger
Philharmoniker. Foto:
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Werner Häußner

Dieses ist als Musicaltheater nicht optimal, aber „wir haben
mit  unseren  Technikern  eine  tragbare  Lösung  gefunden“,
berichtet Intendant Alfred Wendel. Bei Strauss‘ „Heldenleben“
konnte man sich davon überzeugen: Die komplexe Struktur der
Tondichtung  war  einwandfrei  durchhörbar,  der  Klang  des
Orchesters kam rund und detailreich auch bei den hinteren
Plätzen an. Zudem sind die Sessel sehr bequem: Kein Grund
also, die Duisburger wegen ihrer Spielstätte zu meiden.

Auch  künstlerisch  animierte  das  Eröffnungskonzert  der  Abo-
Reihe zum Wiederkommen: Bellincampi lässt einen Strauss mit
deutlich mehr Konturen, mehr Trennschärfe in den Registern,
delikateren  dynamischen  Abstufungen  spielen  als  zwei  Tage
zuvor  Gastdirigent  Alexandre  Bloch  bei  den  Düsseldorfer
Symphonikern in der traditionsreichen Tonhalle.

Bellincampi staffelt Streicher und Bläser klanglich, ohne den
Reiz der Mischung durch zu harte Reibungen zu beeinträchtigen,
sorgt  für  treffsicher  gesetzte  Akzente,  für  herrlich  weit
ausgezogene Linien, für ätherische Pianissimo-Stimmungen und
filigrane  Geflechte  etwa  zwischen  Bläsern,  Streichern  und
Harfen in „des Helden Weltflucht“.

In Düsseldorf stand das „Heldenleben“ auf den Tag genau 66
Jahre  nach  dem  Tod  Richard  Strauss‘  auf  dem  Programm  des
ersten  Sinfoniekonzerts  „Sternzeichen  01“.  Alexandre  Bloch
geht mit etwas mehr auffahrender Energie als sein Duisburger
Kollege  an  die  Herkules-Aufgabe  heran,  lässt  das  Pathos
kalkuliert und damit noch frappanter wirken. Die skurrilen
Einwürfe der Holzbläser im zweiten Satz – wenn „des Helden
Widersacher“  zu  Wort  kommen  –  lässt  er  nicht  so  vornehm
gerundet  gellen,  krächzen  und  furzen  wie  Bellincampi  in
Duisburg.

Bloch schärft das Zärtliche und das Burleske. Aber vor allem
im vierten Satz erschlägt er die Konturen und die dynamischen
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Zwischenstufen in dröhnendem Klang. Findet er im dritten Satz
den typisch leuchtenden Strauss-Ton („Rosenkavalier“!), hat er
im vierten keinen Sensus für das Wechselspiel von Steigern und
Entspannen. Ungeniertes Pathos auch am Ende: Das „Heldenleben“
endet in brachialen Choralmassen – vielleicht angemessen für
Strauss, der sich selbst ja stets als den „Helden“ seines
Daseins empfunden hat und von Selbstzweifeln, so weit wir das
wissen können, nicht angekränkelt war.

Strauss schrieb in seine Tondichtung dankbare Aufgaben für den
Konzertmeister des Orchesters ein: Dragos Manza erfüllte die
Soli  in  Düsseldorf  mit  leuchtendem,  substanzvollem  Ton,
feierlich und flink, zärtlich und zurückgenommen, im letzten
Satz mit einer bezaubernd beruhigten Kantilene, die wiederum
an den „Rosenkavalier“ erinnert.

In  Duisburg  wählte  Siegfried  Rivinius  einen  leichten,
filigranen, locker geführten Klang, der sich im dritten Satz
gefühlvoll, aber bestimmt gegen die dunkel grundierten Piano-
Akkorde des Blechs und der tiefen Streicher durchsetzt. Diese
Strauss-Gattin – man sieht in der Solovioline ein Porträt von
Pauline de Ahna – bezirzt ihren Richard schmeichelnder und
lyrischer als die saftig-erotischere Version in Düsseldorf.

Der  Eingangsbereich  der
1925/26  erbauten
Düsseldorfer  Tonhalle  mit
der Büste Clara Schumanns im



Vordergrund.  Foto:  Werner
Häußner

Doch  nicht  genug  des  Geigen-Genusses:  In  beiden  Konzerten
spielten Solistinnen Höhepunkte des Violinrepertoires: Midori
brillierte  in  Düsseldorf  mit  Alban  Bergs  Konzert;  Chloë
Hanslip  empfahl  sich  in  Duisburg  mit  Brahms.  Midori  –  im
Gegensatz  zu  den  glatten  Mädchenfotos  der  Werbung  eine
zierliche, elegante Dame – nimmt den Untertitel „Dem Andenken
eines  Engels“  zur  Richtschnur  ihrer  Interpretation:  Vom
sanften, aus kaum hörbarem Pianissimo ansteigenden Beginn bis
zum verklärt ätherischen Verklingen bleibt sie in der Sphäre
einer  lyrischen  Innerlichkeit;  auch  der  intensivierte,  mit
schönem  Vibrato  geadelte  Ton  führt  selbst  am  Rand  des
Todesabgrunds nicht über die gefassten Grenzen hinaus: Hier
kämpft  kein  Mensch  mit  dem  Tod  –  Berg  hat  sein  Werk  im
Andenken an die erst 18jährige Manon Gropius geschrieben, die
an Kinderlähmung starb –, hier geht eine schöne Seele von
einer Existenzebene in die andere. Das Aufbegehren, die fahle
Resignation,  der  Schrecken  und  das  Ergeben  sind  stets
gekleidet in einen entschärften, unendlich delikat geformten
Ton.

Chloe  Hanslip  und  GMD
Giordano  Bellincampi  beim
Sinfoniekonzert  der
Philharmoniker. Foto: Sabine
Smolnik



Auch  Chloë  Hanslip  hütet  sich  in  Duisburg  davor,  das
Brahms’sche  Violinkonzert  dramatisch  aufzuladen.  Den
„pastoralen  Charakter“  führt  die  1987  geborene  englische
Geigerin konsequent durch, trotz – oder sogar gegen – die
markanten Rhythmisierungen des Seitenthemas. Hanslips Ton ist
so gekonnt kontrolliert, dass er stets locker und frei bleibt:
Es  gibt  keine  forcierten  Figurationen,  keinen  angestrengt
aufgeladenen Klang. Hier nimmt sich jemand bewusst zurück, um
der Musik Johannes Brahms‘ zu dienen: Bedacht eher auf die
Integration in die formvollendeten Verläufe des Dialogs von
Solist und Orchester als bestrebt, sich mit Expression in der
Vordergrund zu spielen.

Doch  diese  Art,  die  etwa  in  Hanslips  Aufnahme  zweier
Violinkonzerte  von  Max  Bruch  jedem  fetten  Sentiment
entgegenwirkt, führt bei Brahms auf Dauer zu reizlosem Ablauf.
Technisch  makellos,  strukturell  durchdacht,  aber
entvitalisiert  und  langatmig.  Etwas  mehr  Temperament  statt
englischer  Contenance,  und  Hanslip  könnte  mit  Brahms  voll
überzeugen.

Ausblicke auf die Konzertsaison 2014/15

Duisburgs  GMD  Giordano
Bellincampi.  Foto:
Duisburger  Philharmoniker

Mit der Violine geht es bei den Duisburger Philharmonikern im
Januar 2015 weiter, wenn Frank Peter Zimmermann – berühmter



„Sohn der Stadt“ – das Sibelius-Konzert spielt. Und mit Kolja
Blacher hat das Orchester auch einen geigenden „Artist in
Residence“  für  diese  Spielzeit:  Blacher  spielt  Robert
Schumanns und Carl Nielsens Violinkonzerte, einen Solo- und
einen  Kammermusik-Abend,  unter  anderem  mit  Dimitri
Schostakowitschs  Sinfonie  Nr.  15  in  einer  Bearbeitung  für
Kammerensemble.  Im  nächsten  Sinfoniekonzert  am  1.  und  2.
Oktober  dirigiert  Bellincampi,  dessen  Vertrag  bis  2017
verlängert wurde, unter anderem Mahlers Vierte.

Die Düsseldorfer Symphoniker feiern ihr 150jähriges Bestehen
im Oktober mit einem Festkonzert am 29. Oktober, bei dem drei
ehemalige Generalmusikdirektoren am Pult stehen. Das nächste
Sinfoniekonzert unter dem Titel „Sternzeichen 02“ bringt am
26., 28. und 29. September Sir Neville Marriner zurück nach
Düsseldorf. Auf dem Programm; Richard Strauss‘ „Metamorphosen“
und Joseph Haydns „Paukenmesse“, unter anderem mit einem der
besten jungen deutschen Tenöre, Uwe Stickert.

Im Oktober spielt Herbert Schuch eine Rarität des Repertoires:
Viktor Ullmanns Konzert für Klavier und Orchester, 1939/40 vor
der  Deportation  des  Komponisten  nach  Theresienstadt
geschrieben.  Im  November  präsentieren  die  Symphoniker  eine
weitere  Seltenheit  im  Konzertsaal:  Hans  Pfitzners  C-Dur-
Sinfonie op. 46, kombiniert mit der unverwüstlichen Neunten
Ludwig  van  Beethovens.  Einmal  nicht  den  Wiener  Titanen,
sondern  Georges  Gershwin  spielt  Rudolf  Buchbinder  dann  im
Dezember.  Programme  also,  die  Neugierige  in  die  Tonhalle
locken werden.



Vom  Weiterleben  nach  einem
Todesfall:  Angelika  Reitzers
Roman „Wir Erben“
geschrieben von Günter Landsberger | 30. September 2014
Mit den ersten Sätzen in Angelika Reitzers Roman „Wir Erben“
mag man als Leser zunächst Schwierigkeiten haben. Doch bald
werden sie klar als Widerhall einer Traumsequenz Mariannes,
die sich alsbald als erste wichtige, vielleicht wichtigste
Figur dieses Romans herausstellt.

Die  Ausgangssituation  ist  interessant.  Die  vielverzweigte
Mehr-oder-minder-Patchwork-Familie  Mariannes  hat  gerade  in
großer Anzahl Weihnachten miteinander gefeiert bzw. begangen.
Nun  stirbt  kurz  danach  –  wie  nebenbei  –  die  „Familien“-
Matriarchin  Jutta,  die  Großmutter  Mariannes.  Die  zumeist
gerade  Abgereisten  aus  dem  großen  Kreis  der  Verwandten,
Bekannten,  Verschwägerten  und  Freunde  (unter  ihnen  auch
Mariannes Sohn Lukas) werden nun wieder zurückgerufen. Die
Beerdigung steht an und bald danach auch der Erbfall.

Mit dem Tod einer Hauptperson beginnen
so  manche  Romane,  in  der  deutschen
Literatur  zum  Beispiel  Jean  Pauls
„Flegeljahre“  und  Wilhelm  Raabes  „Im
alten Eisen“ sowie Hans Erich Nossacks
„Der  jüngere  Bruder“.  So  werden
Vergleiche  interessant:  Wie
unterschiedlich  gehen  die  jeweils
Hinterbliebenen  mit  einem  solchen
Todesfall  um  und  wie  prägt  ein
derartiger  Beginn  ein  ganzes  Buch?

Eines der Hauptthemen des Romans von Angelika Reitzer ist ganz
konkret:  Wie  kommen  wir  Menschen,  insbesondere  wir
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mitteleuropäischen  Menschen  der  Gegenwart  und  jüngsten
Vergangenheit  unter  diesen  ganz  bestimmten  Bedingungen  im
jeweiligen Einzelfall mit unserem Leben zurecht? Dabei steht
das Leben der Frauen vor allem im Blick, auch wenn Männer
durchaus vorkommen und gelegentlich auch eine Rolle spielen.

Das Leben dreier, wenn nicht vierer Frauengenerationen wird –
ab  und  an  bruchstückhaft  sichtbar  gemacht  –  der
Gegenwartsebene  unterlegt.  Dieses  Wichtignehmen  der
Generationen  macht  das  Buch  zu  einem  Dialogpartner  und
Gegenstück  zum  nun  schon  eine  ganze  Generation  älteren,
verdienstvollen  Roman  Ingeborg  Drewitz‘  „Hundert  Jahre
Gegenwart“.

Liest man das Buch der österreichischen Autorin nicht zügig
durch, wird man die genauen Familien-, Bekanntschafts- und
Freundschaftsverhältnisse vielleicht nicht immer ganz genau im
Gedächtnis behalten. Vielleicht wollte Angelika Reitzer mit
dieser  Figurenfülle  gerade  das  charakteristisch
Patchwortartige  der  Lebensverhältnisse  in  unserer  Zeit  zu
betonen?  Und  das  Zurückgeworfensein  einer  jeden  einzelnen
Person auf ihr eigenes, ureigenes Leben?

Ich habe ja dieses Buch bis zu Ende gelesen, habe nicht ein
einziges Wort, geschweige denn eine ihrer Passagen ungelesen
gelassen, obwohl ich nach einigen Seiten nicht mehr ganz so
interessiert wie zu Anfang gewesen bin. Aber wenn ich in der
Nacht, aus Träumen gerissen oder aus anderen Gründen wach
geworden, wieder auf andere Gedanken kommen wollte, habe ich
jeweils zu diesem Buch gegriffen, an genau der Stelle, an der
ich am Vortag zu lesen aufgehört hatte, weitergelesen und
danach wieder weiter gut geschlafen.

Indes: Ein Spannungsmoment gab es in diesem Roman für mich
nach wie vor. Erzeugt wurde dies merkwürdigerweise durch die
Vorgriffe auf dem Buchumschlag. Zum ersten Mal durfte ich
erleben,  dass  ein  Klappentext  durch  seine  Vorankündigungen
nicht etwa schon zuviel verrät und damit Spannung im Voraus



wegnimmt, sondern dass er gerade durch seine vorwegnehmenden
Vorankündigungen eine Spannung und Neugier aufrechterhält, die
der Roman selbst (in seinem ersten Teil) aufrechtzuerhalten
nicht in der Lage war. Im „Waschzettel“ nämlich ist die Rede
von  einer  zweiten  nicht  aus  Österreich,  sondern  aus  der
ehemaligen  DDR  stammenden  Frau,  die  zur  Freundin  der
Österreicherin, also Mariannes, wird bzw. geworden ist.

Und so habe ich gewartet, bis diese zweite Person mit ihrer
wahrscheinlich  (und  dann  auch  tatsächlich)  ganz  anderen
Vorgeschichte in diesem Roman auftritt. Und das geschieht erst
im zweiten Teil des Romans, einem Teil, der etwa ein Drittel
des  Gesamtromans  umfasst.  Und  ehe  diese  zweite  zentrale
Hauptfigur des Romans vollends in den Blick rückt, schiebt
sich  die  Geschichte  ihrer  Familie,  insbesondere  die  ihrer
Eltern,  in  den  Vordergrund.  Kurz  vor  dem  Fall  der  Mauer
flüchtet diese Familie über das „freundliche sozialistische
Ausland“ aus der DDR in die Bundesrepublik und kehrt nach
einigen dort verlebten Jahren wieder an ihren Ursprungsort
zurück, um dort von neuem Fuß zu fassen, was nicht sehr leicht
fällt.

Diese  Geschichte  aus  dem  zunächst  noch  getrennten,  dann
vereinten Deutschland ist recht interessant, hat aber auf den
ersten Blick mit dem ersten weit umfangreicheren, vorwiegend
in  Österreich  in  der  Nähe  Wiens  auf  dem  Lande  spielenden
Romanteil nicht allzuviel zu tun. Wie also wird es der Autorin
gelingen, eine glaubhafte Verknüpfung beider Lebensgeschichten
herzustellen, habe ich mich bei der Lektüre des zweiten Teils
fortlaufend  gefragt  und  dabei  die  Hoffnung  nie  ganz
aufgegeben, dass durch eine überzeugende Verknüpfung auch der
erste Romanteil nachträglich noch aufgewertet werden würde.

Es dauert lange, fast bis zum Ende des Romans, bis sich die
beiden Frauen, Marianne und Siri, zufällig zum ersten Mal
begegnen, auf der Toilette, in der Pause eines Konzertes in
Wien.  Daraus  entwickelt  sich  nun  nach  und  nach  eine
Freundschaft. Eine Liebe auf den ersten Blick, wie sie sich –



fast  gleichzeitig  mit  Siris  zunächst  nur  flüchtiger
Erstbegegnung  mit  Marianne  –  zwischen  Siri  und  „Hans  dem
Bauer“ spontan ergibt, läuft, obschon zunächst auf scheinbar
gutem Wege, ins Leere.

Der zweite Romanteil endet chronometerzeitlich früher als der
erste. Umso stärker beschäftigt mich immer noch die Frage,
wieso  nicht  schon  im  ersten  Romanteil  wenigstens
andeutungsweise  von  der  Freundschaft  zwischen  Marianne  und
Siri die Rede gewesen ist, wo doch andere Freundschaften und
unproblematische  wie  problematische  Zuneigungen  durchaus
ausführlich  vorgekommen  sind.  Diese  Aussparung  kommt  zwar
romantechnisch der Spannung zugute, hat aber die Logik bzw.
die Psychologik nicht so ganz auf ihrer Seite. (Indessen: ein
blindes Motiv und eine indirekte Vorausdeutung ist mir aus dem
ersten Teil durchaus noch in Erinnerung. Es soll da einmal
eine junge Frau, die ursprünglich aus der DDR stammt, von
Jutta,  ihrer  Großmutter  empfohlen,  bei  Marianne  als  Hilfe
eingestellt werden, wozu es aber nicht kommt.)

Was  mich  jetzt  noch  an  diesem  beobachtungssicheren,
zeitsymptomatischen Roman interessiert, ist dies: Wie anders
lesen  (diese  oder  jene)  Frauen  diesen  Roman  als  (manche)
Männer? Oder sind die Leseunterschiede gar nicht so groß, wie
man immer meint?

Zugegeben: Um dem Roman Angelika Reitzers angemessen gerecht
zu werden, müsste ich ihn zuvor mindestens noch einmal lesen.

Auf der Seite 322 dieses Romans wird ein Gespräch zwischen
Marianne  und  Siri  über  Goethes  Roman  „Die
Wahlverwandtschaften“  wiedergegeben.  Dort  findet  man  u.  a.
diese  Sätze:  „Sie  klappte  das  Buch  zu,  schaute  Siri  an.
‚Würdest du ein Buch lesen, das so anfängt?‘ Sie stellte ein
anderes Buch ins Regal, auch die anderen, dann schloss sie die
Glastür.“

„Würdest du ein Buch lesen, das so anfängt?“, solch eine Frage



in ihrem eigenen Roman zu stellen bzw. stellen zu lassen, ist
von der Autorin mutig. Auf den ersten Blick. Denn: Vielleicht
besteht  ja  die  Hoffnung,  dass  auch  dieser  Roman  bei
abermaliger  Lektüre  gewinnt.

Angelika Reitzer: „Wir Erben“. Roman. Verlag Jung und Jung,
Salzburg und Wien. 343 Seiten, 22,90 €

Rex Lawson und das Pianola:
Auftakt zur Reihe „Musik für
Freaks“  im  Konzerthaus
Dortmund
geschrieben von Martin Schrahn | 30. September 2014

Rex  Lawson,  der  Pianolist.
Foto: Petra Coddington

Aller  Anfang  ist  schwer.  Das  gilt  auch  fürs  Konzerthaus
Dortmund.  Sicher,  es  hat  sich  in  den  12  Jahren  seines
Bestehens fest etabliert im Kulturgefüge der Stadt. Doch muss
dieser musikbeladene Tanker stets manövrierfähig bleiben. Will
sagen: Hin und wieder ist es Aufgabe des Intendanten, Wagnisse
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einzugehen,  Neues  zu  schaffen.  Für  Benedikt  Stampa  kein
Problem. Er hat die Reihe „Junge Wilde“ 2006 aus der Taufe
gehoben und jetzt, ganz frisch zur Saison 2014/15, „Musik für
Freaks“.

Das Problem ist nun, dass das Ungewohnte, gar bisher Ungehörte
in Dortmund eher skeptisch beäugt wird. Ein paar Mutige wagen
sich vor, und erst, wenn sich nach und nach herumspricht, hier
werde Aufregendes in gehöriger Qualität geboten, strömt das
Publikum. So war es bei den „Wilden“, so hat wohl auch die
Freakmusik alle Chancen, sich mit der Zeit zu etablieren. Ein
Anfang jedenfalls, wenn auch ein schwerer, ist gemacht: mit
dem britischen Pianola-Guru Rex Lawson.

Der Mann selbst scheint ein Freak zu sein. Mit seinem weißen
Rauschebart, der ihm bis zum Bauch reicht, wirkt er wie ein
Eremit, der sich aus einsamem Studierstübchen aufgemacht hat,
einer  interessierten  Schar  die  Kunst  des  Pianolaspielens
nahezubringen. Lawson entpuppt sich indes als weltgewandter,
charmanter Plauderer, der uns, in deutscher Sprache, aber mit
gehörigem  britischen  Understatement  und  feinem  Humor,  von
seiner  Kunst  erzählt.  Die  hat  viel  mit  automatisierter
Mechanik  zu  tun,  gleichwohl  bedarf  es  des  schöpferischen
Interpreten.  Ein  Pianola  ist  nun  mal  kein  reines
Selbstspielklavier.

Der Abend hat etwas von einem Kolloquium. Denn das gut 70
Köpfe starke Publikum (wie gesagt: die Mutigen voran) darf
sich auf der Bühne im Halbkreis um den Meister scharen, und am
Ende hat sich eine kleine Menschentraube direkt am Instrument
platziert – zu einer spannenden Frage-und-Antwort-Zugabe der
intellektuellen Art. Dem neuen Format darf deshalb getrost der
Anfangserfolg bescheinigt werden.



Hinten  Flügel,  vorne
Technik: Blick aufs Pianola.
Foto: Petra Coddington

Besagtes Instrument allein sieht schon recht merkwürdig aus.
Da steht nämlich ein Flügel, mit nur leicht geöffnetem Deckel,
indes  mit  einem  wulstigen  hölzernen  Vorsatz  versehen,  ja
verunziert.  Dort allerdings verbirgt sich das ganze, ziemlich
komplexe Geheimnis des Pianolas. In den beiden kastenförmigen
Gebilden befinden sich durch Saugluft betätigte Bälge, die
jeweils eine Taste in Bewegung setzen. Der Pianolist, so die
fachliche Bezeichnung des Interpreten, setzt den Mechanismus
mittels zweier Pedale in Gang. Den Noten entsprechen gestanzte
Löcher auf Papierrollen. Lawson besitzt Tausende davon, und so
kann er seine Kunst an diesem Abend mit Werken von Chopin bis
Nancarrow demonstrieren.

Nun  geht  es  beim  Pianola,  dessen  Hoch-Zeit  Ende  des  19.
Jahrhunderts begann und bis in die 1930er Jahre reichte, nicht
unbedingt  darum,  mittelmäßigen  Pianisten  das  Leben  zu
erleichtern. Lawson zeigt gerade am Beispiel einer Hindemith-
Toccata oder einer Studie des Amerikaners Conlon Nancarrow,
dass Komponisten bewusst für dieses Instrument schrieben um
des  rhythmischen  und  klanglichen  Experiments  willen.  Werke
eben, die mit zehn Fingern garantiert unspielbar sind, Stücke
zudem, die sich mehr dem orchestralen Volumen annähern.

Dieses Potenzial erkannte auch Igor Strawinsky, der 1915 sein
skandalumwobenes  Ballett  „Le  sacre  du  printemps“  in  eine
Klavierrolle stanzen ließ. Das Hörerlebnis ist frappierend. In
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seinen  besten  Momenten  scheint  die  mechanisierte  Musik
bestimmten Orchestereffekten überaus ähnlich. Manches verweist
sogar auf den mexikanischen Komponisten George Antheil und
dessen  „Ballet  mécanique“,  der  allerdings  reine
Selbstspielklaviere  nutzte.

„Musik für Freaks“: Das erste Konzert der fünfteiligen Reihe
entpuppt sich als spannend, lehrreich und bietet, Rex Lawson
sei Dank, intelligente Unterhaltung. Am 13. November geht es
weiter: mit dem Ictus-Ensemble und dem Bariton Lionel Peintre.
Es erklingen Werke von Strawinsky und Georges Aperghis.

Glanz  einer  anderen  Welt:
Puccinis  „Tosca“  als
ästhetisches  Spektakel  in
Wuppertal
geschrieben von Werner Häußner | 30. September 2014

Ein  überwältigender  Coup:
Tosca  im  Licht  eines
metapyhsischen  Raums.  Foto:
Uwe Stratmann
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Der Coup de Théâtre war überwältigend: Tosca entdeckt, perfide
getäuscht,  den  erschossenen  Cavaradossi,  flieht  vor  den
Schergen Scarpias, stellt sich im lichtgefluteten Ausgang dem
Schuss  Spolettas.  Das  Ende?  Nicht  in  Stefano  Podas
spektakulärer Inszenierung des Puccini-Thrillers in Wuppertal.

Die rote Robe der Sängerin wandelt sich hier in einen weißen,
priesterlich  anmutenden  Mantel,  Tosca  schreitet  ihren
Widersachern entgegen, die schwarze Wand fällt und erschlägt
die  Peiniger.  Und  Tosca  steht,  wie  eine  Ikone,  in  einem
tiefen, weiß leuchtenden, von Nebelfetzen durchwehten Raum.
Racheengel und Erlöste, umwölkt vom Glanz einer anderen Welt.

Man  muss  Stefano  Poda  lassen:  Von  Ästhetik  versteht  das
italienische Allround-Talent eine ganze Menge. Szene, Kostüme,
Licht,  Regie:  Alles  kommt  aus  seiner  Hand  –  oder  besser,
seiner Fantasie. Träume von einer ihm eigenen verborgenen Welt
seien  seine  Inszenierungen,  schreibt  er  im  Programmheft,
entzündet an der Musik und wie ein Film von einem inneren Auge
aufgenommen.  Aktualität?  Unnötig!  Nicht  historisch,  nicht
modern, nein: zeitlos versteht er seine Arbeiten.

Finale  Erster  Akt:  Die
Prozession  geisterhafter
Kleriker.  Foto:  Uwe
Stratmann

Im  ersten  Akt  schon  finden  wir  uns  nicht  in  der  Kirche
Sant’Andrea della Valle in Rom, sondern in einer Installation:



Gestürzte Kreuze drehen sich um eine Achse, immer wieder. Ein
szenisches Mittel, das sich schnell abnutzt.

Die  Figuren  sind  schwarze  Schatten  in  eindrucksvoll
gestaltetem Chiaroscuro, mal ins trübe Licht tretend, mal im
Ungefähr der tiefen Szene verschwimmend. Die Wände wirken wie
die  Columbarien  eines  italienischen  Friedhofs:
marmorversiegelte  Gräber,  davor  flackernde  Grablichter.
Scarpia tritt nicht auf, er taucht einfach auf. Die Prozession
im Finale: ein Reigen gespenstischer Kleriker, kreuztragender
Untoter.

Im zweiten Akt verwandelt sich die Bühne zu einer hohen Halle
ohne architektonische Konturen. Ein monströser Tisch voller
Papiere.  Die  Falltür,  die  im  ersten  Akt  in  die  Cappella
Attavanti  führte,  öffnet  sich  nun  zum  Folterkeller.  Zwei
Männer rekeln sich mit freien Oberkörpern: Spoletta (Johannes
Grau)  und  Sciarrone  (Jan  Szurgot)  als  begehrenswerte
Jünglinge;  Sex,  Brutalität,  Abhängigkeit  gehören  zusammen.
Ihre  Gewänder  sind  lange,  weite  Mäntel,  Soutanen  nicht
unähnlich:  Sex  und  Religion  sind  gefährliche  Geschwister.
Später verröchelt Scarpia an der Kugel Toscas, die sich zu
Tode erschöpft aus dem Raum schleppt.

Szene  aus  dem  zweiten  Akt
mit  Mirjam  Tola  (Tosca),
Johannes  Grau  (Spoletta),
Mikolaj  Zalasinski
(Scarpia).  Foto:  Uwe



Stratmann

Viel Stoff für das staunende Auge. Doch wer sich den Blick
nicht verführen lässt, wer tiefer blickt, erkennt schnell:
Poda steht in der Tradition des italienischen Musiktheaters,
dem  die  Ästhetik  über  alles  geht,  und  das  beherrscht  er
virtuos.

Doch  sobald  es  an  die  Innenschichten  des  Dramas,  an  die
Bedeutung der Figuren geht, verliert sich die Wirkung schnell.
Da  herrscht  verkrampfter  Modernismus:  Der  Mesner  (Dieter
Goffing)  macht  beim  „Angelus“  Liegestütze,  von  Mario
Cavaradossi und seiner Floria Tosca erfahren wir vornehmlich
ihre sexuelle Obsession: Der Kopf des Malers liegt bei jeder
sich bietenden Gelegenheit am Schoß der Diva.

So geht es weiter: Dass Tosca, wenn sie die dargestellte Frau
auf dem Bild der Magdalena identifizieren will, nicht einmal
hinschaut,  um  „L’Attavanti“  zu  erkennen,  wäre  einst  ein
banaler Regiefehler gewesen. Heute sind solche Schludereien
mit höheren Weihen metaphysischer Bühnen-Bedeutung geheiligt –
wehe, wenn man ihren „Subtext“ nicht erkennt.

Allround-Künstler  und
Ästhet:  Stefano  Poda.
Copyright:  Stefano  Poda



Leider sind Podas Chiffrierungen nicht so, dass sie über sich
selbst hinausführten. Das trifft für die koksenden Lustboys
Scarpias  ebenso  zu  wie  für  ein  abgeschmacktes  erotisches
Symbolspiel mit Toscas Schuh.

Und  nicht  nur  beim  Auftritt  Scarpias  verschenkt  Poda  die
Kontur dieser abgründigen Figur. Auch im Verhör des zweiten
Akts will es ihm nicht gelingen, aus konventionellen Gängen
und Gesten ein Psychogramm dieses raffinierten Gewalttäters zu
entwickeln:  Die  verschlagene  Galanterie,  die  ironische
Verstellung, die panthergleich aufspringende Brutalität dieses
Mannes erschöpft sich in Gebrüll und Grobheit.

Daran mag auch der Sänger Mikolaj Zalasinksi schuld sein. Dass
der polnische Bariton 2011 – von wem auch immer – für eine
Darstellung des Scarpia als „bester Sänger“ nominiert wurde,
darf als Zeugnis dafür gewertet werden, wie rudimentär heute
die Kenntnisse idiomatisch passenden Gesangs geworden sind.
Sicher hat Zalasinski ein imponierend machtvolles Organ; seine
Artikulation ist tadellos. Aber die monotone Lautstärke, die
sich nach den wenigen Differenzierungsversuchen schnell wieder
einstellt, enthält der Figur wesentliche Facetten vor. Die
Charge  eines  kruden  Brutalos  –  mehr  finden  Poda  und  sein
Darsteller für den Scarpia nicht.

Ähnlich eindimensional bleibt Xavier Moreno als Cavaradossi.
Er singt ansprechend substanzvoll, hält die Stimme auf dem
Atem,  zeigt  einen  robusten  Tenor.  Aber  die  zärtliche
Abmischung  des  Tons,  die  Facetten  zwischen  der  wild
auftrumpfenden Genugtuung der „Vittoria“-Rufe, der brennenden
Enttäuschung über Toscas Verrat und der todesträchtigen Wehmut
seiner letzten Arie bleiben im virilen Einheitsgesang auf der
Strecke.  Moreno  trägt  vor,  er  lebt  die  Szenen  nicht.  Ein
Schuljunge,  der  dem  Ungeheuerlichen  mit  stoischer  Statik
trotzt.

Mirjam Tola ist Tosca. Geschickt laviert sie zwischen den
Anflügen slawisch-kehligen Timbres und manch gefährdet dünnen



Hochtönen vor allem in der wichtigen Mittellage mit Erfolg:
Ihr Sopran leuchtet, zeigt Schmelz und Substanz. Zudem nutzt
sie die Chance, die Rolle zu profilieren. Von der Psychologie
der  kapriziösen,  unreif-eifersüchtigen  Liebhaberin,  der
glamourösen, aber naiven Diva, dem intuitiven Mut und der
verzweifelten  Konsequenz  der  verletzten,  getäuschten  Frau
sieht man wenig, weil ihr Podas Regie wenig zur Hand geht.

Kongenial  setzt  Toshiyuki  Kamioka  die  Reduktion  des
Puccini’schen  Meisterwerks  auf  ästhetische  Coups  in  der
musikalischen  Gestaltung  fort:  Er  verlyrisiert  Puccinis
vielgestaltige  Musik  nahezu  komplett.  Breite  Tempi,
schimmernd-schöne  Klanggebilde,  genussvoll  nachgezogene
Melodielinien,  aber  kein  hintergründiges  Infragestellen  der
harmonischen  Oberfläche,  keine  zupackende  Dramatik,  kein
schlagender Akzent. Die wehmutsvolle Schönheit des Vorspiels
zum dritten Akt bekommt nicht nur durch die Leidensgestalt
einer  bedrängten  nackten  jungen  Frau  eine  vordergründige
Anmutung.  Sie  wird  von  Kamioka  auch  musikalisch  in
zerfließendem Lyrismus zelebriert. Puccinis Zähne sind weich
abgerundet – zupacken kann er damit nicht mehr. Man muss nicht
mit Victor de Sabatas einzigartiger Aufnahme kommen, um diese
weichgezeichnete Tosca inadäquat zu finden.

Das also ist die „Weltklasse“, die der neue Intendant Kamioka
– oder besser: sein Stellvertreter Joachim Arnold – bei der
Pressekonferenz zur Vorstellung seiner ersten Spielzeit unter
harten Spar-Vorzeichen angekündigt hatte. Das wäre alles noch
verstehbar – Theater bedeutet Risiko, und des einen Königreich
ist  des  anderen  Bettlerasyl.  Aber  dass  die  Wuppertaler
Verantwortlichen sich für den Start ihres neuen Konzepts – so
glamourös und abgemagert wie ein unterernährtes Star-Model –
auch noch einen künstlerischen Aufguss haben verkaufen lassen,
hat eine eigene Ironie: Stefano Podas „Tosca“ ist nämlich
mitnichten neu.

Wer  2012  Puccinis  Oper  in  Klagenfurt  gesehen  hat,  wird
wesentliche  Elemente  wiedererkennen:  die  Kreuz-Skulptur  des



Anfangs,  den  Überraschungs-Coup  am  Ende.  Die  Inszenierung
Podas,  die  wohl  demnächst  am  renovierten  Münchner
Gärtnerplatztheater  des  damaligen  Klagenfurter  Intendanten
Josef E. Köpplinger recycelt wird, ähnelt sicher nicht in
Details,  aber  in  den  prinzipiellen  Linien  dem,  was  die
Wuppertaler auf ihrer Bühne bejubelt haben.

Die Oper beeilte sich, auf entsprechende Darstellungen in der
Presse mit einem Briefzitat Podas zu entgegnen, in Wuppertal
sei eine „Weiterentwicklung“ der Klagenfurter Inszenierung zu
sehen.  Wer  „zeitlose“  Oper  schätzt,  für  den  mag  das
unerheblich sein. Schließlich fährt kaum jemand aus Wuppertal
nach  Klagenfurt,  um  dort  „Tosca“  zu  sehen.  Wer  aber  zum
„Weltklasse“-Niveau  ein  eigenes,  für  die  jeweilige  Bühne
erarbeitetes Regiekonzept zählt, kann mit dem Poda-Selbstzitat
in Wuppertal nicht zufrieden sein. Aber so ist es eben mit
Träumen: Sie kehren gern, in leicht veränderter Form, immer
wieder.

In  Wuppertal  lässt  sich  trefflich  weiterträumen:  von  den
Zeiten, in denen ein Regisseur wie Friedrich Meyer-Oertel auch
wenig rezipierte bedeutende Werke zur Diskussion stellte. Oder
von der jüngsten Vergangenheit, in der Johannes Weigand so
wichtige  Entdeckungen  wie  Szymanowskis  „König  Roger“  oder
Wolfgang Fortners „Bluthochzeit“ auf die Bühne bringen ließ;
Projekte, die weit über Wuppertal hinaus aufmerksam verfolgt
wurden.  Kamiokas  profilloser,  auf  Auslastung  schielender
Spielplan  verdient  solches  Interesse  nicht.  „Salome“,  „Don
Giovanni“ oder „Hänsel und Gretel“ sollen die Menschen in das
wunderschöne  Haus  in  Barmen  locken.  Das  mag  zunächst
funktionieren,  aber  mit  anbiederndem  Verzicht  auf
Einfallsreichtum ist es wohl selten gelungen, vor allem ein
neues Publikum dauerhaft zu gewinnen.

http://www.wz-newsline.de/lokales/wuppertal/kultur/die-oper-tosca-sorgt-schon-vor-den-proben-fuer-wirbel-1.1609383
http://www.wz-newsline.de/lokales/wuppertal/kultur/die-oper-tosca-sorgt-schon-vor-den-proben-fuer-wirbel-1.1609383


Kreativ aus der Krise: Eine
ziemlich  verrückte
Theatertour durch Ruhrstadt
geschrieben von Katrin Pinetzki | 30. September 2014

Vier  Jahre  nach  Ende  der  Kulturhauptstadt
reflektieren vier Künstlergruppen, was nach
RUHR.2010  geworden  ist.  Der  gemeinsame,
sechseinhalbstündige Abend heißt „54. Stadt“,
spielt  in  Mülheim  und  Oberhausen,  und  er
gerät  zu  einer  General-Abrechnung  mit  dem
Konzept  der  Kulturhauptstadt,  die
Kreativwirtschaft  als  Identitätslückenfüller
zu  installieren.  Produziert  wurde  die  Tour

von  „Urbane  Künste  Ruhr“  –  also  ausgerechnet  jener
Organisation,  die  das  Erbe  von  RUHR.2010  pflegen  und  die
Kreativwirtschaft weiter befeuern soll.

So weit, so subversiv – und nicht nur das. Es ist ein ziemlich
verrückter Abend, eine gezielte und produktive Überforderung
der Zuschauer. Ich habe mit fremden Menschen getanzt, einen
„Transgender-Cocktail“  kreiert,  in  einer  Privatwohnung
Dehnungsübungen  absolviert,  phasenweise  nur  einsilbig
gesprochen, mir einen Schnurrbart malen lassen und in einem
Waschsalon  über  mein  Verhältnis  zu  Eigentum  und  Besitz
diskutiert. Es ist ein Abend ohne lineare Erzählstruktur oder
Abfolge; jeder Teilnehmer erlebt zwangsläufig etwas anderes.

https://www.revierpassagen.de/26849/kreativ-aus-der-krise-eine-theatertour-durch-ruhrstadt/20140913_1452
https://www.revierpassagen.de/26849/kreativ-aus-der-krise-eine-theatertour-durch-ruhrstadt/20140913_1452
https://www.revierpassagen.de/26849/kreativ-aus-der-krise-eine-theatertour-durch-ruhrstadt/20140913_1452
http://www.revierpassagen.de/26849/kreativ-aus-der-krise-eine-theatertour-durch-ruhrstadt/20140913_1452/2014-09-13-11-29-37


Diskussion  über
Eigentum  und  Besitz
im  Waschsalon.  Foto:
Katrin Pinetzki

Der Beginn versetzt zunächst alle in die gleiche Ausgangslage:
Wir  befinden  uns  im  Jahr  2044,  lauschen  im  Mülheimer
Ringlokschuppen  einem  Live-Konzert  der  Frauenband  „Die
Planung“.  Vor  30  Jahren,  2014,  seien  sie  zum  letzten  Mal
aufgetreten. Dann schaltet sich eine Nachrichtensprecherin zu.
Offenbar gibt es Unruhen da draußen. Nach und nach wird klar:
Im Jahr 2014 wurde aus den 53 Städten des Ruhrgebiets die
„Ruhrstadt“, die 54. Stadt, eine zentral verwaltete Metropole
des Kreativsozialismus. Jeder musste plötzlich Künstler sein,
und jede Stadt eine Sparte: Dortmund wurde Modestadt, in Wesel
lebten nun Literaten, in Oberhausen Transvestiten. Doch jetzt
haben die Menschen genug. Es brodelt, Anarchie bricht aus.

Den ersten Teil des Abends konzipierte „kainkollektiv“ (Fabian
Lettow, Mirjam Schmuck). Sie inszenierten eine „performative
Installation“, eine von Chor- und Soprangesang (Kerstin Pohle)
begleitete  Reflexion  übers  Fallen,  Verfallen,  Zerbrechen:
Häufig offenbart sich erst im Moment des Verlustes der Wert.
„Was, wenn das Beste an den Dingen die Reste wären?“ In der
Ruhrstadt leben wir, „wo die Reste sich versammeln“. Aber:
„Alles,  was  gut  ist,  kommt  wieder  –  und  alles,  was  gut

http://www.revierpassagen.de/26849/kreativ-aus-der-krise-eine-theatertour-durch-ruhrstadt/20140913_1452/2014-09-12-21-24-26


vermarktbar ist, kommt immer immer immer wieder.“ Heute sind
die Körper der Kreativen die Ressource, die abgebaut wird wie
früher die Kohle, so die These – Bewältigung der Krise mit
Kreativität? Oder nur auf Kosten der Kreativen?

Einige Denkanstöße für die Besucher, die sich im Saal des
Ringlokschuppens frei bewegen und das multimediale Geschehen
aus Foto und Film, Performance, Gesang und Percussion-Klängen
verfolgen, mit den Augen ständig verwirrt nach Halt suchend.

Doch wie geht es weiter? Wie wollen wir in Zukunft leben?
Darüber  nachzudenken  werden  die  Teilnehmer  an  „54.  Stadt“
nicht nur aufgefordert, sie werden selbst zu Anarchisten, die
auf den Straße und in den Häusern um die Zukunft der Stadt
kämpfen müssen. Darum geht es im zweiten Teil. Man entscheidet
vorab,  ob  man  mit  der  Gruppe  „LIGNA“  in  Mülheim  einen
„Audiowalk“  unternehmen  oder  mit  „Invisible  Playground“  an
einem interaktiven Spiel in Oberhausen teilnehmen will.

Wer  nach  Oberhausen  fährt,  sucht  sich  vier  anarchische
Mitstreiter, bekommt eine Spielkarte, Energieriegel und die
Aufgabe, die fünf „Säulen der Demokratie“ zu retten. Dazu
müssen die Anarchisten wie bei einer Schnitzeljagd (oder einem
Computerspiel?)  skurrile  Aufgaben  in  Wohnungen,  Bars  und,
Geschäften erledigen, während herumlungernde Banden versuchen,
sie daran zu hindern. Ein großer Spaß, der die Sicht auf die
Stadt erweitert und einen eigenen Abend verdient und getragen
hätte.



Einweisung  in  den
Anarchismus.  Foto:
Katrin  Pinetzki

Doch es ging noch weiter, zum Finale im kooperierenden Theater
Oberhausen. Dort zeigten „copy & waste“, eine Gruppe um Autor
Jörg  Albrecht  und  Regisseur  Steffen  Klewar  mit  dem
Oberhausener Ensemble, den Showdown zwischen Kreativarbeitern
und  „echten  Menschen“  ganz  konventionell  auf  der  Bühne,
erzählt  als  Liebesgeschichte,  verpackt  in  eine  schrille
Reality Show: Julieta und Rick wurden schon als Kinder im
Namen  der  Kreativität  missbraucht,  wollen  gemeinsam  aus
Ruhrstadt fliehen und setzen dabei auf Authentizität.

Jörg  Albrechts  gerade  erschienener  Roman  „Anarchie  in
Ruhrstadt“ liefert die gemeinsame Erzählung, die Matrix für
alle  vier  Produktionen.  So  gibt  es  zwar  ein  erkennbares
Konzept,  doch  den  roten  Faden  müssen  die  Zuschauer  immer
wieder selbst suchen. Das  ist anstrengend, an- und aufregend.

Der Text entstand für den Westfälischen Anzeiger, Hamm

http://www.revierpassagen.de/26849/kreativ-aus-der-krise-eine-theatertour-durch-ruhrstadt/20140913_1452/2014-09-12-19-57-17
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Wum und Wendelin machen jetzt
politisches Theater: „Hamlet“
in Dortmund
geschrieben von Rolf Pfeiffer | 30. September 2014

Unten  körperlich,  oben  auf
der  Videowand:  Eva  Verena
Müller als Hamlet (Bild: Edi
Szekely/Theater Dortmund)

Am Schluß, und man vergibt sich nichts, wenn man es am Anfang
schon erzählt, tanzen Wum und Wendelin auf der Bühne herum und
wiederholen ungezählte Male aufgeregt und euphorisch den Satz
„Wir machen jetzt politisches Theater“. Sie tun es, bis die
ersten  den  Saal  verlassen,  sie  tun  es  während  des  bald
folgenden Massenexodus’, und ob sie es tun, bis der letzte
Zuschauer den Raum verlassen hat, weiß ich nicht. Aber es ist
ziemlich wahrscheinlich.

Es ist dies offenbar ein Akt der Zuschauervergrämung, lieblos
wie  respektlos,  der  für  die  Inszenierung  allerdings  den
Vorteil birgt, daß eine echte Zuschauerreaktion unterbleibt.
Diese  Reaktion  wäre  vermutlich  unerfreulich  gewesen.  Die
Produktion heißt „Hamlet nach William Shakespeare“ und ist
eine  Regiearbeit  des  Intendanten  Kay  Voges,  mit  der  das
Dortmunder Schauspiel in die neue Spielzeit startet.

https://www.revierpassagen.de/26834/wum-und-wendelin-machen-jetzt-politisches-theater-hamlet-in-dortmund/20140913_1417
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Bettina  Lieder  als  Ophelia
auf der Videowand (Bild: Edi
Szekely/Theater Dortmund)

Indes  fällt  es  schwer,  das  Wort  Schauspielproduktion  zu
gebrauchen. Meistens ist nämlich niemand auf der Bühne, läuft
die  Handlung  als  Video  mit  einer  Vielzahl  gleichzeitig
gezeigter Bilder ab. Ob diese Videosequenzen live hinter der
Bühne gespielt und gefilmt werden oder ob sie vorgefertigte
Konserven  sind,  darüber  gingen  die  Meinungen  im  Publikum
auseinander.

Jedenfalls  erzeugt  diese  Form  der  Stoffpräsentation  große
Distanz,  man  ertappt  sich  wiederholt  beim  unwillkürlichen
Weggucken,  beim  quasi  mechanischen  Ignorieren  des  lästigen
Geflimmers.  Im  Wechsel  mit  angemessen  intensiver
personalisierter  Bühnenaktion  wäre  es  gewiß  sehr
eindrucksvoll,  aber  so?

Video mit (v.l.): Friederike
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Tiefenbacher  (Gertrud),
Carlos  Lobo  (König
Claudius),  Christoph  Jöde
(Laertes)  (Foto:  Edi
Szekely/Theater  Dortmund)

Immerhin erzählt (vorwiegend) das Video so etwas wie eine
Geschichte. Mindestens eine, eher zwei. Die eine hat noch viel
mit dem Shakespeare-Stoff zu tun, in dem Dänenprinz Hamlet
(Eva Verena Müller) im Traum sein dahingeschiedener Vater und
König (Sebastian Kuschmann) erscheint und seinen Nachfolger
Claudius (Carlos Lobo) des heimtückischen Giftmordes an ihm
bezichtigt.

Hamlet, ich mache es ganz kurz, sinnt auf Rache, scheitert
tragisch und am Schluß sind die meisten Hauptpersonen tot.
Trotzdem ist Hamlet in aller Regel der Sympathieträger und
sein  Stiefvater  Claudius  das  leibhaftige  Böse;  auch  sein
Mordmotiv  wird  gemeinhin  gutgeheißen,  wenngleich  es  recht
unchristlich-unerbittlich  dem  alttestamentarischen  „Auge  um
Auge“ folgt. Daß Vatermord sich nicht gehört, verdeutlichen
dann höhere Kräfte.

Auf  der  Bühne:
Bettina  Lieder  als

http://www.revierpassagen.de/26834/wum-und-wendelin-machen-jetzt-politisches-theater-hamlet-in-dortmund/20140913_1417/hamlet4_3409a


Ophelia  (Bild:  Edi
Szekely/Theater
Dortmund)

Der Dortmunder Inszenierung aber reichen die eher klassischen
Motive nicht, auch Handlungsum- und –weiterdeutungen im Sinne
politisch-gesellschaftlicher Paradigmenwechsel – im Sinne von
Heiner Müllers „Hamletmaschine“ vielleicht – interessieren sie
nicht nachhaltig. Nein, mehr als alles andere ist der neue
böse König Polonius das Gesicht des Überwachungsstaates, der
rastlos herausforschen muß, was andere von seinen bösen Taten
wissen.  Er  ist  der  Rasterfahnder,  der  mißtrauische
Algorithmenprüfer, der Erzfeind alles Privaten. Er ist der
Zyniker, der seine Feinde als Kollateralschäden entsorgt.

Nun  gut.  Es  ist  es  ja  nicht  so,  daß  solche  Denkfiguren
Shakespeare gänzlich fremd gewesen wären, auch wenn er das
Internet  noch  nicht  kannte.  Mit  feinem  Humor  hat  er
bekanntlich  Rosenkranz  und  Güldenstern  (Frank  Genser,  Uwe
Schmieder) zur Truppe fürs Grobe gekürt. In Dortmund enden sie
(bzw. nicht) in den Strampler-Kostümen von Wum und Wendelin,
und zumindest in diesem Punkt könnte man fast so etwas wie
eine augenzwinkernde Annäherung an den großen Elisabethaner
erkennen.

http://www.revierpassagen.de/26834/wum-und-wendelin-machen-jetzt-politisches-theater-hamlet-in-dortmund/20140913_1417/hamlet2_3266a


Doppelpack:  Hamlet
(Eva Verena Müller)
und  Totenschädel
(Foto:  Edi
Szekely/Theater
Dortmund)

Das Theater verläßt man letztlich unzufrieden. Was wollte uns
diese Produktion erzählen, was hat uns berührt, wo ist ein
Mehrwert  an  Erkenntnis,  der  uns  Unzulänglichkeiten  freudig
erleiden ließe?

Paul Wallfischs Sound-Design bringt sich ebenso unauffällig in
Erinnerung  wie  die  Bühne  (Pia  Maria  Mackert).  Das  heftig
agitierte Video, das Bilder und Szenen in häufig wechselnder
Zahl und Einstellung abspult (Daniel Hengst, Lars Ullrich),
läßt trotz durchgängiger HD-Qualität manchmal an die Ästhetik
alter „Raumschiff Orion“-Folgen denken.

Auch über die Schauspieler ist nicht viel zu sagen. Hinter der
Bühne (Live-Video oder Konserve?) chargieren sie nach Kräften,
körperlich auf der Bühne bleiben sie darstellerisch eher blaß.
Nach  etwa  der  Hälfte  der  Spielzeit  befinden  sich  die
Darsteller,  Hamlet  vorneweg,  zudem  in  einem  Zustand  der
Dauererregung,  der  für  das  Publikum  ermüdend  ist,  das
Textverständnis (trotz Mikroport) nicht eben erleichtert und
dramatische Wendungen kaum mehr nachvollziehbar macht. Es ist
dies  nicht  die  Schuld  der  Darsteller.  Neben  den  bereits
Genannten handeln Friederike Tiefenbacher (Gertrud), Michael
Witte (Polonius), Christoph Jöde (Laertes) und last not least
Bettina Lieder (Ophelia) halt, wie ihnen geheißen.

Und das politische Theater? Vielleicht war der Spruch von Wum
und Wendelin (alias Rosenkranz und Güldenstern) ja auf die
Zukunft  gemünzt.  Sonst  müßte  man  unterstellen,  daß  dieser
„Hamlet“ politisches Theater gewesen sein soll, politisches
Theater  auf  Kinderzimmerniveau.  Die  Reaktionäre,  wie  man
früher  vielleicht  gesagt  hätte,  müssen  auf  absehbare  Zeit



nichts befürchten.

Weitere Termine: 21.9., 1.10. www.theaterdo.de

Sie hat es wirklich nötig –
heute  ist  der  Tag  der
deutschen Sprache
geschrieben von Rudi Bernhardt | 30. September 2014
Heute  haben  wir  mal  wieder  einen  wichtigen  Tag.  Der  13.
September ist nicht nur der spezielle Tag der Ersten Hilfe
(ja, wirklich), es ist auch der Tag der Deutschen Sprache. Die
hat es aber auch wirklich extrem nötig.

Nein,  ich  bejammere  jetzt  an  dieser  Stelle  und  zu  dieser
Gelegenheit nicht, dass immer mehr undeutschlich sprechende
Menschen was vom Whatsappen brabbeln, oder (statt miteinander
zu sprechen) sich was simsen. Nein, ich will ich keineswegs
bekritteln,  dass  der  deutschsprachige  Zeitgenosse  gern  mit
einem Handy telefoniert oder biked statt Fahrrad oder Motorrad
zu fahren. Das ist nun mal so und der Jööte hätte sich auch
nicht vorstellen können, dass manches heute völlig anders und
dennoch korrekt geschrieben würde, als die Vorschriften seiner
Zeit es erlaubten.

http://www.theaterdo.de
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Kaum  zu  glauben,  was  aus
diesen  Elementen  entstehen
kann… (Foto: Bernd Berke)

Aber: Ich kann getrost bejammern, dass es Journalisten gibt,
die mit Dativ und Genitiv auf Kriegsfuß stehen, dass es Eliten
in  der  Wirtschaft  gibt,  die  außerhalb  ihres
Volkswirtskauderwelschs nichts mehr korrekt zu formulieren in
der  Lage  sind  und  der  bisweilen  eleganten  Satzstellung
deutscher Sprache mit denglischem Unfug entgegentreten, weil
sie des festen Glaubens sind, dass nur sie sich untereinander
verständigen können; was übrigens stimmt, aber mir relativ
gleichgültig ist. Ich will die ja auch nicht begreifen.

Ich kann auch beklagen, dass es Politiker(innen) gibt, die den
Blödsinn mitmachen und so verquastes Zeugs von sich geben,
dass sie sich selbst kaum mehr verstehen, was aber auch nicht
weiter stört, allenfalls in der Form, dass sie uns die Zeit
klauen.

Es ist auch durchaus ein Seufzen wert, dass junge Menschen den
Kindergärten entwachsen und ganz erstaunt darüber sind, dass
an den anschließend besuchten Schulen streng darauf geachtet
wird,  dass  jeder  und  jede  sich  des  sprachlichen
Kommunikationsmittels  bedient,  das  hierzulande  die  Regel
darstellt.

Und  ich  darf  schwerst  kritisieren,  dass  es
Menschenrechtsorganisationen gibt, die sich darüber beklagen,
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dass unmenschliche und selbstgefällige „Gläubige“ sich durch
„ethnische  Säuberungen“  an  ihren  Mitmenschen  mit  anderem
Glauben schuldig machen. Ja wissen die denn, was sie da reden
oder schreiben?

So  gesehen  hat  die  deutsche  Sprache  sehr  wohl  einen
gesonderten  Tag  nötig.  Deutsche,  also  solche,  die  dieser
Sprache mächtig sein sollten, beherrschen diese immer weniger
korrekt.  Sie  ludern  entweder  aus  Fahrlässigkeit  oder  aus
Flachwissenheit  mit  dem  wichtigsten  Kommunikationsmittel
herum, als sei es ein Fußabtreter.

Später  Ruhm  eines  großen
Meisters:  Vor  250  Jahren
starb Jean-Philippe Rameau
geschrieben von Werner Häußner | 30. September 2014
In Sachen Karriere war Jean-Philippe Rameau ein Spätzünder.
Seine erste Oper stellte er in einem Alter vor, in dem andere
längst  die  Feder  aus  der  Hand  gelegt  hatten:  Mit  fünfzig
Jahren wurde er mit „Hippolyte et Aricie“ auf einen Schlag
berühmt.

Da hatte Rameau schon ein Leben als Kirchenmusiker, Organist,
Musiktheoretiker  und  Leiter  eines  Privatorchesters  hinter
sich. Vor ihm lagen noch dreißig Jahre, in denen er rund
dreißig Werke für die Bühne schaffen sollte. Mitten in den
Proben für sein letztes, die Tragödie „Les Boréades“, ist
Jean-Philippe Rameau vor 250 Jahren, am 12. September 1764, in
Paris gestorben.

Bei seinem Tod zählte er zu den am weitesten bekannten und am
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meisten geehrten französischen Musikern. Dennoch senkte sich
über sein Werk allmählich tiefes Vergessen. Selbst sein Grab
auf dem Friedhof von St. Eustache in Paris ist nicht mehr
bekannt.

Erst  die  Rückbesinnung  auf  historische  Spieltradition  und
Aufführungspraxis weckte das Interesse an seinem Schaffen über
die gelegentliche, museale Reanimation hinaus. Ein Jahr vor
seinem 300. Geburtstag – Rameau kam 1683 in Dijon zur Welt –
wurde  in  Aix-en-Provence  sein  letztes  Werk  „Les  Boréades“
uraufgeführt.  In  Deutschland  sorgte  eine  opulente,  viel
gerühmte  Neuinszenierung  von  „Castor  und  Pollux“  1980  in
Frankfurt  für  Aufsehen:  In  einem  fantasievollen,  technisch
raffinierten  Bühnenbild  von  Erich  Wonder  inszenierte  Horst
Zankl; Nikolaus Harnoncourt leitete das Orchester.

Seither  ist  das  Interesse  an  Jean-Philippe  Rameaus
Bühnenwerken  nicht  mehr  abgebrochen.  So  gab  es  etwa  in
Düsseldorf in den letzten Jahren eine Serie von Aufführungen,
begonnen  mit  der  deutschen  Erstaufführung  der  turbulenten
Komödie  „Les  Paladins“  in  der  Spielzeit  2009/10.  Auf
zahlreichen Aufnahmen ist inzwischen das erhaltene dramatische
Werk Rameaus greifbar. Sie geben auch einen Überblick, wie
sich  die  Art,  seine  Musik  zu  spielen,  seit  den  ersten
Schallplatten der siebziger Jahre verändert hat. In diesen
Tagen erscheint etwa bei Erato eine Box mit Gesamtaufnahmen
von neun seiner Opern, ergänzt durch Musik aus vier weiteren
Bühnenwerken,  Dirigenten  wie  William  Christie,  Nikolaus
Harnoncourt, Marc Minkowski und Nicholas McGegan entfalten den
Zauber und die Kraft der harmonischen Erfindungsgabe und der
orchestralen Intuition Rameaus.

Als Kirchenmusiker ist der Franzose weit weniger greifbar,
obwohl seine Jugend und die erste Phase seiner Musikerkarriere
eng mit der Orgel verbunden sind. Erhalten sind lediglich vier
zwischen 1713 und 1723 geschriebene, groß angelegte Motetten.
Rameaus Vater war Organist an mehreren Kirchen in Dijon, unter
anderem an der Kathedrale St. Bénigne.
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An der Jesuitenschule, so wird berichtet, habe der junge Jean-
Philippe  mehr  komponiert  und  gesungen  als  studiert.  Seine
Eltern  schickten  den  Schulabbrecher  1702  auf  eine
Italienreise,  auf  der  er  in  Mailand  steckenblieb.  Wieder
zurück übernahm er mit Achtzehn eine Organistenstelle an der
Kathedrale von Clermont. Ein Intermezzo in Paris bestritt er
mit  mehreren  Orgelposten  an  kleineren  Kirchen.  Das  erste
seiner vier Bücher mit Cembalowerken, die „Pièces de Clavecin“
erschien  dort  1706  und  verhalf  ihm  zu  einer  gewissen
Bekanntheit. Bis er sich 1722 endgültig in Paris niederließ,
wirkte  Rameau  an  mehreren  Kathedralen,  so  in  seiner
Heimatstadt  Dijon,  in  Lyon  und  in  Clermont.

Es ist schwer zu entscheiden, wer wichtiger ist: der Komponist
oder  der  Musiktheoretiker  Rameau.  Seit  1722  sein
epochemachendes  Werk  „Traité  de  l’harmonie  reduite  à  ses
principes naturels“ erschienen ist, stand er im Mittelpunkt
der Aufmerksamkeit der gelehrten musikalischen Welt.

In weiteren Publikationen zur Harmonielehre entwickelte Rameau
sein System weiter. Er stand in Kontakt mit internationalen
musikalischen Größen wie Johann Mattheson oder dem Bologneser
Musiktheoretiker  und  Franziskanerpater  Giovanni  Battista
Martini, einer der prägenden Figuren der italienischen Musik
des 18. Jahrhunderts.

Jean  Jacques  Rousseau  wurde  Rameaus  Gegner  im  sogenannten
Buffonistenstreit, in dem das Ringen um die Vorherrschaft der
italienischen  oder  französischen  Oper  einen  weit  tieferen
Streit  um  die  künftige  Ausrichtung  der  Kunstgattung
überdeckte.  Rousseau  plädierte  für  die  „natürliche“
Einfachheit der melodiebetonten italienischen Musik gegen die
komplex  instrumentierte,  harmonisch  ausgearbeitete  und
kompliziert  polyphone  französische  Musik  –  ein  direkter
Affront gegen den gelehrten Harmoniker Rameau.

Dabei war Rameau bestrebt, seinerseits mit der „Natur“ zu
argumentieren: Als aufgeklärter Denker wollte er die Musik als



exakte  Wissenschaft  erfassen  und  universelle  harmonische
Prinzipien aus natürlichen Gegebenheiten ableiten. Rameau sah
in der Harmonie die Basis jeder Musik, abgeleitet aus der
Physik  schwingender  Körper.  Die  Harmonie  entdeckte  er  als
Quelle  der  Melodie  und  als  Grundlage  des  musikalischen
Ausdrucks. Musik sollte expressiv sein, dem Ohr gefallen, die
Gefühle bewegen. Der tiefe Grund für die Wirkung der Musik lag
für Rameau in ihrer Verbindung mit universalen, kosmischen
Prinzipien, letztlich herrührend von Gott. Hier trifft er sich
mit Bach, dessen „Wohltemperiertes Klavier“ ebenfalls 1722 zum
ersten Mal erschienen ist.

Kaum  ein  späterer  musikalischer  Denker  konnte  sich  dem
Einfluss von Rameaus Konzepten entziehen; die Spuren verfolgen
Fachleute bis in Paul Hindemiths Tonsatz- und Musiktheorie.
Für  die  Entwicklung  des  musikalischen  Denkens  der
abendländischen  Musik  hat  Jean-Philippe  Rameau  eine
Schlüsselposition inne. Seine Kunst des Komponierens hat nicht
erst  in  jüngster  Zeit  wieder  Anerkennung  erfahren.  Hector
Berlioz verehrte ihn; Claude Debussy schrieb über „Castor et
Pollux“, diese Musik habe „eine feine Anmut bewahrt, ohne
jemals affektiert zu werden oder sich mit verdächtiger Grazie
zu winden.“ Und Nikolaus Harnoncourt zählt die Opern Rameaus
„zu den Höhepunkten der französischen Musik überhaupt“.

Was  seit  Wilhelm  Busch
geschah:  150  Jahre  deutsche
Comics in Oberhausen
geschrieben von Bernd Berke | 30. September 2014
Da hat man sich in Oberhausen hübsch was vorgenommen: Nicht
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weniger als die ganze Geschichte des deutschsprachigen Comics
seit  Wilhelm  Busch  will  man  in  prägnanten  Beispielen
nacherzählen.  Besucher  der  neuen  Ausstellung  „Streich  auf
Streich“ dürfen ausgiebig der Augenlust frönen, sehen sich
aber auch gefordert.

In Zahlen: Die Tour durch 150 Jahre Comic-Historie ist in 15
Kapitel („Streiche“) unterteilt, rund 300 Originalzeichnungen
und 60 Erstdrucke sind in der Ludwiggalerie Schloss Oberhausen
zu sehen. Die Schau erstreckt sich weitläufig über mehrere
Etagen  und  umfasst  die  ganze  mediale  und  stilistische
Bandbreite.  Gastkurator  Martin  Jurgeit  zeigte  sich  höchst
angetan  von  solchen  Ausbreitungs-Möglichkeiten.  Er  kann  in
Oberhausen noch mehr auftrumpfen als in Hannover, für dessen
Wilhelm-Busch-Museum er die Schau geplant hat.

Wilhelm Busch: Zeichnung aus
„Max  und  Moritz“,  1865  (©
Wilhelm  Busch  –  Deutsches
Museum  für  Karikatur  und
Zeichenkunst)

Der wahrhaft vielfältige Rundgang beginnt beim Vorvater und
frühen Großmeister der Zunft: Wilhelm Busch hat tatsächlich
bereits typische Merkmale der allmählich entstehenden Gattung
entwickelt,  die  vor  allem  Erzählrhythmik,  Dynamik  und
Lautmalerei  betreffen.

Sein  feinfühliger,  oftmals  auch  zupackend  furioser,  stets
trefflicher  Strich  prägt  unvergängliche  Bildergeschichten.
Davon  bekommt  man  auch  in  Oberhausen  einige  herrliche
Kostproben. Man schaue nur seine fulminante Darstellung eines

http://www.revierpassagen.de/26792/was-seit-wilhelm-busch-geschah-150-jahre-deutsche-comics-in-oberhausen/20140912_2057/03-wilhelm-busch-max-und-moritz-1865-wilhelm-busch-deutsches-museum-fu%cc%88r-karikatur-und-zeichenkunst


Klaviervirtuosen an, der wechselnde Tempi und Stimmungswerte
erklingen lässt. Bewegter geht’s nimmer.

Bildergeschichte aus der
Zwischenkriegszeit:  e.
o.  plauen  „Vater  und
Sohn“,  1930er  Jahre  (©
Wilhelm  Busch  –
Deutsches  Museum  für
Karikatur  und
Zeichenkunst)

Fast schon tragisch zu nennen, dass es dem Schöpfer von „Max
und Moritz“ (1864/65) und vieler anderer berühmter Gestalten
peinlich war, auf solche Weise sein Geld zu verdienen. Dabei
überragte er seine Zeitgenossen auf diesem Gebiet bei weitem.
Doch schon mit 51 Jahren zog er sich, mit Tantiemen bestens
versorgt,  aus  dem  unterhaltenden  Gewerbe  zurück  und  malte
fortan nur noch „seriös“ – aber beileibe nicht genial. Wie hat
der  Mann,  offenbar  fehlgeleitet  von  klassischen
Bildungsidealen,  sich  selbst  verkannt!

Mittelbar hat das Werk von Wilhelm Busch auch den Anstoß für
zahlreiche Kreationen in der Frühzeit der US-amerikanischen
Comics gegeben. Im Auflagenkampf der Zeitungsmogule (Hearst
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vs.  Pulitzer)  waren  die  gezeichneten  Geschichten  ein
unverzichtbares Mittel, um Tagesblätter populär zu machen.

Reinhold  Escher:  Mecki,
1950er  Jahre  (©  Reinhold
Escher/HörZu)

Von deutschstämmigen Zeichnern verlangte der Verleger Hearst
ausdrücklich  Strips  im  Gefolge  des  Wilhelm  Busch,
wortwörtlich: „something like Max and Moritz“. Und so geschah
es.  Rudolph  Dirks,  aus  Heide  (Schleswig-Holstein)  in  die
Staaten ausgewandert, schuf mit „The Katzenjammers Kids“ (ab
1897) eine Inkunabel des Comics, die pfeilgerade bei Wilhelm
Busch  ansetzte.  Es  war  damals  nicht  der  einzige  deutsche
Einfluss auf diese aufstrebende Kunstform. Selbst der Bauhaus-
Lehrer Lyonel Feininger gab mit „The Kin-der-Kids“ einen lange
nachwirkenden Impuls.

Die opulente Schau verfolgt Traditionslinien noch und noch. So
ist  ein  Kapitel  der  (politischen)  Satire  gewidmet.  Im
Blickpunkt stehen hierbei der legendäre „Simplicissimus“ (Olaf
Gulbransson, Th. Th. Heine), der von 1896 bis 1944 erschien.
Diese  Überlieferung  riss  freilich  ab.  Erst  ab  Anfang  der
1960er Jahre belebten Zeichner wie Robert Gernhardt, F. K
Waechter  und  Chlodwig  Poth  diesen  Strang  im  Satiremagazin
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„Pardon“ neu, beim nominellen Nachfolger „Titanic“ pflegt man
das Genre nicht mehr.

Walter  Moers:
Kleines  Arschloch,
1990  (©  Walter
Moers)

Die  Illustriertencomics  der  bundesdeutschen  Nachkriegszeit
(Anfänge etwa seit 1949) kommen gleichfalls in Betracht: HörZu
(„Mecki““),  Quick  („Nick  Knatterton“)  und  Stern  waren  die
Vorreiter.  Der  „Stern“,  für  den  zeitweise  auch  Loriot
arbeitete, leistete sich die Kinderbeilage „Sternchen“, die
ihr Publikum nicht zuletzt mit Comics unterhielt.

Selbstverständlich  kommt  man  um  Heftchenreihen  wie  Disneys
Micky Maus (in Deutschland ab 1951 und gleich konkurrenzlos
vollfarbig) oder den deutschen Nacheiferer Rolf Kauka und sein
„Fix und Foxi“ (ab 1953) nicht herum. Durch die mehr als
kongeniale Übersetzung von Erika Fuchs erhielten auch Micky
Maus  und  Donald  Duck  sozusagen  eine  „deutsche  Tönung“.
Außerdem legten später etliche deutsche Zeichner Hand an.
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Hendrik Dorgathen: „Bubbles“
(Sprechblasen),  2012  (©
Hendrik  Dorgathen)

Und weiter, weiter: Da geht’s vorbei an Abenteuercomics im
Streifenformat („Sigurd“, „Akim“ und Artverwandtes), an Comic-
Alben der 70er bis 90er Jahre, in denen beispielsweise Gerhard
Seyfried und Walter Moers („Das kleine Arschloch“) eminente
Auflagen erzielten, an Autorencomics, z. B. von Ralf König und
Volker Reiche, die beide auch das edle FAZ-Feuilleton mit
täglichen Beiträgen zierten…

Überhaupt hat sich der Comic, der bis in die 60er Jahre hinein
noch unter Schundverdacht stand, längst auch in der Hochkultur
etabliert.  Seit  einigen  Jahren  floriert  die  sogenannte
„Graphic  Novel“,  in  der  Comic-Erzählweisen  aufs  Niveau
ambitionierter Romane geführt werden und ästhetisches Neuland
erobern. Solche Schöpfungen erscheinen denn auch als Bücher in
den großen literarischen Verlagen. Auf diesem Gebiet zählen
deutsche  Künstler  abermals  zur  internationalen  Vorhut.  Ein
Mann  wie  Hendrik  Dorgathen  zeichnet  auf  professoralen
Reflexionshöhen.  die  gleichsam  immer  die  lange  und
windungsreiche  Geschichte  des  Comics  mitbedenken.
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Im  Manga-Stil:
Martina  Peters,
„Miri
Maßgeschneidert“,
2012  (©  Martina
Peters)

Rund  150  Jahre  sind  seit  „Max  und  Moritz“  vergangen.  Die
letzten Ausläufer der verzweigten Schau lassen ahnen, dass
endlich auch einmal Frauen von sich reden machen, und zwar vor
allem mit „Germangas“, also der deutschen Spielart japanischer
Mangas.  Außerdem  tut  sich  schließlich  das  weite  Feld  der
Internet-Produktionen auf, die wiederum neue Erzählstrukturen
hervorbringen.  Hier  können  neuerdings  deutsche  Künstler
regelmäßig  US-Actioncomics  zeichnen,  ohne  deshalb  gleich
auswandern zu müssen.

Gewiss: Man hätte entschiedener Schwerpunkte setzen, Schneisen
schlagen und dafür anderes auslassen können. Der ehrgeizige
Gesamtüberblick droht hie und da zu zerfasern. Aber wenn man
sich Zeit lässt und dazu etwas nachlesen kann…

„Streich auf Streich“. 150 Jahre deutschsprachige Comics seit
Max  und  Moritz.  Ludwiggalerie  Schloss  Oberhausen,  Konrad-
Adenauer-Allee 46. Vom 14. September 2014 bis zum 18. Januar
2015. Geöffnet Di-So 11-18 Uhr. Eintritt 8 €, ermäßigt 4 €.
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Booklet 4 €.

Joachim Fuchsberger ist tot –
Schauspieler,  Showmaster,
Schlagertexter
geschrieben von Rudi Bernhardt | 30. September 2014
Howard  Carpendale  zwitscherte  seine  Schlagertexte,  Jürgen
Marcus posaunte sie, Gitta Lind schmalzte sie und sogar Udo
Jürgens machte sie zu Erfolgen. Nebenher bescherte er den
Stuttgarter  Kickers  ihre  Vereinshymne:  Die  Rede  ist  von
Joachim Fuchsberger, der als gebürtiger Schwabe erstaunliches
Hochdeutsch sprechen konnte.

Fuchsbergers Spitzname „Blacky“ wird einerseits auf ein falsch
intoniertes  „Jackie“  (Fuchsbergers  soldatesker  Deckname  als
Nahkampfausbilder  im  2.  Weltkrieg)  zurückgeführt  und
andererseits auf die Anekdote, er habe eine Moderation im
Bayerischen Rundfunk mit  trunkener Zunge absolviert: zuviel
Black  and  White  (böser  Whiskey  der  60er  Jahre).  „Blacky“
Fuchsberger,  der  weißhaarige,  talkende  Teilzeit-Weise,  ein
Mit-Fundament  und  Mit-Denkmal  des  Deutschen
Unterhaltungsfernsehens,  starb  im  Alter  von  87  Jahren  in
München.

Einen schulischen Abschluss hatte er nicht, daran hinderte ihn
der großdeutsche Krieg, den er als Nahkampfausbilder (Dan-
Träger im Judo) erlebte. Nach dessen Ende kam er zu uns in
Revier. Weil man hier im Gegensatz zu Stuttgart unter Tage
prima  Geld  verdienen  konnte.  Also  schackerte  er  in
Recklinghausen  auf  Zeche  König  Ludwig  als  Bergmann.  Dann

https://www.revierpassagen.de/26755/joachim-fuchsberger-ist-tot-ein-leben-fuer-film-und-fernsehen-vom-hexer-bis-zum-wixxer/20140911_1610
https://www.revierpassagen.de/26755/joachim-fuchsberger-ist-tot-ein-leben-fuer-film-und-fernsehen-vom-hexer-bis-zum-wixxer/20140911_1610
https://www.revierpassagen.de/26755/joachim-fuchsberger-ist-tot-ein-leben-fuer-film-und-fernsehen-vom-hexer-bis-zum-wixxer/20140911_1610


montierte  er  an  Setzmaschinen  im  väterlichen  Betrieb,
versuchte sich als Chemigraf (die machten einst Klischees u.a.
für den Zeitungsdruck). Schließlich strandete er wieder im
Süden, in München, wo er für Hörfunk und Wochenschauen seine
markante Stimme zur Verfügung stellte.

Da  war  er  dann  kurzfristig  mit  der  Sängerin  Gitta  Lind
verheiratet, für die er auch – wie anfangs angdeutet – das
Schlagertexten  in  sein  reichhaltiges  Kreativ-Repertoire
aufnahm. Aber die Entwicklung des Herrn Fuchsberger, der seit
1954 mit der Kollegin Gundula Korte verheiratet war, ist da
noch längst nicht am Ende.

Es  trieb  ihn  zu  einer  finalen  Leidenschaft:  Er  wurde
Schauspieler. Speziell der Bühne blieb er bis zu seinem Tode
treu. Es begann mit wenig erinnerungswürdigen Nebenrollen, bis
er  als  Gefreiter  Asch  in  der  Verfilmung  von  Hans  Hellmut
Kirsts Roman-Trilogie „08/15“ über Nacht populär wurde. Und
dann natürlich die unvergleichlichen Filme nach Edgar Wallace…

Wisst Ihr noch?  Der Frosch mit der Maske – da ist er der
jugendliche  Hobbydetektiv  Richard  Gordon,  Die  Bande  des
Schreckens  – „Blacky“ als Chefinspektor Long (Vorlage für
eine Figur in einer späteren Parodie namens „Wixxer“), Die
toten Augen von London, Das Geheimnis der gelben Narzissen,
Die seltsame Gräfin, Das Gasthaus an der Themse, Der schwarze
Abt, Der Hexer, Der Mönch mit der Peitsche. Kennen wir alle
noch, ich gestehe freimütig, dass auch ich fast alle gesehen
habe. Und alle wiedererkannt hatten wir sie in der genialen
Tobi Baumann-Klamotte Der Wixxer, in dessen 2. Auflage Neues
vom Wixxer Joachim Fuchsberger als ehemaliger Scotland-Yard-
Chef Lord David Dickham auftritt. Mit dabei waren damals noch
Chris Howland, Ingrid van Bergen und Wolfgang Völz – ebenfalls
Wallace-Veteranen aus den 1960ern.

Nach seiner filmischen Ausflügen durch nebelige London wendete
sich Joachim Fuchsberger der Fernsehmoderation zu: Auf Los
geht’s  los  oder  Heut‘  Abend  hießen  seine  Formate,  die  er



bestimmt und lächelnd beherrschte („Je älter ich werde, desto
intoleranter werde ich.“).  Es lief immer wieder tragisch  für
ihn und seine Familie. Er fing sich nach einem Schimpansenbiss
eine üble Hepatitis B ein, war lange krank, litt depressiv.
Sein Sohn Thomas ertrank 2010 im Kulmbacher Mühlbach.

Zwischen seinen verschiedenen TV-Verpflichtungen trieb es ihn
in seine zweite Heimat nach Australien, von wo er Reportagen
fürs deutsche Fernsehen lieferte.

Kaum zu zählende Preise, eine ellenlange Filmografie, prägende
Auftritte  im  Fernsehen  oder  als  Stadionsprecher  der
Olympischen Spiele von 1972, als er eine Panik vermied, weil
er  n  i  c  h  t  durchsagte,  dass  ein  Gerücht  von  einem
Terroranschlag aufs Stadion im Umlauf sei – wenige Tage nach
furchtbaren Angriff auf das Olympische Dorf. Und das war gut
so, denn das Gerücht stellte sich schnell als solches heraus.

Joachim Fuchsberger war einer der zentralen Menschen in der
Unterhaltungskunst für eine ganze Generation. Altwerden ist
nichts für Feiglinge, lautet der Titel eines seiner Bücher. Er
war kein Feigling, wurde alt und blieb bis ans Lebensende ein
schaffensfroher Mann.

________________________________________________________

Trailer  zu  „Der  Hexer“:
http://www.youtube.com/watch?v=89GmTX1SuE8

Neuer  Chefdirigent,  viel
Elan:  Rasmus  Baumann  leitet
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die  Neue  Philharmonie
Westfalen
geschrieben von Martin Schrahn | 30. September 2014

Guter  Einstand:  Rasmus
Baumann  und  die  Neue
Philharmonie  Westfalen.
Foto: Pedro Malinowski/NPW

Die  Neue  Philharmonie  Westfalen  (NPW)  ist  ein
außergewöhnliches Orchester. Das manifestiert sich schon in
seiner Stärke: Mehr als 120 Köpfe zählt der Klangkörper, eine
derart große Besetzung findet sich sonst kaum in der Republik.
Doch  wer  nun  glaubt,  dies  sei  Ergebnis  einer  üppigen
Finanzausstattung, befindet sich auf der falschen Fährte.

Die  NPW  ist  vielmehr  aus  einer  Fusion  erwachsen,  aus  der
Zusammenlegung  des  Westfälischen  Sinfonieorchesters
Recklinghausen  und  des  Philharmonischen  Orchesters
Gelsenkirchen.  Ursache  war  schon  damals,  1996,  dass  beide
Städte Probleme mit der Finanzierung hatten.

Mit der Fusion bekam die NPW, mit Sitz in Recklinghausen,
zugleich einen neuen Status, den eines Landesorchesters. Damit
wuchsen die Aufgaben, zugleich aber wurde die Finanzierung auf
mehrere  Schultern  verteilt.  Geld  kommt  vom  Land  NRW,  vom
Landschaftsverband  Westfalen-Lippe,  von  den  Städten
Recklinghausen und Gelsenkirchen, zudem vom Kreis Unna. Dafür
müssen die Musiker in Städten der Region auftreten, die kein

https://www.revierpassagen.de/26753/neuer-chefdirigent-viel-elan-rasmus-baumann-leitet-die-neue-philharmonie-westfalen/20140911_1508
https://www.revierpassagen.de/26753/neuer-chefdirigent-viel-elan-rasmus-baumann-leitet-die-neue-philharmonie-westfalen/20140911_1508
http://www.revierpassagen.de/26753/neuer-chefdirigent-viel-elan-rasmus-baumann-leitet-die-neue-philharmonie-westfalen/20140911_1508/baumann-npw_pedro-malinowski


eigenes  Orchester  haben,  garantieren  den  Opernbetrieb  im
Musiktheater im Revier (MiR), geben dort, in Gelsenkirchen,
neun Symphoniekonzerte, die auch in Recklinghausen und Kamen
zu hören sind. Spezielle Programme für Kinder und Jugendliche
kommen hinzu.

Ein Berg von Verpflichtungen also, der nur bewältigt wird,
weil sich das Orchester, kraft seiner Stärke, aufteilen kann,
um vor Ort präsent zu sein und gleichzeitig in einer anderen
Stadt zu gastieren. Doch so schön das alles klingt, so groß
ist nun wieder die Not. Vier Jahre haben die Musiker auf
Gehaltserhöhungen verzichtet. Jetzt aber steht für 2014 eine
tarifliche Anpassung in Höhe von 1,5 Millionen Euro an. Und
alle  Träger  tun  sich  schwer,  die  Summe  aufzubringen.
Krisengespräche  sind  angesagt,  ein  bereits  vielbeschworener
„Runder Tisch“ soll bald Realität werden.

Partituren sind für
Rasmus Baumann „mein
wichtigster
Reichtum“. Foto: NPW

Doch trotz aller Probleme wurden neue Zeichen gesetzt. Und im
Zentrum steht Rasmus Baumann, vor kurzem als Chef der NPW
benannt,  ausgestattet  mit  einem  Fünf-Jahres-Vertrag,  in
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Nachfolge des zuletzt eher glücklosen Heiko Mathias Förster.
Der neue Mann am Pult ist für das Orchester kein Unbekannter:
Am MiR hat Baumann als Generalmusikdirektor die Qualität des
Klangkörpers erheblich steigern können. Manche Opernpremiere
wurde zur musikalischen Sternstunde.

Dennoch  ist  es  etwas  anderes,  im  Orchestergraben  zu
dirigieren, als vor 120 Musikern auf dem Podium zu stehen.
Denn die NPW in ihrer Gesamtheit hatte zumindest unter Förster
nicht  gerade  Glanzvolles  zu  bieten.  Technische
Unzulänglichkeiten  bestimmten  das  Hörbild,  ein  wenig
transparenter Klang. Und manchem war eine gewisse Spielunlust
durchaus anzusehen. Hier gegenzusteuern wird die große Aufgabe
Baumanns sein. Der neue Chef ist gefragt als Motivator, als
akribisch  probender,  zugleich  charismatischer  Leiter.  Denn
klar dürfte sein: Nur ein Qualitätsschub, verbunden mit einem
attraktiven Programm, lockt mehr Besucher, bringt also mehr
Einnahmen.  Je  mehr  sich  also  das  Orchester  in  der  Region
verwurzelt, desto weniger können sich die Träger aus ihrer
Verantwortung stehlen.

Den Auftakt dazu haben die Neue Philharmonie Westfalen und
Rasmus Baumann nun mit dem 1. Sinfoniekonzert intoniert. Wie
es  sich  für  einen  ordentlichen  Beginn  gehört,  mit  der
„Festlichen Ouvertüre“ von Schostakowitsch, gefolgt von einem
„Schlager“  des  Virtuosenrepertoires  (Tzimon  Barto  spielt
Tschaikowskys b-moll-Klavierkonzert), schließlich Rachmaninows
so mitreißende wie ergreifende 2. Sinfonie. Und am Ende ist
klar: Es darf wieder genau hingehört werden, wenn sich die NPW
der Musik hingibt.

Das  ist  einem  Dirigenten  geschuldet,  der  in  höchster
Konzentration am Pult wirkt, der zudem sehr körperlich agiert.
Dann scheint er jede musikalische Phrase zu durchleben, sein
Schwung  überträgt  sich  aufs  Orchester.  Entsprechend  klingt
Schostakowitschs Ouvertüre als hellblitzendes Jubelstück, klar
geformt, nur in seiner treibenden Rhythmik noch ein wenig
hakelig. Ein klangsattes Entrée, das Lust auf mehr macht.



Berühmter  Solist
des  1.
Simfoniekonzerts:
der Pianist Tzimon
Barto.  Foto:
Malcolm  Yawn

Wenn  indes  Tzimon  Barto  anhebt,  die  ersten  Tschaikowsky-
Akkorde  ins  Klavier  zu  stanzen,  dann  aber  plötzlich  ins
wachsweiche  Samtpföteln  übergeht,  wenn  er  binnen  Sekunden
Ausdruck, Dynamik und Tempi wechselt, ist für das Orchester
vor  allem  eines  angesagt:  Kampf.  Dieses  Stück  muss
offenkundig,  mit  diesem  überaus  eigenwilligen  Solisten  am
Flügel, geradezu neu erarbeitet werden. Was nicht ohne Folgen
bleibt. Hörner und Holzbläser können bei der Tongebung manche
Unsicherheit  nicht  verbergen,  im  feurigen  Finalsatz,  wenn
Barto  das  Tempo  nach  Gutdünken  anzieht,  hechelt  der  Rest
irgendwie hinterher.

Andererseits erstaunt die Homogenität, Sensibilität und Glut
der  Streicher,  sowie  deren  Fähigkeit,  Spannung  aufzubauen.
Dass indes manche Steigerung in Richtung großorchestrale Wucht
im Beliebigen versandet, ist ein Makel. Barto indes zelebriert
und sinniert unbekümmert vor sich hin, um im nächsten Moment
pianistisch aus der Haut zu fahren. Er macht das technisch
souverän, allein der Sinn, er will sich nicht erschließen.
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Wie  schön,  dass  dann  die  Interpretation  der  Rachmaninow-
Sinfonie viel mehr von dem Potential zu erkennen gibt, das in
diesem  Orchester  schlummert.  Plötzlich  werden  Höhepunkte
organisch angestrebt, scheuen die Streicher nicht den satten
Breitwandsound, geschickt dem Kitschverdacht ausweichend. Im
2. Satz kommen die Musiker rhythmisch deutlich besser auf den
Punkt.  Der  Eindruck  festigt  sich,  dass  Aufbruchstimmung
herrscht, zudem größere Aufmerksamkeit. Die Hörner gewinnen an
gestalterischer Kraft, das Klarinettensolo im Adagio ist von
langem Atem geprägt und klingt wunderbar sehnsüchtig.

Dieses Konzert ist ein Versprechen für eine spannende Saison,
für Einsatz und Spielfreude. Zugleich mag es als flammendes
Plädoyer gesehen werden, die Neue Philharmonie Westfalen nicht
hängen zu lassen.

Die Dinge beginnen zu denken
–  „Schöne  schlaue
Arbeitswelt“  in  der
Dortmunder DASA
geschrieben von Bernd Berke | 30. September 2014
Klingt  doch  erst  mal  richtig  nett:  „Schöne  schlaue
Arbeitswelt“ heißt die neue Schau in der Dortmunder DASA, dem
Ausstellungshaus, das der Bundesanstalt für Arbeitsschutz und
Arbeitsmedizin angegliedert ist. Doch der Blick in die Zukunft
weckt gemischte Gefühle.

Es  geht  um  einige  Ausprägungen  der  sogenannten  „Ambient
Intelligence“ (etwa: Umgebungs-Intelligenz), welche sich z. B.
mit  „denkenden“  Büros,  Datenbrillen  und  allerlei  Sensoren
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anschickt,  weite  Teile  unseres  Alltags  zu  bestimmen,  also
nicht nur die Arbeitswelt; wie denn überhaupt Grenzen zwischen
Arbeit und sonstiger Lebenszeit auf vielen Feldern fallen.

Es ist keine Science-Fiction mehr. Wir sind schon mittendrin
in diesen tiefgreifenden Prozessen mit eigenständig parkenden
Autos und einkaufenden Kühlschränken, um nur zwei populäre
Phänomene  zu  nennen.  Und  es  ist  beileibe  nicht  alles
verheißungsvoll, was da auf uns zurollt. Die Titel-Anspielung
auf Aldous Huxleys schaurige Utopie „Schöne neue Welt“ kommt
also nicht ganz von ungefähr.

Vermessung  und
Virtualisierung  des
Körpers  –  zunächst
noch  spielerisch…
(Foto: Bernd Berke)

Die kompakte, recht übersichtliche Ausstellung wird in wenigen
Raumwürfeln präsentiert und ist so mobil, dass sie demnächst
landauf  landab  wandern  wird  –  zunächst  nach  Hamburg  und
Mannheim.

Da sieht man beispielsweise den Handschuh, der sich einfärbt,
wenn giftige Gase wabern. Oder einen Feuerwehranzug, dessen
Textur  ungeahnt  viele  Schadstoffe  herausfiltert  und  dessen
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Sensorik  in  Gefahrenzonen  blitzschnell  lebenswichtige  Daten
erhebt. Die meisten Feuerwehren dürften sich einstweilen solch
kostspielige Ausrüstung kaum leisten können.

Die wenigen Exponate verweisen auf vielfältige Hintergründe.
Es sind jedenfalls spannende Gebiete, auf den die Dortmunder
Bundesanstalt forscht. Mit „Ambient Intelligence“ befasst man
sich  seit  2009  intensiv.  Dabei  gilt  es,  sorgsam  zwischen
Chancen und Risiken zu lavieren. Einerseits drängt die globale
Konkurrenz zum Handeln, andererseits soll das menschliche Maß
gewahrt werden.

Kultur- und Geisteswissenschaftler, so steht zu hoffen (ja zu
fordern), sollten an derlei Forschungen ebenso beteiligt sein
wie Naturwissenschaftler und Ingenieure. Damit nicht nur die
Machbarkeit  zählt.  Freilich  kann  man  der  Bundesanstalt  in
solcher  Hinsicht  wohl  mehr  (zu)trauen  als  manchen
Forschungszweigen  in  der  Industrie,  wo  sich  alsbald  alles
„rechnen muss“.

Zurück  in  die  Würfel.  Eher  schon  wie  ein  Jux  muten  jene
speziell präparierten Socken an, die per Scanner und iPhone
einander automatisch zugeordnet werden können – endlich eine
Lösung  für  das  allfällige  „Lost  socks“-Problem?  Halb
scherzhaft beworben wird die sündhaft teure Erfindung (5 Paar
Socken mit Zubehör ca. 150 Euro) vor allem für tölpelhafte
Single-Männer. Das Set verrät einem übrigens auch, wie viele
Waschgänge die Socken bereits hinter sich haben – und schlägt
zeitig den Kauf von Neuware vor…

Der Gürtel, der den Träger zur geraden Körperhaltung ermahnt,
steht für zahlreiche Apparaturen, die den Menschen unentwegt
zur maximalen Fitness anhalten – und vielleicht eines nicht
allzu  fernen  Tages  von  Krankenkassen  zur  Pflicht  erklärt
werden könnten.

Ein anderer Kubus der Ausstellung skizziert den Stand der
Dinge  bei  den  Datenbrillen  („Head-mounted  displays“).  Ein



Exemplar  kann  man  auch  gleich  ausprobieren.  Zum  Einsatz
solcher  Brillen  für  Montage-Vorgänge  läuft  eine
Langzeitstudie, derzufolge die Träger sich offenbar weniger
bewegen, als wenn sie mit einem Tablet arbeiten. Außerdem
werden sie schneller müde, ohne schneller gearbeitet zu haben.
Die Effektivität ist also sehr fraglich. Allerdings ist bei
den Datenbrillen eh die Unterhaltungs-Industrie die treibende
Kraft und nicht so sehr das produzierende Gewerbe.

Auch ganze Bewegungsabläufe werden längst digital „optimiert“.
Die exakte Körpervermessung generiert einen Schattenleib, der
im virtuellen Bildraum erscheint und nach allen Regeln der
Ergonomie analysiert werden kann. Denkt man das weiter und
weiter, kann einem ziemlich unbehaglich werden. Darüber kann
auch der spielerische Einsatz dieser Technologie nicht ohne
weiteres hinwegtrösten.

Schließlich  die  intelligente  Beleuchtung.  Am  Horizont
erscheinen  Szenarien,  in  denen  beim  Betreten  eines  Raumes
(etwa  eines  Büros)  je  individuell  die  Lichtverhältnisse
geregelt und immer wieder neu austariert werden – je nachdem,
wer gerade anwesend ist.

Womöglich schön und gut. Doch auch auf diesem Gebiet lauert
Manipulation.  Eine  vielfach  praktizierte  Steigerung  des
Blaulichtanteils hält Menschen bei der Arbeit länger wach –
aber mit welchen Folgen? Blaulicht (in allen LEDs, somit auch
als Hintergrundlicht auf vielen Bildschirmen) beeinflusst den
Hormonhaushalt,  genauer:  es  senkt  den  Melatonin-Spiegel.
Anschließende Schlafstörungen sind sehr wahrscheinlich, auch
könnte langfristig die Krebsgefahr wachsen.

„Schöne  schlaue  Arbeitswelt.“  DASA  Arbeitswelt  Ausstellung,
Dortmund, Friedrich-Henkel-Weg 1-25. Vom 11. September bis 23.
November. Geöffnet Di-Fr 9-17, Sa/So 10-18 Uhr.

DASA-Eintritt für alle Bereiche 5 Euro (bis zum 28. September
läuft neben der Dauerschau auch noch eine Sonderausstellung



zur Geschichte des Zeitempfindens: „Tempo Tempo! Im Wettlauf
mit der Zeit“). Führungen: 0231/9071-2645.

www.dasa-dortmund.de

Der  Einzelne  und  die
Gewalten:  Gubaidulina  und
Bruckner unter Thielemann in
Köln
geschrieben von Werner Häußner | 30. September 2014

Christian Thielemann am Pult
der  Dresdner  Staatskapelle.
Foto: Matthias Creutziger

Ein Orchester mit traditionsreichem, golden fülligem Klang,
ein Dirigent mit einem Faible für die deutsche Romantik und
ein Komponist, der wie kein zweiter für das Abendleuchten der
ungebrochenen Tonalität und für einen Höhepunkt der Symphonik
steht:  Die  Sächsische  Staatskapelle  Dresden,  Christian
Thielemann und Anton Bruckner – diese Verbindung muss einfach
funktionieren. Und das tut sie auch: Das Konzert in der Kölner
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Philharmonie, das heute (10. September) zur Saisoneröffnung im
Konzerthaus  Dortmund  wiederholt  wird,  ließ  die  drei
vollendeten  Sätze  von  Bruckners  Neunter  in  vollendeter
Meisterschaft erklingen.

Solche Höhepunkte sind selten – und dennoch entfachte nicht
Bruckners  monumentaler  Abschied  von  der  Welt  das  innere
Brennen  dieses  Abends.  Sondern  Sofia  Gubaidulinas  tief
bewegendes Zweites Violinkonzert „in tempus praesens“ („in der
gegenwärtigen  Zeit“),  gespielt  von  Gidon  Kremer,  einem
langjährigen  Weggefährten  der  tatarischen  Komponistin,  die
1992 in die Bundesrepublik ausgewandert ist. Ein Werk, das
Anne-Sophie Mutter gewidmet und auch von ihr 2007 uraufgeführt
worden ist. Kremer hatte Gubaidulina stets ermuntert und auch
ihr  erstes  Violinkonzert  „Offertorium“  1981  uraufgeführt  –
damals ein Paukenschlag, der die bescheidene, tiefreligiöse
Frau aus dem Osten von jetzt auf nachher bekannt gemacht hat.

Sicher gibt es im Zweiten Violinkonzert, in dem Gubaidulina
nach einem Verhältnis von Solist und Orchester jenseits der
Tradition sucht, den Aspekt der Konfrontation des Einzelnen
mit dem Gesamten. Mag sein, dass es um das Individuum und die
Gesellschaft – oder, wie man bei Schostakowitsch interpretiert
–  um  die  Macht  des  Staates  geht.  Vor  dem  christlichen
Hintergrund der Komponistin lässt sich dieses Verhältnis aber
auch religiös deuten: Der Mensch sucht sein Verhältnis zu den
„Mächten und Gewalten“, jenen göttlichen Kräften, die nicht
mit  Gott  selbst  zu  identifizieren  sind,  die  aber  Weg  und
Schicksal des Einzelnen begleiten. So wirkt das Orchester:
kommentierend, begleitend, dominierend, erschreckend gewaltig
herausfordernd oder sanft tragend. Die Geige kommuniziert mit
diesen  klanglichen  Manifestationen,  gibt  ihnen  Themen  vor,
erschrickt  vor  ihren  Reaktionen,  flieht  oder  kämpft.  Und
entschwebt am Ende in einem einsamen Ton.



Christian  Thielemann  und
Gidon Kremer in der Kölner
Philharmonie. Foto: Matthias
Creutziger

Gidon Kremer beschönigt nichts. Keine saftigen Klangergüsse,
keine schmelzende Süße, keine melodramatischen Sonorität. Das
steckt alles drin in Gubaidulinas Noten – Anne-Sophie Mutter
hat es in ihrer Aufnahme prächtig ausgebreitet. Kremer geht
einen anderen Weg: den des herben, ernst gesammelten Tons, den
der  expressiven  Reduktion  des  Klangs,  den  einer  spröden,
endlos  differenzierten  Artikulation.  Und  die  Dresdner
reagieren  unter  dem  zurückhaltend  schlagenden  Christian
Thielemann mit einer wundervollen Aura ebenso differenzierter
Klanggebilde: von der geräuschhaften, perkussiven Grelle zur
gespenstisch  anmutenden  Verschleierung,  vom  runden,
leuchtenden  Tutti  zur  fragilen  Balance  miniaturisierter
Gesten, von massiver Gewalt zu schillernder Transparenz. Am
Ende: Ergriffenheit. Das Publikum ist nicht in der Stimmung
für Jubel oder Enthusiasmus.

Die dynamische und klangliche Flexibilität der Dresdner, der
souveräne  Blick  der  Musiker  auf  die  Noten  und  ihr  Gehör
füreinander garantieren einen Bruckner von außerordentlicher
Klasse. Das Orchester ist mit der Sprache des frommen Mannes
aus Ansfelden wohl vertraut; Christian Thielemann hat mit der
Staatskapelle  bereits  einen  Bruckner-Zyklus  absolviert.  Der
Star so mancher Konservativer befleißigt sich jedoch nicht,
Bruckner  als  orgelblockschichtenden  Pathetiker  zu

http://www.anne-sophie-mutter.de/?id=19&L=0


präsentieren. Er hält die Zügel lange, lässt die Musiker frei
agieren, sorgt so für einen gelösten Ton und lockere Metrik –
manchmal freilich auch für nicht ganz passgenaue Einsätze, für
die Thielemann dann doch die Hand heben sollte.

An  den  Stellen,  die  ihm  wichtig  sind,  beschwört  er  seine
Musiker  mit  gestrecktem  Zeigefinger,  mit  Dynamik-  und
Phrasierungshinweisen  der  Hand.  Vor  allem  lässt  er  nicht
durchgehen,  was  einige  Tage  zuvor  Christoph  Eschenbach  in
Essen zu wenig beachtet hat: Thielemann baut die Dynamik der
Entwicklung überlegt auf. Seine Violinen nehmen sich zurück,
pflegen einen sanft leuchtenden, fast zerbrechlichen Ton mit
leicht geführtem Bogen – und die Kontrabassgruppe zeigt sich
homogen  und  intonationssicher  wie  in  kaum  einem  anderen
Orchester. Im richtigen Moment sind die Streicher dann mit
ihrem goldleuchtenden Klang präsent. Wenn dann im ersten Satz
das Thema im Blech apotheotisch auffährt, ist ein wirklicher
Höhepunkt erreicht.

Thielemann  entwickelt  solche  Gipfelpunkte  mit  Energie  und
Spannung,  fängt  aber  das  Abebben  danach  auf,  führt  die
berüchtigten Bruckner’schen Neuansätze weiter, ohne den Faden
zu kappen. So stellt er die Zusammenhänge her. Dass ihm, dem
passionierten Wagner-Dirigenten, die erhabenen Momente wie der
Beginn des Adagios besonders am Herzen liegen, ist hörbar.
Aber Thielemann behandelt sie – anders etwa als früher bei
Beethoven – nicht isoliert als wichtige „Stellen“, sondern
sieht sie stets in ihrer Rolle im großen Ganzen. Ein Abend,
der  den  Anspruch  des  Orchesters  unterstreicht,  unter  die
weltweit führenden Klangkörper zu zählen.
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Ende  einer  glanzvollen
Epoche:  Mit  Magda  Olivero
starb  die  letzte  Diva  des
Verismo
geschrieben von Werner Häußner | 30. September 2014
Sie gehörte zu den letzten Sängerinnen, die ein Mysterium der
Oper lebte: das der Primadonna. Das Urteil Jürgen Kestings
beschreibt  zutreffend,  was  den  Rang  von  Magda  Olivero
ausmacht,  die  am  8.  September  im  Alter  von  104  Jahren
gestorben ist. Was die Verschmelzung von unfehlbarer Technik
und musikalischer Ausdruckskraft betrifft, gehört die Olivero
zu den ganz Großen des 20. Jahrhunderts. Kritiker scheuen sich
nicht, sie Maria Callas an die Seite zu stellen – oder ihr
sogar den Vorzug zu geben. Mit Magda Olivero ist die letzte
aus der Generation der Diven des Verismo von uns gegangen. Sie
folgte ihrer Kollegin Licia Albanese, die am 15. August mit
105 Jahren in New York heimgegangen ist – auch sie eine Ikone
hingebungsvollen Gesangs.

Magda Olivero ist tot – doch
ihre  Stimme  lebt  auf
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zahllosen  Aufnahmen  weiter.
Wichtige  Partien  ihres
Repertoires  vereint  dieses
Album  aus  der  Serie
„Lebendige Vergangenheit“.

Magda Oliveros eigentliche Karriere begann spät und endete
erst in hohem Alter. Als ich sie 1981 in Verona in Francis
Poulencs Monodram „La Voix humaine“ erlebte, war sie 71 Jahre
alt.  Eine  Frau  und  ein  Telefon  auf  der  Bühne  –  und  ein
Gesprächspartner am anderen Ende, von dem man nicht weiß, ob
es ihn überhaupt gibt. Olivero füllte die Bühne mit einer
unglaublichen  Präsenz,  nicht  nur  des  Singens.  Ihre  Kunst,
Musik auch mimisch-pantomimisch auszudrücken, war berühmt: Sie
stellte  diese  begnadete  Begabung  in  den  Dienst  einer
abgründigen  psychologischen  Studie.  Was  in  ihren  Verismo-
Partien, von Alfredo Catalanis „La Wally“ über Franceso Cileas
„Adriana  Lecouvreur“  bis  Riccardo  Zandonais  „Francesca  da
Rimini“ manchmal wie exaltierte Stummfilm-Ästhetik wirkte, war
hier  gezähmt  zu  einer  verzweiflungsvollen,  bitteren
Körpersprache, die dem Drama eine kaum mehr zu erreichende
Unmittelbarkeit gegeben hat.

Magda Olivero stammte aus Saluzzo in Piemont und debütierte
1932,  mit  22  Jahren,  als  Lauretta  in  Puccinis  „Gianni
Schicchi“. Schon 1933 war sie in einer Nebenrolle an der Scala
zu  hören.  Die  folgenden  Jahre  trat  sie  an  vielen  Theater
Italiens in lyrischen und Koloraturpartien auf. 1938 wurde sie
für eine Aufnahme vom Puccinis „Turandot“ als Liu verpflichtet
– Fachleuten zufolge eine bis heute unerreichte Interpretation
dieser Partie. Nach ihrer Heirat beendete sie ihre Karriere,
sang nur noch gelegentlich in Konzerten.

Dass sie 1951 auf die Bühne zurückkehrte, ist dem Komponisten
Francesco Cilea zu verdanken. Kurz vor seinem Tod hatte er
sich  gewünscht,  Olivero  möge  noch  einmal  seine  „Adriana
Lecouvreur“ singen – und die Sängerin erfüllte ihm diesen



Wunsch  auch  noch  nach  seinem  Tod.  So  kam  es,  dass  Magda
Olivero – nach Auftritten etwa als Margherita in Arrigo Boitos
„Mefistofele“ oder als Medea in Luigi Cherubinis gleichnamiger
Oper – 1975 im Alter von 65 Jahren als Tosca an der Met ein
legendäres, gefeiertes Debut gab. Ihre Stimme war nicht frei
von technischen Problemen – was sie übrigens auch mit Maria
Callas verbindet –, aber die Passion und das bebende Pathos
ihres  Singens,  ihre  souveräne  Kunst  im  Umgang  mit  den
stimmlichen  Mitteln  einer  musikalischen  Expression,  schufen
eine Aura, der sich schwerlich zu entziehen war.

Man höre einen Mitschnitt aus einem für sie ungewöhnlichen
Repertoire, den „Liebestod“ aus Wagners „Tristan und Isolde“,
um  zu  ermessen,  wie  sie  mit  ihren  stilistisch-stimmlichen
Mitteln den Worten Tiefe und Farbe gibt. Bis ins hohe Alter
behielt  Magda  Olivero  ihre  Stimme;  Aufnahmen  auf  YouTube
zeigen eine ehrwürdige alte Dame, die nach wie vor wie eine
Hohepriesterin der Gesangskunst auftritt. Mit Magda Oliveros
Tod ist nun tatsächlich eine Epoche zu Ende gegangen.

Unsere kleine Stadt im Bann
der  Macht:  „Dogville“  am
Schauspiel Köln
geschrieben von Eva Schmidt | 30. September 2014
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Foto: David Baltzer

Ich bin ein später Fan des Regisseurs Lars von Trier: In seine
abgründigen  Film-Welten  bin  ich  erst  bei  „Antichrist“
eingetaucht,  dann  kam  „Melancholia“  –  großartig!  Bei
„Nymphomaniac  I“  schlug  die  Besessenheit  allerdings  schon
wieder in Ödnis um, so dass ich mir den zweiten Teil sparte.
Dafür hole ich die älteren Filme jetzt im Theater nach: In der
letzten Saison zeigte das Theater Essen Manderlay, adaptiert
für die Bühne und inszeniert von Hermann Schmidt-Rahmer. Nun
eröffnet  das  Schauspiel  Köln  die  neue  Spielzeit  mit
„Dogville“.

Zugegeben:  Dieses  Trier-Werk  eignet  sich  besonders  fürs
Theater, weil bereits der Film theatralische Mittel nutzt.
Nicht  verwunderlich,  dass  Bastian  Krafts  Inszenierung  nun
seinerseits  filmische  Mittel  einsetzt  und  das  ziemlich
raffiniert: Wie ein Spiegel hängt eine Aluwand über der Bühne
und  reflektiert  das  Geschehen  in  Großaufnahme,  das
gleichzeitig  von  zwei  Live-Kameras  aufgezeichnet  wird.  Ein
Erzähler  (Guido  Lambrecht)  fungiert  dabei  als  eine  Art
Multimedia-Regisseur,  der  wie  auf  einem  überdimensionalen
Touch-Screen die Häuser der Bewohner Dogvilles als Projektion
fürs Publikum sichtbar macht. Trotzdem drängt sich die ganze
Technik nicht auf, sondern wirkt irgendwie pur, vor allem da
sie  von  den  schlichten  Landei-Kostümen  der  Dorfbewohner
kontrastiert wird.

Und die Story? Es geht um Macht. Genauer: Was macht Macht über
andere Menschen mit Menschen? Grace (Katharina Schmalenberg)
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strandet im glitzernden Abendkleid in dem verschlafenen Kaff
Dogville mitten in den Bergen. Nicht freiwillig: Sie wird erst
von Gangstern, dann von der Polizei verfolgt und Tom (Gerrit
Jansen),  ebenso  gutmütiger  wie  naiver  Schriftsteller,
überredet die Dorfbewohner, sie aufzunehmen. Als Gegenleistung
soll sie arbeiten. Was für Grace als ländliche Idylle beginnt,
endet im modernen Sklaventum. Sie schuftet, wird vergewaltigt
und  letztlich  gefangen  genommen  –  einfach  weil  die
Dorfbewohner  entdecken,  dass  sie  ihnen  ausgeliefert  ist.
Psychologisch genau zeichnet Bastian Kraft diese Entwicklung
nach. Nette, wortkarge Teddy-Charaktere werden zu gefühllosen
Sex-Bestien,  freundliche,  einfältige  Frauen  zu  giftigen
Hyänen.

Foto: David Baltzer

Aber  der  alte  Zyniker  von  Trier  hat  sich  dazu  einen
überraschenden Schluss ausgedacht, bei dem das Opfer zum Täter
wird, bzw. eigentlich schon immer der Täter war. Im filmischen
Werk  von  Triers  schließt  daran  nun  die  Geschichte  von
„Manderlay“ an, einer Plantage, die Grace von der Sklaverei
befreien will: In Essen wird die Inszenierung in dieser Saison
wieder aufgenommen. Für „Dogville“ muss man nach Köln fahren:
Der Weg lohnt sich.

www.schauspiel-essen.de
www.schauspielkoeln.de
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Philharmonie  Essen:  Klang-
Erkundungen  mit  Wolfgang
Rihms Zweitem Klavierkonzert
geschrieben von Werner Häußner | 30. September 2014
Wolfgang Rihm und Essen: Das ist eine ausdauernde Geschichte,
die ihren Höhepunkt 2008/09 hatte, als die Philharmonie dem
Komponisten von Weltgeltung mit 17 Konzerten eine umfassende
Hommage  bereitete.  Unter  anderem  wurde  damals  sein  11.
Streichquartett uraufgeführt.

Im  Juni  dieses  Jahres  dann  erneut  eine  Uraufführung:
„Verwandlung 6“, eine „Musik für Orchester“, geschrieben zum
zehnjährigen Bestehen der neuen Philharmonie. Jetzt wäre es
beinahe  zu  einer  deutschen  Erstaufführung  gekommen:  Rihms
Zweites Klavierkonzert erklang im Rahmen einer Tournee des
Gustav Mahler Jugendorchesters unter Christoph Eschenbach, die
am Sonntag in Köln endete.

In  Salzburg
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uraufgeführt:  das
Zweite
Klavierkonzert
Wolfgang Rihms. Auf
dem  Foto:  Solist
Tzimon  Barto,
Dirigent  Christoph
Eschenbach  und
Mitglieder  des
Mahler
Jugendorchesters.
Foto: Marco Borelli
/ Lelli

Es ist noch keine vierzehn Tage her, dass Tzimon Barto als
Solist das neue Werk in Salzburg uraufgeführt hatte. Seither
hatte er es in Deutschland in Hamburg, Lübeck und Dresden
gespielt,  gemeinsam  mit  den  jungen  Musikern  des  1986  von
Claudio Abbado gegründeten Orchesters. Unter ihnen sind auch
zwei aus Essen: der Trompeter Lukas Müller und der Fagottist
David Schumacher. Beide studieren an der Folkwang Hochschule
der Künste.

Rihm  nennt  das  neue  Werk  bewusst  sein  „Zweites
Klavierkonzert“: Er komponiert mit Blick auf die Geschichte
der Gattung. „Rondo“ nennt er etwa den zweiten Satz, bezieht
sich damit auf ein klassisches Formmodell. Doch er ahmt nicht
nach. Sondern er erfindet neu, während er zurück blickt. Das
macht seine Musik zugleich fasslich und ungreifbar, vertraut
und enthoben.

In den Mini-Dialogen des Klaviers mit den wunderbaren jungen
Solisten des Orchesters streifen sich Klänge wie feine Fäden
von Dunst; in transparent schimmernden Flächen und delikat
ausbalancierten  Verdichtungen  verschmelzen  sie  zu  still
tönenden Seen. Oft sagt man, die Qualität eines Orchesters
zeige sich im „piano“: Mit den tausend Schatten von „Leise“ in

http://www.salzburgerfestspiele.at/konzert/salzburg-contemporary-rihm-2014/gustav-mahler-jugendorchester


Rihms Konzert hat sich das Jugendorchester das beste Zeugnis
ausgestellt. Solist Tzimon Barto erwies exquisiten Klangsinn
und  die  Demut,  sich  einbinden  zu  lassen  in  geduldige
Klangerkundungen.

Barto,  der  in  seiner  Jugend  gern  den  amerikanischen
Strahlemann  gab,  ist  zu  einem  höchst  sensiblen  Künstler
gereift. Mit der geforderten Delikatesse füllt er die Bögen,
die  ihm  Rihm  im  pianissimo  für  das  Klavier  schreibt.
Klarinetten  und  Bassklarinette  antworten  ihm,  setzen  ein
behutsames sforzando wie eine flüchtige Nuance auf den Ton.
Rihm  lässt  den  Klang  changieren,  führt  ihn,  getragen  von
schwebenden Streichern, über das Fagott zum Horn.

Erst  nach  90  Takten  ist  ein  erster  dynamischer  Akzent
erreicht, markiert von der Posaune und beantwortet von einem
glänzenden Bogen und feinnervigen Skalen des Klaviers. Und
erst weitere 70 Takte später blitzt der volle Orchesterklang
auf, wenn Hörner, Blechbläser, Vibraphon und Röhrenglocken,
umschwirrt von der Harfe, einen dynamischen Gipfel erreichen.
Nach dichten Passagen des Klaviers, teils solistisch, teils im
sensiblen Dialog mit dem Orchester, verklingt das Konzert nach
einer halben Stunde still: Das Pianissimo des Klaviers mischt
sich mit den leisen Kontrabässen; zwei Atemzüge, dann verweht
ein einsam ersterbendes „Fis“ im Raum.

Freute  sich  über  seine
Uraufführung  zum  Jubiläum
„10  Jahre  Philharmonie



Essen“:  der  Komponist
Wolfgang Rihm. Mit Dirigent
Tomás Netopil genießt er den
Beifall. Foto: Volker Wiciok

Rihms  Konzert  prunkt  nicht  mit  seiner  technisch-
kompositorischen Raffinesse. Es fordert den Hörer. Es will in
seinen feingesponnenen Verästelungen, in seinem Gespinst von
nuancierten Klängen erlauscht werden. Ein denkbar schroffer
Kontrast  zum  lärmenden  Gestampfe  der  geräuschhaften
Hörverschmutzung um uns herum – und auch ein Gegenprogramm zu
jenen  zeitgenössischen  Strömungen  in  der  Musik,  denen  ein
halbes Dutzend voll zuschlagender Perkussionisten noch kaum
genug sind.

Dass es im Mahler Jugendorchester auch laut zugehen kann,
bewies  es  mit  Bruckners  Siebter  Symphonie.  Hat  Christoph
Eschenbach sich bei Rihm mit sorgsamen Zeichen in den Dienst
des delikaten Sensualismus gestellt, ließ er bei Bruckner die
Zügel los: Viel zu rasch waren dynamische Höhepunkte erreicht,
viel zu eilig explodierten die berühmten, von den Blechbläsern
getoppten Tutti. Zudem zelebrierte Eschenbach die Tempi extrem
langsam, legte etwa das „sehr schnelle“ Scherzo breit und
schwer an. Und das Adagio fiel an den „schönen Stellen“ in
dumpfklingende Lethargie.

Leuchtende, unangestrengte Natürlichkeit suchte man vergebens
– und die majestätischen Bruckner-Apotheosen waren verschenkt,
weil dem Effekt schon vorher lautstark der Druck abgelassen
wurde.  Am  Orchester  lag  es  nicht:  Die  jungen  Musiker
begeisterten, etwa in Celli, Violinen und Holzbläsern, mit
wundervollen Details. Dass sie sich nicht zum Ganzen fügten,
ist ihnen nicht anzurechnen.



Von der Utopie zur bitteren
Satire – Jörg Albrechts Roman
„Anarchie in Ruhrstadt“
geschrieben von Britta Langhoff | 30. September 2014
Man sagt es schnell so dahin: „Ruhrstadt“ – wenn man nach
seiner  Herkunft  gefragt  wird.  Eine  Zeitlang  galt  das  als
schick, doch dann liest man wieder vom ewigen Gezänk um das
Ruhrparlament  und  fragt  sich,  ob  das  mit  der  Ruhrstadt
wirklich so eine gute Idee ist und ob es nicht hauptsächlich

um die Sicherung eigener Pfründe geht. Der
Autor Jörg Albrecht hat die Sache mit der
Ruhrstadt  und  der  vielbeschworenen
Kreativwirtschaft jetzt zu Ende gedacht. In
seinem  Buch  „Anarchie  in  Ruhrstadt“
entwirft er eine Utopie, die ganz schnell
zur  Dystopie  wird  und  die  Rahmenhandlung
für das Theatertour-Projekt „Die 54.Stadt –
Das Ende der Zukunft“ bildet.

September 2044: Rick und Julieta wollen aus der Ruhrstadt
fliehen,  aber  das  ist  in  der  streng  reglementierten  und
lückenlos überwachten „Mega-Urbanität“ gar nicht so einfach.
Sie starten an zwei entgegengesetzten Punkten der Metropole
und  erleben  jeweils  eine  eigene  Odyssee,  die  einer
Albtraumreise durch eine gelebte Freak-Show gleicht. Dass so
manches darin „nur“ virtuell ist, macht es auch nicht besser,
eher noch erschreckender.

Begonnen  hatte  alles  im  August  2015.  Ministerpräsidentin
Hannelore Kraft verkündet den Rückzug ihrer Regierung aus der
Mitte NRW’s, der aus dem Exil zurückgekehrte Schriftsteller
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György  Albertz  (Cameo-Auftritt  des  Autors?)  übernimmt  mit
alten Freunden. Ab da gibt es nur noch RoW – Rest of World und
die aus ehemals 53 Städten zusammengesetzte Ruhrstadt. Der
Ausweg  aus  der  im  Ruhrgebiet  nach  wie  vor  herrschenden
Ratlosigkeit  kann  nur  die  Kunst,  die  Kultur,  eben  die
Kreativwirtschaft sein. Fortan klotzen nun Designer, Autoren,
Musiker, Programmierer dort ran, wo einst Kohle gehauen und
Stahl gekocht wurde.

Jedem Bezirk wird eine andere Sparte zugeordnet. Im ehemaligen
Recklinghausen  toben  sich  nun  die  Werber  aus,  die  Zeche
Zollverein wird zur auch in RoW bewunderten Filmfabrik Whizzo
Frizzo, in Mülheim regieren die Videogamer und Programmierer,
Dortmund wird zum Zentrum der Modeschöpfer, die Schriftsteller
sind am niederrheinischen Rande des Ruhrgebiets in seliger
Klausur, Duisburg wird ganz der Natur zurückgegeben und heißt
fortan Duschungelburg. Wohl besser so, wachsen hier doch ob
der kontaminierten Böden wundersame Pflanzen, um die auch RoW
die Ruhrstadt beneidet. Doch was als idealistisches Projekt
begann,  wird  schon  bald  zu  einem  alles  bestimmenden
totalitären System. So wird aus der gewünschten Utopie im Buch
eine bittere Satire über ein Gebiet, dass so gerne Metropole
wäre und oft genug doch nur belächelt wird, vor allem, weil es
sich immer im eigenen „klein klein“ verliert.

Etliches aus dem Buch mutet unangenehm bekannt an. Ist es
nicht schon jetzt so, im Jahr vier nach der Kulturhauptstadt,
dass  Dienstleistung  und  Kultur  zum  heilsbringenden
Strukturwandel aufgeblasen werden? Ist es nicht schon so, dass
die  Menschen  im  Ruhrgebiet  eine  bemerkenswerte  Mobilität
beweisen, die der der Städteplaner um einiges voraus ist? Jörg
Albrecht  treibt  diese  Mobilitätsbereitschaft  nur  auf  die
Spitze, indem die Menschen nun nicht nur den Konzerten und
Events hinterherreisen, sondern dorthin geschickt werden, wo
man  ihre  Arbeit  verortet  hat.  Oder  nehmen  wir  sein
„Dschungelburg“,  ehemals  Duisburg.  Ein  gezielter  Griff  ins
private  Fotoalbum  reicht  und  Bilder  aus  dem  Duisburger



Landschaftspark  Nord  illustrieren  prima,  dass  diese  Utopie
längst auf dem Weg in die Wirklichkeit ist.

Jörg Albrecht hat eine Zeitlang in Dortmund gelebt und weiß
genau,  worüber  er  schreibt,  was  er  kritisiert  und  was  er
möchte. Sein Buch steckt voller bitterer Wahrheiten, aber die
Verbundenheit zu seiner alten Heimat und die Sorge um diese
ist aus seinem Buch deutlich herauszulesen.

Es  ist  nicht  so,  dass  Albrecht  die  aufblühende
Kreativwirtschaft  im  Ruhrgebiet  nicht  begrüßt.  Ganz  im
Gegenteil, es ist gerade mal 10 Jahre her, dass er selbst
(vergeblich) in einem Theaterkollektiv versuchte, Subkultur im
Ruhrgebiet zu vernetzen. Aber was er sich wünscht und dem
Ruhrgebiet empfiehlt, wäre „mehr Heterogenität. Mehr Vielfalt
und das auch gerne im Speziellen. Nicht eine Mall nach der
anderen, nicht eine Philharmonie nach der nächsten.“ *

Das spektakuläre, überspitzte Scheitern seiner Utopie im Buch
ist  eine  klare  Mahnung,  dass  die  Konzentration  auf  die
Kreativwirtschaft  zum  Scheitern  verurteilt  ist.  All  die
großartigen  Industriekultur-Projekte  werden  die
Montanindustrie und den Bergbau nie ersetzen können und der
Blick über den Tellerrand der eigenen Stadt, ja mancherorts

http://www.revierpassagen.de/26665/von-der-utopie-zur-satire-joerg-albrecht-und-die-ruhrstadt/20140909_1007/img_20140906_163833206_hdr


sogar des eigenen Dorfes tut mehr denn je not.

„Anarchie in Ruhrstadt“ ist Bestandsaufnahme plus Vision plus
Desillusionierung  minus  Resignation,  in  Rahmenhandlung
gepackt. Auf eine Art ist es das Buch, dass das Ruhrgebiet
dringend braucht, auf eine andere Art jedoch ist es nicht
massenkompatibel.  Das  Buch  ist  schwierig  zu  lesen,  schon
alleine,  weil  die  Dramaturgie  der  Handlung  nicht  klar
aufgebaut  ist  und  durchweg  in  einem  unterkühlten  Präsens
erzählt  wird.  Schwierig,  sich  auf  einen  Inhalt  zu
konzentrieren,  wenn  man  fortwährend  überlegt,  in  welcher
Zeitzone man sich nun gerade wieder befindet.

Der  Stilmix  ist  gewagt,  von  Science  Fiction  über
Regieanweisungen bis zu dokumentarischen Bestandsaufnahme geht
alles wild durcheinander. Genau wie die Sprache, die sich
manchmal  noch  mitten  in  einem  Absatz  von  der  abgehobenen
Sprache der ideologisch Getriebenen hin zur Umgangssprache des
kleinen Mannes auf der Straße wandelt. Es ist anzunehmen, dass
Albrecht dies bewusst war und er es genau so gewollt hat.
Vielleicht ist es eher nicht seine Intention, den „kleinen
Mann auf der Straße“ zu erreichen oder die Verantwortlichen in
den Rathäusern, vielleicht will Albrecht mit diesem Buch und
dem  Projekt  ganz  gezielt  die  bei  diesem  Thema  auffallend
unambitioniert  wirkende  künstlerische  Avantgarde  ansprechen
und aufrütteln, um diese mal in die Diskussion zu zwingen.

Die Theatertour 54. Stadt wird von vier Theaterkollektiven
getragen und beginnt am 12. September. Alle Informationen dazu
und das zugehörige Online-Spiel finden sich auf der Seite des
Ringlokschuppen Mülheim a.d. Ruhr .

________________________________

*Zitat Jörg Albrecht in einem Studiogespräch mit WDR 5

Jörg  Albrecht:  „Anarchie  in  Ruhrstadt“.  Wallstein  Verlag,
Göttingen. 240 Seiten, €19,90.



Auf dem Ruhri-Panoramaweg
geschrieben von Günter Landsberger | 30. September 2014
Wenn  man  schon  ein  Ruhri  ist  (ob  nun  gebürtig  oder
eingesessen, wie meine Frau und ich), ist es wohl Pflicht, den
Ruhri-Panoramaweg zu erwandern.

Auch wenn man dabei etwa fünf Stunden zügig unterwegs ist und
auf und ab etwa 630 Höhenmeter dabei zu überwinden hat, dürfte
das kein Hindernis sein.

Am  Freitag  vor  einer  Woche  haben  wir  uns  bei  bestem
Wanderwetter von unserer Ferienwohnung in Deutschlandsberg aus
so etwa gegen 10 Uhr auf den Weg gemacht. Nach etwa 20 Minuten
erreichten wir den „Klauseneingang“ und damit fast auch schon
den Eingang zum „Ruhri-Panoramaweg“. Der „Klauseneingang“ ist
zugleich  auch  der  Eingang  zum  „Laßnitztalweg“,  einem  der
schönsten Wanderwege, die ich kenne..

Der  Ruhri-Panoramaweg  nun  ist,  wie  auf  der  Wanderkarte
ausgewiesen,  zunächst  ein  „steiler,  schwieriger  Fußweg  mit
großer Höhendifferenz überwiegend durch Wald mit herrlichen
Ausblicken an einigen Stellen“. Zugute kam uns, dass der Boden
auf diesem ruhigen, wenig begangenen Weg wegen der seit Tagen
anhaltenden  regenarmen  Witterung  recht  trocken  war.  Immer
wieder wurden steilere Passagen durch flachere abgelöst. So
schlimm wie angekündigt war das alles nicht. Ich jedenfalls
freute mich, dass ich noch einigermaßen gut zu Fuß bin und
kaum aus dem Atem kam. Ganz wunderbar diese sonnendurchflutete
Waldgegend, dieser abwechslungsreiche Weg mit zu entdeckenden
schönen Pflanzen und Blumen.

Kurz vor Trahütten, mit 1000 m dem höchsten Punkt unserer
Wanderung, gerieten wir auf die wunderschöne „Obstallee“, von
der aus wir einen herrlichen Blick auf die ganze Gipfelkette
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hatten. Von dort aus nach Trahütten kommend, gelangten wir
sehr bald auf den Alban-Berg-Weg, der seinen Namen ganz sicher
deswegen bekommen hat, weil der große Komponist Alban Berg
sich des öfteren in einer Villa dort in Trahütten aufgehalten
hat und an Ort und Stelle zum Beispiel Teile der berühmten
Oper „Wozzek“ und die Arie „Der Wein“ komponiert hat. Diese
Villa ist heute noch wohlerhalten und hat den Namen Alban-
Berg-Villa bekommen. Sie erinnerte mich vom Aussehen her ein
wenig an das Thomas Mannsche Sommerhaus in Nida, ist aber wohl
noch etwas geräumiger und stattlicher als dieses.

Inzwischen war die Mittagszeit längst gekommen und wir wollten
im  von  der  Wegbeschreibung  her  angepriesenen  Dorftgasthaus
etwas zu uns nehmen, vor allem aber etwas trinken. Da aber
stellte sich heraus, dass dieses Gasthaus zwar noch da war,
aber nicht mehr bewirtschaftet wurde. Und die nächsten Hotels
und Wirtshäuser mindestens 3000 m entfernt. Zu Fuß, mitten in
einer noch anhaltend langen Wanderung, wohl kein Klacks. Der
als steil angekündigte Abstieg auf dem schmalen „Jägersteig“
stand ja noch bevor.

Indes: Unser knapper Essproviant reichte zum Glück noch aus.
Und  eine  Bewohnerin  eines  der  Trahüttener  Häuser  war  auf
unsere  Bitte  hin  so  freundlich,  unsere  leergetrunkene
Mineralwasserflasche für uns mit Trinkwasser zu füllen. Und so
machten wir uns wieder guten Mutes vom Alpenwanderweg 13 auf
den Alpenwanderweg 14, alias den langen, aber durchaus wieder
abwechslungsreichen Jägersteig, der uns zurück in die nicht
oft genug zu besuchende Laßnitz-Klamm führte, die mich ein
wenig an die junge Moldau mitsamt ihrer felsigen Umgebung
erinnert, ja eigentlich wider Erwarten noch etwas schöner ist.

Im Ort Deutschlandsberg dann holten wir im für eine Einkehr
empfehlenswerten Gasthaus Kollar – Göbl das uns in Trahütten
entgangene Mittagessen als Abendessen nach und sagten uns,
dass es wahrscheinlich ohnehin besser gewesen sei, unseren Weg
mit nicht allzu vollen Mägen zurückzulegen.



Ach ja. Noch eins. Der „Ruhri-Panoramaweg“ hat natürlich mit
unserem  Ruhrgebiet  namentlich  nicht  das  Geringste  zu  tun,
sondern mit der Steiermark. Das 2. Gehöft, an dem der Weg
vorbeiführt, hat einmal einem Mann namens „Ruhri“ gehört und
so hat der gesamte Weg diesen Namen erhalten.

Hund, Katze, Pferd und viele
Rätsel:  „Neither“  bei  der
Ruhrtriennale
geschrieben von Eva Schmidt | 30. September 2014

©  Ruhrtriennale,  Foto:
Stephan  Glagla,  2014

Unentschlossenheit  zum  künstlerischen  Prinzip  erhoben:
Eigentlich müsste „Neither“ von Morton Feldman (Musik) und
Samuel Beckett (Libretto) meine Oper sein, denn ich kann mich
auch sehr schlecht entscheiden.

Doch die neueste Produktion der Ruhrtriennale lässt mich ein
wenig ratlos zurück. Verstörend schöne und kraftvolle Bilder,
ätherische und zugleich schmerzliche Musik, gespielt von den
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Duisburger  Philharmonikern  unter  der  Leitung  von  Emilio
Pomàrico, schaffen eine unheimliche Traumwelt im Nebel.

Andererseits  geht  es  um  hochphilosophische  Fragen  wie  die
Grenzen  menschlicher  Erkenntnis,  was  gleich  zu  Beginn  am
Experiment von Schrödingers Katze veranschaulicht werden soll:
Die Tatsache, dass in der Quantenphysik der Beobachter die
Untersuchungsergebnisse  beeinflusst,  lässt  sich  an  Erwin
Schrödingers Gedankenexperiment von 1935 zeigen, das versucht,
dieses Prinzip auf die Alltagswelt zu übertragen. Demnach ist
eine in eine Box gesperrte Katze zugleich bzw. weder tot und
lebendig, bevor man nicht hineinschaut.

Der Regisseur Romeo Castellucci hat folglich eine tote Katze
(Stofftier) plus eine lebendige auf die Bühne gebracht um die
sich eine Gruppe Physiker sowie eine singende Mutter (Laura
Aikin) mit Kind scharen. Außerdem noch ein Pferd und einen
Hund. Der hat von allen Tieren die beste Laune, was man daran
sieht, dass er freundlich mit dem Schwanz wedelt. Das Pferd
scheint ein wenig nervös zu sein; es wird denn auch von einer
überdimensionalen  schnaubenden  Dampflok  abgelöst,  die  der
Mutter  das  Bein  abfährt,  das  dann  beginnt,  ein  blutiges
Eigenleben zu führen. Zwischendrin wird das Kind mit einem
großen  schwarzen  Gangsterauto  entführt,  dass  aus  einem
amerikanischen „film noir“ der 40er Jahre zu stammen scheint.
Das Kind verwandelt sich danach in einen Roboter oder Alien,
was  aber  folgenlos  bleibt.  Außerdem  wird  noch  jemand  von
mehreren  Ärzten  operiert,  möglicherweise  der  Versuch,  der
Mutter das Bein wieder anzunähen?



©  Ruhrtriennale,  Foto:
Stephan  Glagla,  2014

Eine  Stunde  15  Minuten  dauert  der  Spuk,  danach  muss  man
dringend das Programmheft zu Rate ziehen. Becketts Gedicht ist
hier abgedruckt und auch die Information, dass er eigentlich
keine Opern mochte und Feldman das Warten aufs Libretto schon
einmal  vertont  hat,  um  die  Zeit  zu  überbrücken.  Eine
schlüssige Story war nie das Ziel – wie könnte das auch sein
im 20. Jahrhundert, wo der Glaube an die Wissenschaft zwar
groß, aber ihre Gewissheiten nicht mehr verlässlich waren.
Ganz zu schweigen von der Verantwortung, die die Menschen für
ihre modernen Errungenschaften übernehmen mussten und die sie
überfordert hat.

So wuchs ihre Anfälligkeit für den Missbrauch der Macht über
die Natur, wie er sich in der Barbarei der zwei Weltkriege
offenbart  hat.  Nicht  nur  deswegen  spielt  „Neither“
größtenteils im Halbdunkel: Eine Inszenierung für Menschen,
die mit Rätseln leben können. Die an sich zweifeln und sich in
Frage  stellen,  die  scheitern,  doch  nun  „besser  scheitern“
wollen. Die anderen sollten unbedingt vorher zur Einführung
gehen.

www.ruhrtriennale.de
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Im  Dickicht  der  Netze:  Die
Deutsche Bahn fällt auch beim
ARD-Test durch
geschrieben von Bernd Berke | 30. September 2014

Warten auf den Zug: Aufnahme
aus  dem  Hamburger
Hauptbahnhof.  (Foto:
WDR/dpa/Bodo  Marks)

Es dürfte schwerfallen, ein Unternehmen zu finden, über das
mehr  geschimpft  wird.  Insofern  konnte  „Der  Deutsche  Bahn-
Check“ (ARD) doch nur ins Schwarze treffen, oder?

Untersucht  wurden  (in  gewohnt  flotter  Manier)  Preise,
Pünktlichkeit,  Sauberkeit  und  Einhaltung  der  ziemlich
vollmundigen  Tempo-Versprechen.  Wer  glaubt  denn  wohl,  die
Deutsche Bahn hätte alle Prüfungen mit Bravour bestanden? Na,
bitte. Vermutlich niemand. Und dabei wurden Themen wie der
betrübliche  Zustand  vieler  Bahnhöfe  noch  nicht  einmal
angeschnitten.

Rätselhaftes Preisgefüge

Vorwiegend junge Tester begaben sich für die Reportage ins
Dickicht der Bahnnetze. Sie standen ratlos vor Fahrkarten-
Automaten,  wurden  auch  –  nach  langen  Wartezeiten  –  bei
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persönlicher  Beratung  oft  nicht  schlauer  und  zahlten  fast
durchweg etliche Euros zu viel für ihre Tickets. Die wirklich
günstigsten  Angebote  herauszufinden,  ist  offenbar  derart
schwierig, dass man von einem gezielten Versteckspiel sprechen
kann. Prädikat fürs Preissystem: „undurchschaubar“.

Rechentricks bei Verspätungen

In Sachen Pünktlichkeit, so stellte sich heraus, schummelt die
Bahn mit Statistiken. Mit allerlei Tricks wird die Zahl der
Verspätungen  heruntergerechnet.  Für  die  einzelnen  Reisenden
sieht’s  leider  deutlich  schlechter  aus.  Urteil  zur
Pünktlichkeit:  „geschönt“.

Sodann  der  Sauberkeits-Check.  Ergebnis:  Die  Toiletten  sind
weitgehend in Ordnung, allerdings herrschen wohl Hygienemängel
in den Bord-Bistros. Besonders Salatproben ergaben bedenkliche
Bakterien-Häufungen.  Befund  in  Sachen  Sauberkeit:
„ausbaufähig“.

Auf vielen Strecken ausgebremst

Schließlich  die  Tempo-Versprechungen,  die  vor  allem  die
angeblich superschnellen ICE-Züge in den Vordergrund rücken.
Ein etwas unfaires Beispiel von einer Bummelstrecke im Allgäu
(wo ein gemächliches Luftschiff schneller war als die Bahn)
mal außer Acht gelassen, zeigten sich auch in dieser Hinsicht
gravierende Mängel.

Ein frustrierter Lokführer stellte vertrauliche Unterlagen zur
Verfügung.  Demnach  gibt  es  wegen  des  weithin  maroden
Schienennetzes immens viele Langsamfahrstrecken, auf denen nur
noch  Tempo  70,  40  oder  gar  20  gefahren  werden  kann.  Der
schlechte Witz: Diese Bremsstrecken werden kurzerhand in den
Fahrplan eingebaut, so dass sie rein rechnerisch nichts als
Verspätung  auftauchen.  Der  Langsam-Fahrplan  wird  ja
einigermaßen  eingehalten…

Und immer lockt das Auto



Gewiss:  Es  ist  eine  ungeheure  Aufgabe,  das  weitverzweigte
Bahnnetz in Betrieb und Schwung zu halten. Man ahnte es nicht
nur beim Blick ins Frankfurter Netzzentrum. Auch dürfte es
zahllose  engagierte  Mitarbeiter  geben,  an  denen  es  nicht
liegt, wenn einiges schiefgeht.

Aber: Mit dem gesamten System, so scheint es, stimmt es an
manchen Ecken und Enden nicht. Vielleicht wäre ein Vergleich
mit anderen Ländern noch erhellend gewesen.

Unerwünschte Folge jedenfalls: Viele Menschen fahren denn doch
lieber Auto. Der eine oder andere Lokführerstreik wird diese
missliche Situation nicht gerade entschärfen.

Rockoper über Kevin Gilbert –
die  Wiederentdeckung  eines
musikalischen Genies
geschrieben von Nadine Albach | 30. September 2014
Madonna,  Michael  Jackson,  Sheryl  Crow  –  es  sind
Persönlichkeiten  mit  großen  Namen,  die  im  Leben  des
musikalischen Genies Kevin Gilbert eine Rolle spielten. Seinen
Namen hingegen kennt kaum jemand. Das will Singer-Songwriter
Stefan Weituschat jetzt ändern („Er hätte der John Lennon
seiner  Generation  werden  können“)  und  organisiert  die
europäische Uraufführung von Gilberts Rockoper „The Shaming of
the True“ am 9. November in der Stadthalle Oer-Erkenschwick.
Ein Projekt, das vor Herzblut, Verrücktheit und echter Liebe
sprüht.
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Stefan  Weituschat  bei  der
Probe  von  „The  Shaming  of
the  True“.  (Fotos:  Tim
Jansen)

Die Geschichte beginnt vor 15 Jahren, bei einem Konzert von
„Spock’s Beard“ in Düsseldorf. Bevor die US-Prog-Rock-Band die
Bühne  entert,  dröhnt  ungewöhnliche  Musik  durch  die
Lautsprecher. Stefan Weituschat (38) kommen ein paar Worte,
ein paar Zeilen davon bekannt vor. Sie erzählen von der Liebe
zur Musik, der Sehnsucht nach Erfolg, den Schachzügen der
Plattenindustrie.  Stefan  Weituschat  ist  selbst  ein  junger
Musiker; er kennt diese Kämpfe, dieses Hin und Her zwischen
Kunst  und  Kommerz,  Hoffnung  und  Enttäuschung.  Das  Gehörte
lässt ihn nicht los. Es ist „The Shaming of the True“ von
Kevin Gilbert. Stefan Weituschat stürzt sich in die Recherche
–  und  stößt  auf  ein  kurzes,  aber  außergewöhnliches
Musikerleben.

„Der talentierteste Musiker, den ich je getroffen habe“

„Der talentierteste Musiker, den ich je getroffen habe“ – so
sprechen einstige Kollegen von Kevin Gilbert. Und tatsächlich
sieht es anfangs gut aus für den gebürtigen Kalifornier: Schon
als Teenager nimmt er mit seiner Band „Giraffe“ erste Tracks
auf,  gewinnt  einen  großen  Musikwettbewerb,  trifft  die
richtigen Leute, ist dabei, als Michael Jackson und Madonna
Songs aufnehmen.
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Die Probe von „The Shaming
of  the  True“.  (Fotos:  Tim
Jansen)

Gemeinsam  mit  anderen  Songwritern  trifft  er  sich  jeden
Dienstag, um Songs zu schreiben und aufzunehmen – der „Tuesday
Music Club“. Kevin Gilbert bringt irgendwann eine junge Frau
mit, ebenso Musikerin, bisher aber ohne großen Erfolg. Ihr
Name ist: Sheryl Crow. Fortan geht es in den dienstäglichen
Treffen um ein Album für sie.

Das Drama mit Sheryl Crow

Ihr Debüt – bezeichnenderweise mit dem Titel „Tuesday Night
Music Club“ – wird ein Riesenerfolg, vor allem auch durch den
Song „All I Wanna Do“. Was dann geschieht, vergleicht Joel
Selvin  vom  San  Francisco  Chronicle  mit  einem  klassischen
Hollywood-Drama: Künstler trifft Künstlerin, wird ihr Mentor,
bis sie erfolgreich ist – und wird geschasst. Es kommt zu
Streitigkeiten über die kreative Urheberschaft. Selvin zufolge
gab es Gilbert den Rest, als Sheryl Crow den Song „Leaving Las
Vegas“  in  der  David  Letterman-Show  als  autobiographisch
bezeichnet. Kevin Gilbert bekommt zwar als Koautor von „All I
Wanna Do“ 1995 einen Grammy. Zwischen Sheryl Crow und ihm aber
kommt es zum großen Bruch. Die Verletzung, die Enttäuschung
ist riesig.
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Die Kraft der Musik hat alle
bei  der  Probe  von  „The
Shaming  of  the  True“
gepackt. (Fotos: Tim Jansen)

Gilbert stürzt sich in seine eigenen Projekte. Der Erfolg aber
bleibt  aus.  1996  findet  sein  Manager  ihn  tot  in  seiner
Wohnung, erstickt. Kevin Gilbert ist gerade 29 Jahre alt.

Das letzte große Werk – nach dem Tod veröffentlicht

Sein Freund Nick D’Virgilio (Gitarrist von Spock’s Beard) und
Manager Jon Rubin sorgen dafür, dass sein letztes großes Werk
nach seinem Tod veröffentlicht wird: die Rockoper „The Shaming
of the True“. Die Geschichte des Rockmusikers Johnny Virgil,
der  auf  seinem  Weg  nach  ganz  oben  in  Drogen  und  Alkohol
versinkt  und  sich  selbst  verliert,  hat  durchaus
autobiographische Züge. „Aber es ist auch heute, in einer Welt
der Casting- und Popstars, die dem Erfolg hinterherrennen,
eine wichtige Botschaft: dass es in Wirklichkeit nicht auf die
Dollarscheine  ankommt,  sondern  darauf,  sich  selbst  zu
akzeptieren“,  sagt  Stefan  Weituschat.

Erstmals in Europa

Bis heute wurde das Werk erst zwei Mal in den USA aufgeführt.
Die Idee, es erstmals auch in Europa zu zeigen, kam Stefan
Weituschat vor einem Jahr, bei einem Spaziergang. „Natürlich
wollte ich das schon immer spielen, seit ich es entdeckt habe.
Aber allein auf der Gitarre fehlt unglaublich viel. Dafür
braucht  man  eine  Rockband.“  Also  trommelte  der  Singer-
Songwriter, der sich zum Beispiel als „Der feine Herr“ oder
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mit  der  Band  „anna.luca“  Gehör  verschafft  hat,  seine
Musikerfreunde zusammen: Neben ihm als Frontmann wirken Thomas
Elsenbruch  (Keyboards,  Vocals),  Christoph  Granderath
(Gitarren, Vocals), Freddi Lubitz (Bass, Vocals), Sven Hansen
(Schlagzeug) und Max Klaas (Percussion) mit. Er nahm auch
Kontakt zu Jon Rubin und Nick D’Virgilio auf – und erntete
Begeisterung.

Kevin  Gilberts  Musik  ist
„authentisch  und  stark“  –
fanden die Musiker bei der
Probe  von  „The  Shaming  of
the  True“.  (Fotos:  Tim
Jansen)

 

Authentisch und stark

Die Arbeit allerdings ging damit erst los. Denn außer der CD
gibt es keinerlei Material für „The Shaming of the True“ von
Kevin Gilbert – keine Noten, keine Regieanweisungen, nichts.
„Deswegen wird es kein Musical, sondern eher ein Konzert mit
Geschichte“, erklärt Stefan Weituschat.

Damit die Zuschauer Johnny Virgils Weg folgen können, gibt es
immer  wieder  szenische  und  atmosphärische  Videofilme.  Vor
allem aber ist es die Musik, die spricht. Eingängig sei die
und voller Emotionen, vergleichbar mit Peter Gabriel, Steely
Dan, Sting, Spock’s Beard, Marillion und Jellyfish, mal sehr
rockig, mal melodiöser, dann epochal. Die Kraft der Musik
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packte auch Stefan Weituschat und seine Bandkollegen bei der
ersten Probe:

„Dafür  braucht  man  eine
Rockband“:  Die  Probe  von
„The Shaming of the True“.
(Fotos: Tim Jansen)

„Wir  waren  alle  durch  die  Bank  überrascht,  dass  das  so
authentisch und stark ist. Das Material lebt schon so lange in
mir, aber erst mit der Band habe ich gemerkt, wie nah einem
das  alles  ist.  Beim  Singen  habe  ich  richtig  Gänsehaut
bekommen.“

„Er hätte der John Lennon seiner Generation werden können“

Dieses Herzblut, hofft Stefan Weituschat, kommt auch bei den
Zuschauern an. „Ich möchte, dass dieser Funke, der mich damals
gepackt hat, auch die Leute vor der Bühne erreicht.“ Ein wenig
hofft er auch, etwas wieder gut machen zu können für Kevin
Gilbert, dieses verkannte Genie. „Diese Musik hat einfach noch
zu wenige Ohren erreicht. Er hätte der John Lennon seiner
Generation  werden  können“,  sagt  Stefan  Weituschat.  „Unser
Anspruch ist, dass er stolz wäre.“

Übrigens – die Aufführung von „The Shaming of the True“ am 9.
November  könnte  weitere  Kreise  ziehen:  Mark  Hornsby,
musikalischer  Leiter  der  letzten  US-Produktion,  hat  eine
Zusammenarbeit mit ihm und Nick D’Virgilio für die Zukunft
nicht ausgeschlossen. „Eine Tour mit den beiden wäre natürlich
ein Traum“, so Stefan Weituschat.
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Fakten: 9. November 2014, 20 Uhr, Stadthalle Oer-Erkenschwick,
Tickets bei der bei Stadthalle Oer-Erkenschwick oder eventim,
mehr Infos auf Facebook

Nichts  als  Text  im
Tanzzentrum – „El triunfo de
la  libertad“  bei  der
Ruhrtriennale
geschrieben von Rolf Pfeiffer | 30. September 2014

Was zu lesen: „El triunfo de
la libertad“ von La Ribot im
Essener  Tanzzentrum  „pact“.
Foto: Ruhrtriennale

Das Publikum wartet auf die Tänzer – doch die Tänzer kommen
nicht.  Stattdessen  sind  auf  elektronischen  Schriftbändern
Sätze in Deutsch und Englisch zu lesen, die eine Geschichte
erzählen. Eine Geschichte, die das Intro zu einem Tanz sein
könnte.

http://www.facebook.com/shaminglive
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„El triunfo de la libertad“ heißt dieser eigenwillige Abend im
Essener Tanzzentrum „pact“, für den die Choreographin La Ribot
verantwortlich zeichnet. Anscheinend ist mit dem Titel die
„Libertad“ (Freiheit) der Künstlerin gemeint, zu machen, wozu
sie eben Lust hat.

Da  die  Kunst  (fast)  alles  darf,  ist  La  Ribote  ihre
fünfzigminütige  Laufschriftvorführung  bei  schleichend  sich
wandelnder  Bühnenhelligkeit  nicht  einmal  vorzuwerfen.  Eher
schon dem Veranstalter Ruhrtriennale, der „El triunfo de la
libertad“  unter  „Theater/Performance“  ins  Programmheft
geschrieben  hat  und  das  unwissende  Publikum  in  seiner
Vorankündigung  über  das  zu  erwartende  Geschehen  völlig  im
Unklaren  läßt.  Wir  lesen  etwas  von  „Deutschlandpremiere“,
„zeitgenössischem Tanz“ und einer „Frage nach den ,Extras’ der
Komparsen…“, lesen die Namen Juan Dominguez und Juan Loriente,
die das Konzept miterarbeiteten und die man, da man sie nicht
näher kennt, als Tänzer auf der Bühne erwartete. Aber von
Laufschrift lesen wir nichts. Und deshalb darf man das ganze
getrost als Betrug am Publikum bezeichnen, als Flunkerei und
Machtmißbrauch  einer  Intendanz,  die  der  künstlerischen
Überzeugungskraft der von ihr eingekauften Produktionen selbst
nicht  traut.  Der  Volksmund  kennt  für  diesen  Sachverhalt
weitaus deftigere Formulierungen, die zu verwenden der Anstand
verwehrt.

Zugegeben: Hätte man vorher gewußt, daß es sich hier lediglich
um  eine  Textvorführung  handelt,  wäre  man  vermutlich  nicht
hingegangen.  Wäre  das  ganze  allerdings  als  „Installation“
(fraglos  der  treffendste  Gattungsbegriff)  aufgebaut  worden,
hätte  man  den  Text  sicherlich  nicht  von  vorne  bis  hinten
gelesen. Im Theatersaal kommt man jedoch nicht daran vorbei,
ihn in Gänze wahrzunehmen. Und deshalb kennt man jetzt die
Geschichte von Pablo und Egueda aus dem Dorf Alcorcón nahe
Madrid, das seine Flitterwochen in der Karibik verbringt. Hier
sieht es die Show von „Nelson, dem Skandinavier“ (25), der es
schafft, Wallnüsse mit seinem Penis zu zertrümmern. Wow!



50 Jahre später – Goldene Hochzeit – reisen Pablo und Egueda
wieder in die Karibik. Das selbe Hotel, die selbe Bühnenshow.
Nur zertrümmert Nelson (75) jetzt Kokosnüsse, und sie fragen
ihn,  warum.  „Die  Augen  werden  schlechter“,  sagt  Nelson.
Brüllwitz.

Zusätzlich zu dieser Geschichte, die detailreich und ausladend
erzählt  wird,  gibt  es  im  Wechsel  einige  kulturell
höherstehende  Passagen  wie  den  Tagebucheintrag  Ludwig  des
Vierzehnten, der am Tag der Erstürmung der Bastille „keine
Ereignisse“ notierte. Oder die Sätze eines Pariser „Anonymus“
aus dem Jahr 1777, der alles Elend der Welt gesehen zu haben
meint und dies wortreich ausbreitet. Weiterhin fallen Zitate
von Fernando Pessoa und einem Rapper aus dem Gazastreifen,
werden mit fiktiven Temperaturangaben aus der Zukunft (immer
17  Grad,  was  kein  Zufall  sein  kann)  und  einigen
durchnumerierten halluzinatorischen Gedanken angereichert, und
ob  das  ganze  inhaltliche  Kohärenz  und  Struktur  hat  (was
letztlich wahrscheinlicher ist) oder die Elemente in radikaler
Gleichrangigkeit  darbietet,  mag  das  Publikum  selbst
entscheiden.

Die  Künstlerin  jedenfalls  nimmt  sich  die  Freiheit  der
(zumindest  relativ)  freien  Assoziation;  und  wenn  sie  ihre
Ideen nicht tanzen läßt, sondern sie zur Laufschrift macht,
ist  das  doch  wenigstens  ein  Konzept.  Wenngleich  ein
vergleichsweise  freudloses.

Wie zu erwarten: kaum Applaus. Es kam auch niemand auf die
Bühne, um ihn sich abzuholen. Keine weiteren Vorstellungen.



Eröffnung  der  Konzertsaison
in Krefeld: Mit Jac van Steen
nach Russland
geschrieben von Werner Häußner | 30. September 2014
Wieder  ein  russisches  Programm,  wieder  eine  Geigerin:  Die
Brücke  zur  vergangenen  Spielzeit  wird  offensichtlich
geschlagen.  Brachte  Generalmusikdirektor  Mihkel  Kütson  im
vorletzten  der Serie der Abo-Konzerte der Niederrheinischen
Sinfoniker  Schostakowitsch  und  Mussorgsky,  startete
Gastdirigent  Jac  van  Steen  in  Krefeld  mit  Tschaikowsky,
Prokofjew  und  den  souverän  entfalteten  Sinfonischen  Tänzen
Sergej Rachmaninows.

Viviane  Hagner,  die  in  Berlin  lebende  und  unterrichtende
Münchnerin,  ist  die  Solistin  des  Zweiten  Violinkonzerts
Prokofjews. Keine der Geigerinnen, die auf der Glamourwelle
mitschwappen.  Ganz  konzentriert  auf  den  musikalischen
Auftritt, wenn sie mutterseelenalleine das Konzert eröffnet.
Ohne Sentiment, aber auch ohne die dunklen Verschattungen der
Melancholie. Hagner bezieht Position: Die emotionale Geste,
die demonstrative Emphase scheint ihre Sache nicht zu sein.

Das  bestätigt  sich  spätestens  im  zweiten  Satz.  Der  erste
ändert  ja  seine  Haltung  rasch,  fordert  von  der  Solistin
locker-virtuose  und  energisch-nachdrückliche  Passagen.  Der
zweite  flankiert  ein  pointiert  kurznotiges  Allegretto  mit
kantablen  Teilen,  die  sich  durchaus  zum  hymnischen  Gesang
steigern ließen. Nicht so von Viviane Hagner: Sie bleibt in
der  leidenschaftlichen  Lyrik  Prokofjews  bei  ihrem  schlank-
energischen, aber wenig eingefärbten Ton – als habe sie sich
das  Etikett  der  „Sachlichkeit“  tatsächlich  auf  die  Fahnen
gepappt.

Auch der letzte Satz, „ben marcato“, verlässt diese Linie
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nicht: Hagner markiert Rhythmus und Artikulation in der Tat
ausgeprägt. Sie gibt sich keine Blöße in der Sorgfalt, mit der
sie selbst kleinste Details modelliert. Aber gefangen nimmt
sie mit ihrer Lesart nicht: Die Distanz, das gemiedene Risiko
im  Ausdruck,  sind  zu  offen  hörbar.  Auch  die  Bach-Zugabe
Hagners  scheint  zu  bestätigen:  Hier  ist  ein  kühler  Kopf
zugange.

Jac  van  Steen  (Foto:
Dortmunder Philharmoniker)

Den kühlen Kopf musste auch Jac van Steen bewahren: In der
fragwürdigen Akustik des Krefelder Seidenweberhauses wollten
sich  die  Klänge  in  Tschaikowskys  „Romeo  und  Julia“  nicht
verbinden. Das Orchester fand nicht zu geschmeidigem Klang,
die Holzbläser schienen ihre Töne direkt und massiv über die
Rampe zu wuchten. Auf einem anderen Platz dürfte das wohl
anders geklungen haben – die Tücke des Saals ist mir noch
unberechenbar. Dafür war deutlich zu hören, wie sauber die
Streicher  ihre  Skalen  formen,  wie  energisch  rhythmische
Akzente auf den Punkt gesetzt werden und wie bereitwillig die
Sinfoniker die leidenschaftliche Phrasierung, die Vorstellung
eines breiten, intensiven Klangs umsetzen.

Der Dirigent ist in der Region kein Unbekannter. 2011 hat die
Stadt Dortmund seinen Vertrag nicht verlängert – und dies mit
dem neuen Profil des Musiktheaters unter Jens-Daniel Herzog
begründet.  Die  Profilierung  ist  freilich  in  den  Anfängen
steckengeblieben, aber Steen hat die Freiräume genutzt und



steht inzwischen an Pulten wie dem des Philharmonia Orchestra
London.  Das  Ulster  Orchestra  hat  ihn  zu  seinem  Ersten
Gastdirigenten ernannt; an der Opera North In Leeds dirigiert
er im Februar 2015 Puccinis „Gianni Schicchi“ und de Fallas
„La Vida breve“.

Die brillante Instrumentierung der Rachmaninow-Tänze war der
Saal-Akustik dann offenbar gelegener: Jetzt passten Balance
und Klangfarben zueinander, fand sich die richtige Mischung
von schmelzendem und scharf konturiertem Klang. Zum Beispiel
im ersten Satz, der trotz des „non“ in der Bezeichnung ein
Allegro ist. In den ans Groteske rührenden Klavierstellen.
Oder in der Korrespondenz des Altsaxofons – Martin Hilner
spielt es berührend – mit den Bläserkollegen. Oder auch in den
herben koloristischen Reibungen und Kontrasten zwischen den
Solisten. Oder in den schlank-klaren Trompeten des letzten
Satzes.  Oder  den  dunkel-sämigen  Klängen  der  Violine  von
Konzertmeisterin Chisato Yamamoto.

Überzeugend auch die Momente episch anmutender Lyrik, die sich
im Kopf mit den schwermütigen Bildern aus den Weiten Russlands
verbindet. Steen bringt nach solchen Ruhepunkten die Musik
wunderbar  wieder  in  Bewegung,  achtet  auf  geschmeidige
Rhythmen,  steigert  organisch.  Die  Sinfoniker  beweisen  ein
beachtliches Format, eine Kultur des Zusammenspiels, die für
die kommende Saison schöne Hoffnungen weckt.

Auf  die  Musiker  warten  noch  ein  paar  sinfonische
Herausforderungen: Leonard Bernsteins „Jeremia“-Sinfonie etwa,
Jean Sibelius‘ Erste Sinfonie oder Arthur Honeggers selten
gespielte Vierte Sinfonie „Deliciae Basiliensis“. Sympathisch,
das Mihkel Kütson immer wieder solche Trouvaillen in seine
Programme  einstreut.  So  etwa  ein  Konzert  für  Tuba  und
Orchester (2006) des 1971 geborenen Schweden Fredrik Högberg,
oder ein Cellokonzert des einst bedeutenden, aus Seesen am
Harz stammenden Cellisten und Komponisten Wilhelm Fitzenhagen
(1848-1890),  der  Tschaikowskys  Rokoko-Variationen  kritisch
begleitet und uraufgeführt hat. Der Cellist Alban Gerhardt



wird als Solist in beiden Werken zu hören sein.

Wiederholung des Ersten Sinfoniekonzerts am 4. September in
der Kaiser-Friedrich-Halle Mönchengladbach und am 5. September
im Seidenweberhaus Krefeld. Info: www.theater-kr-mg.de/karten


